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1. INTRODUCCIÓN 
 

 El tema elegido es: Evolución del género del retrato en el Barroco. 

Como podemos leer, el tema pude ser todo lo amplio que quisiéramos, abarcar desde la 

aparición del retrato en la pintura hasta nuestra época, o limitar esa evolución del retrato 

a una época concreta de la historia de la pintura. Me he limitado ha estudiar el retrato y 

su evolución en una época concreta: el Barroco. Así y todo no tuve tiempo de estudiar 

algunas escuelas de varios países, escuelas importantes como la pintura italiana y 

francesa pero completaré para mi estudio personal en un futuro. Tengo que decir que los 

pintores de las escuelas estudiadas no son todos los que incluyen el retrato en su obra 

sino los más importantes de cada uno de ellas. 

  En la Historia y en la Historia del Arte, el Barroco ocupa un largo periodo de 

tiempo que va desde finales del S. XVI hasta el segundo tercio del S. XVIII. En la 

pintura de este estilo, surge una nueva forma en el contenido y en la técnica pictórica de 

la obra. Se generaliza el uso del óleo y el lienzo, lo que da lugar a cuadros de grandes 

dimensiones, mayor que los de tablas, que se adaptan a las grandes proporciones de los 

edificios e iglesias barrocas. Los temas tienden al naturalismo, al realismo  con un afán 

de movimiento y gusto por efectismo, donde la luz, como elemento pictórico, tiene gran 

importancia: crea planos de luz y de sombra con efecto de aire iluminado. Pintura 

tenebrista con el pintor italiano Caravaggio como primer creador. 

 Esta forma de pintar se extiende por toda Europa y es asimilada por las escuelas 

de estos países. Históricamente es la época de las luchas religiosas entre católicos y 

protestantes. En los países de religión católicas la pintura la usan como enseñanza del 

pueblo y esta ensalza los misterios religiosos y temas que se oponen a las ideas 

reformistas protestantes como son: la virgen, la Inmaculada Concepción, la vida y 

martirio de santos, representación de paisajes evangélicos, que decoran y se muestran en 

templos y conventos. 

 La división religiosa dio lugar a dos formas de gobierno: en los países de la 

Reforma surgió una clase política, la burguesía, en Holanda y un gobierno más 

democrático bajo la Corona inglesa en Inglaterra. La pintura en estos países abandona 

los temas religiosos y pintan a las clases dominantes, a sus ciudadanos y agrupaciones 

de Asociados. La forma política de los países católicos es la forma de gobierno 

tradicional de la Corona y la nobleza con una pintura religiosa con fines 

propagandísticos y retratos de la nobleza. 

 El retrato  en la pintura del Barroco supera las normas renacentistas y se hace 

más natural y realista. Aparecen nuevos temas como la pintura de grupos de asociados a 

una corporación, el retrato de personas deformes; se generaliza el retrato de cuerpo 

entero; el retrato de la vida corriente. Algunos pintores evolucionan y superan los 

efectos de la luz y la sombra en sus cuadros y marchan a la búsqueda de nuevas formas 

de retratar que se acercan a la perspectiva aérea que tiene un desarrollo posterior. 
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2. El Barroco 
 

 Frecuentemente, al final, en las últimas etapas de los estilos artísticos en 

occidente, ya sea en la arquitectura, en la pintura y en la escultura, los elementos 

constructivos, decorativos y figurativos se multiplican y se emplean   con criterios hasta 

adquirir formas caprichosas ajenas e incluso opuestas a la función que poseen. La 

decoración para  crear efectos de gran riqueza confunde las formas fundamentales 

haciendo perder claridad al conjunto de la obra. En la escultura el deseo de movimiento 

barroco llega a convertirse en  una obsesión para los escultores. El movimiento se 

dispara hacia el exterior, los miembros de las figuras se desplazan hacia fuera, estos 

adquieren personalidad propia que nunca tuvieron, se subraya más su movimiento que 

el de la propia figura humana que representa. Esta escultura no suele estar hecha para 

ser vista aislada y delimitada en si misma. Necesita de un marco en el que ese  

movimiento se continué. La escultura es esencialmente decorativa y forma aparte de 

retablos. 

 En la pintura gusta del naturalismo, el afán de movimiento y el gusto por lo 

efectista y aparatoso. Al pintor le preocupa  el estudio de la expresión, representa la risa 

plena, la sonrisa, el grito, el temor y el dolor. El dolor en el barroco, representado en las 

escenas de martirio, tiene el fin de fomentar la devoción. 

 

 Este movimiento en las artes se inicia a finales del S.XVI y dura hasta el 

segundo tercio del S. XVIII. El nombre de barroco tiene un sentido peyorativo. Se le 

considera derivado de la voz portuguesa barrueco que significa perla irregular o también 

del silogismo caracterizado por lo artificioso. Hoy día superada esta actitud, se 

considera al barroco como una de las  creaciones más importantes del Arte. 

 

 Este arte está ligado estrechamente al movimiento religioso de la  contrarreforma 

como protesta contra el protestantismo,  procura fomentar la devoción intensificando el 

lujo de los templos y creando conjuntos artísticos que creen efecto en los fieles. 

 

3. Características de la pintura barroca 
 

 De la pintura  barroca podemos extraer las siguientes características que la 

definen y la enmarca en su largo periodo. 

 

 El naturalismo, afán de movimiento y el gusto por lo efectista y aparatoso. 

Representa a los individuaos con la mayor crudeza lejos del 

perfeccionamiento clásico renacentista.: tipos deformes, cadáveres en 

putrefacción. Son temas de esta pintura una vaca abierta en canal, unos 

trozos de pescado. Los temas de la  vida diaria llevan a ampliar el número de 

géneros pictóricos. 

 

 Al pintor barroco le preocupa el estudio de la expresión que deja profunda 

huella en la pintura religiosa, el ansia mística se pinta con más frecuencia y 

mayor intensidad. Mientras en el Renacimiento se evita representar el dolor, 

el barroco lo representa en las escenas de martirio como medio de fomentar 

la devoción. Estos momentos históricos de persecución religiosa pone de 

actualidad la vida heroica de los  mártires primeros del cristianismo. 
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 La representación de la gloria celestial contemplada por los místicos o los 

mártires, crea composiciones espectaculares en un cielo cargado de luz y 

música angelical, con nube y ángeles, ocupa la parte principal del cuadro 

mientras debajo campea las sombras o las miserias  terrenas. 

 

 Se intensifica el  movimiento de la composición pasando de las 

composiciones triangulares renacentista a una composición de grandes líneas 

diagonales u oblicuas que cruzan la composición del cuadro. 

 

 El elemento pictórico de la luz tiene una gran importancia. Se crea una 

pintura de planos de luz y de planos de sombra donde las formas se dibujan 

con precisión escultóricas, se matiza perfectamente el efecto del aire 

alumnado en la forma y el color. 

 

 La pintura barroca sigue empleando la pintura al fresco. Se abandona el 

temple y se generaliza el óleo y el lienzo. Esto permite que la pintura sea de 

grandes proporciones, mayor que las tablas y permite que su adaptación  a la 

grandiosidad de los edificios y templos barrocos. 

 

 La iconografía cristiana se enriquece. Los  católicos ensalzan, en su lucha 

contra los protestantes, los temas que estos atacan: la Inmaculada, que toma 

su forma definitiva; escenas alegóricas al Santísimo Sacramento; se 

desmenuzan los pasajes evangélicos; las historias de santos se hacen más 

numerosos y decoran iglesias y claustros de conventos. 

 

 El retrato se difunde considerablemente, generalizándose el de cuerpo entero 

y creándose de forma definitiva el de grupo. 

 

 Aparece el cuadro de arquitectura, el de interior, del  bodegón, el de 

naturaleza muerta, carnes pescados, frutas, cuadros  flores y animales. 

 

 

4.  El retrato en la pintura barroca flamenca. 
  

La escuela flamenca en al letargo durante el S. XV, dominada por la influencia italiana, 

renace en el S. XVII para estar de nuevo en el primer plano. Sin embargo, las guerras de 

religión abren una profunda sima entre las regiones del Norte protestante y 

políticamente formadas por ciudades independientes gobernadas por la burguesía, y el 

Sur católico y dependiente de la Corona Española. Estas diferencias originan una 

pintura diferente y opuesta. Los dos grandes pintores de retratos de la escuela flamenca 

son Pedro pablo Rubens y Van Dyck. 

 
4.1. PEDRO PABLO RUBENS. 

  

 Nace en  tierras alemanas, Colonia a donde su padre tuvo que huir por causas 

políticas y su simpatía por los protestantes. A su muerte, su madre se hace cargo de los 

hijos y regresa a Amberes Siendo joven Rubens, su madre para perfeccionar su 

educación, le envía le envía como paje al servicio de la Condesa de Ligne-Lalainge 
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donde aprendió su saber vivir señorial y agradable que le haría el mejor pintor acogido 

en las cortes europeas. 

 Llamado  por el arte estudia en la escuela de Van Noorth y de OttoVan Veen de 

Leyden. En 1600 a los 23 años obtiene permiso para viajar a Italia donde permanece no 

menos de ocho años. Entra al servicio del Duque de Mantua donde inicia su vida de 

hombre de gran mundo. Visita varias ciudades italianas como Venecia, Florencia y 

Roma. En 1603 hace su primer viaje a Madrid por encargo del Duque de Mantua. En 

1609 regresa a su país, se casa con Isabel Brant y es nombrado pintor de cámara de la 

Archiduquesa. Trabaja sin cesar en un hogar feliz hasta que queda viudo. Realiza 

nuevos viajes como pintor y diplomático a España, Italia, Holanda. Se casa cincuentón 

con una joven de 16 años, Elena Fourment a la que realiza numerosos retratos. Muere 

en 1640. 

 Rubens forma su personalidad artística en Italia: en Rafael y Leonardo estudia el 

arte de componer. De los pintores venecianos toma sobre todo, el color. De Miguel 

Ángel el sentido de la composición y de Caravaggio la luz. 

 Pedro Pablo Rubens es un gran pintor de retratos, retratos llenos de vida y que 

tienen una gran novedad en su concepción general. Es el primer artista barroco que 

rompe con el retrato rafaelesco en el que las líneas generales terminan su movimiento 

dentro del cuadro. Rubens, aunque pinta retratos de cuerpo entero, suele hacerlos de 

media figura pero sus líneas parecen salirse del cuadro y prolongar su movimiento fuera 

del marco. 

 

 

 Sus retratos pueden 

agruparse en dos grupos: los 

retratos familiares y los retratos de 

carácter oficial y áulico. En los 

primeros hemos de introducir sus 

autorretratos. Son retratos  en los 

que encontramos su  más completa 

y esmerada participación. Los crea 

para su deleite y difunde en ellos 

todo su amor prepotente y 

tiernamente generoso. 

 En el espléndido retrato de 

Isabel Brant, de los Uffizi fechado 

en 1624 es uno de los mas bellos 

realizados por el pintor siendo una 

de las expresiones mas bellas de la 

pintura del barroco. Juega a la 

fantasía del color más rico, aún con  

  Retrato de Isabel Brant 

 

la escasa gama del negro, del rojo y del blanco mientras una luz blanca se desliza sobre 

la seda del traje, los encajes y sobre las carnes luminosas de la bella mujer.   
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El retrato de Susanne Fourment su 

futura cuñada de 1625, podemos 

apreciar y nos sorprende a una mujer en 

su vida plena, palpitante e intensamente 

serena con ropajes de colores y 

luminosos en contraste con el azul del 

cielo. Expresa su visión risueña de la 

vida y su gozosa contemplación de la 

belleza. 

 

  

 

 

 

 

 

 

 

 

 Retrato de Susanne Fourment 

 

 

A partir de 1630 comienzas los 

retratos de Helen su segunda 

jovencísima esposa. La pinta bajo 

todas las formas, con sus hijos, sola, 

con aspecto de virgen, como diosa 

griega, con juventud y alegría. 

 

 

 

 

 

 

 

  

 

 

 

 

 

 Retrato de Helen Fourment y sus hijos 
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 En sus retratos de carácter oficial 

trata de plasmar la fidelidad de la 

imagen. Rubens no trata tanto de poner 

su alma desde el punto de vista afectivo e 

intelectivo. Abandona la alegría de los 

colores intensos y brillantes y da pruebas 

de sus cualidades como dibujante. En 

algunos de estos retratos oficiales realiza 

juegos de luz y de sombra y predominan 

las tonalidades oscuras. 

 

 

 

 

 

 

 Retrato de Jan Brant 

 
4.2. ANTOON VAN  DYCK. 

 

 Van Dyck es discípulo de Pedro Pablo Rubens, y trabaja en su taller donde 

aprende las técnicas y las enseñanzas de su maestro que se aprecian en sus cuadros de 

retratos de su época juvenil aunque ya apunta su tendencia a realizar la elegancia de sus 

retratos. Sigue manteniendo el respeto al natural. 

 

Pronto abandona el taller de su 

maestro y marcha a Italia. En Génova 

en contacto con la burguesía y los 

salones de los palacios es donde se 

forma el verdadero retrato de 

vandyckiano. En los retratos de esta 

clase social su estilo es se hace más 

halagador y las actitudes elegantes y 

graciosas seducen a la naturalidad 

flamenca en personajes italianos como 

la Marquesa de Espínola, los Adorno y 

el Cardenal Bentivoglio de cuerpo 

esbelto y rostro distinguido y fino 

donde encuentra el joven pintor 

flamenco los modelos soñados Al 

trasladarse a Inglaterra sus retratos de 

la nobleza adquieren una elegancia y 

unas  esbeltas proporciones. En el 

retrato ecuestre de Carlos I lo vemos  

             Retrato de Carlos I 

marchando placidamente de paseo en un caballo que avanza con  suaves movimientos.  
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Por lo que apreciamos no son la masa y la fuerza del bruto sino las esbeltas 

proporciones del conjunto y el elegante andar del caballo lo que seduce en el retrato del 

monarca. 

 Van Dyck hace triunfar el retrato doble en el que contrapone las actitudes de dos 

personajes. De este tipo es su autorretrato del Museo del Prado de medio cuerpo 

cediendo la derecha al a Edimión Porter. 

 

 
                       Retrato de Sir Edimión y Van Dyck 

 

 El éxito del pintor en la aristocracia inglesa, que le reconoce como pintor idóneo 

para retratarla, le pide a éste más retratos de los que puede pintar. Van Dyck termina por 

limitarse a pintar el rostro y crea un taller al que encomienda terminar el resto de la 

obra. Esto se aprecia en un gran número de obras del maestro en que su arte se diluye 

tanto  que concluye por desaparecer. 

 Van Dyck tuvo una gran influencia en la formación de los retratistas ingleses. La 

influencia de su estilo de retrato llega hasta finales del S. XIX. 

 

5. El barroco  holandés. 
 

 La plenitud de la pintura barroca holandesa está unida a la independencia de las 

provincias del Norte en 1648 de la Corona Española. Las diferencias de estilos y de 

carácter técnico que existían entre los pintores holandeses y flamencos se agrandaron y 

llegaron a separarse. 

  

 El abandono del catolicismo por los habitantes del Norte tuvo una influencia 

decisiva en el futuro de su pintura. La pintura religiosa, en estas tierras dominadas por el 

protestantismo, disminuye considerablemente. Los temas de santos desaparecen 

completamente, son pocos los que pintan temas de la vida de Jesús pero sin embargo, 

aumentan los temas que se refieren al Antiguo Testamento, menos frecuentes en los 

países católicos. 
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 El problema de la luz que obsesiona a  todos los talleres de pintura europeos  

Los holandeses lo afrontan con apasionamiento, para ellos no es una moda pasajera 

como para los italianos. El estudio de la luz sigue siendo tema constante de la escuela 

holandesa hasta sus últimos tiempos. Una vez es la luz violenta y dramática que ilumina 

el centro de la composición; otra, una luz clara que entra por una ventana e inunda una 

tranquila  habitación; otras el efecto sobre el paisaje de los planos de luz y sombras en el 

cielo salpicado de nubes. 

 

  La  

pintura de carácter 

profano adquiere un 

desarrollo 

extraordinario. El 

pintor holandés llena 

el espacio dejado 

por la pintura 

religiosa con temas 

como el amor por la 

propia tierra, la 

propia casa, la 

abominación de toda 

exaltación áulica y 

pomposa, sus bajas 

tierras pobladas de 

hermoso ganado y  

                            Retrato de fumadores 

 

bellas flores, su adhesión al puritanismo protestante y de la dominación burguesa. 

 

5.1. El retrato en la pintura holandesa. 
 

 El retrato que nos legaron estos pintores holandeses, expresa el mundo visible. 

Es un arte sin protección oficial, sin temática autoritaria ni religiosa que se ve obligado 

a servir los gustos populares, a ser su directa expresión. 

 El retrato holandés muestra un género nuevo que no puede recibir otro nombre 

que el de “retrato colectivo” o de grupo. Este tipo de retrato tiene su precedente en el 

S.XVI. . Sus personajes eran silenciosos, quietos y yuxtapuestos monótonamente en un 

mismo cuadro. Frans Hals les hace abandonar su mutismo, les hace moverse y departir 

unos con otros. En estos retratos llamados doelen stukken aparecen temas como la 

entrega del mando o de la bandera a los capitanes de la tropa organizada para luchar 

contra el invasor. También se pintan las comilonas de los oficiales de esas tropas que 

celebran sus éxitos  militares. 

 El retrato individual, familiar y de grupo tuvo gran influencia en la pintura de 

esta época, una importancia considerable que hay que relacionar con la mentalidad 

burguesa de aquel periodo en Holanda. 
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5.1.1. FRANS HALS  (1580-1666) 
 

 Es la primera figura que produce la escuela holandesa en su etapa barroca. No es 

artista de grandes preocupaciones intelectuales. El tiempo que no dedica a la pintura lo 

dedica a la buena vida y a la diversión. 

 

Plasma su humor nórdico, su 

satisfacción por la vida que percibe 

en si mismo y en las personas 

retratadas. Se esfuerza en exhibir la 

sanidad del buen humor. Los 

personajes que pinta casi siempre 

sonríen, ni cuando posan en serio 

logran por completo mantener la 

sonrisa. Dotado de una capacidad 

extraordinaria, es por su técnica uno 

de los pintores más progresivos de su 

época y uno de los grandes 

predecesores del impresionismo, al 

reemplazar el suave modelado 

renacentista por un campo de 

valientes pinceladas que dadas con 

desenfado y soltura extraordinarias, 

crean en nuestra retina una superficie 

rebosante de color y vibrante vida. 

                 Retrato del Caballero sonriente 

 

 Es el creador del retrato de grupo de corporaciones. Es la época de las cofradías. 

La burguesía en lucha contra el absolutismo, despliega petulante sus riquezas con 

fiestas, máscaras y procesiones. U organiza guardias cívicas de alabarderos, junteros y 

arcabuceros. 
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Este cuadro se titula La Guardia de San Adrián. Es quizás el más bello grupo de la 

Guardia Cívica. Frans Hals ha abandonado el tema del banquete de la Guardia y agrupa 

a los personajes en el jardín, al aire libre. Se aprecian dos grupos., las figuras están 

menos forzados que en otros cuadros suyos de grupos, con mayor soltura toda la 

composición. 

  

 El juego expresivo y el desenfado de los retratos de Frans Hals, demasiado 

personal para que sea fácilmente asimilable por la escuela y, por otra parte,  es lógico 

que la mayor parte de la burguesía prefiriese verse representada en un retrato con 

actitudes más reposadas y distinguidas. 

 
5.1.2. REMBRANT. (1607-1669) 

  

 Harmens Rembrant von Ryn es pintor coetáneo de Velásquez. Natural de 

Leyden, pasa casi toda su vida en Ámsterdam la gran capital sede de las grandes 

fortunas del país. Gracias a la fama que adquiere a los veintiséis años con su lección de 

Anatomía, la primera etapa de su vida transcurre feliz en una bella casa y en un barrio 

elegante junto a su esposa Saskia que le sirve de modelo y acompañado de sus hijos. Su 

esposa muere a los pocos años y después de un tiempo, su vida se complica con la 

presencia en su hogar de Hendrijke a quien toma a su servicio para cuidar a su hijo 

Titus. La  pérdida en sus negocios le obliga a vender su gran colección de antigüedades, 

tapice, armas, instrumentos de música y objetos raros. Estos últimos años de su vida 

sigue recibiendo encargos y ve morir a Hendrjke y a su hijo Titus. 

 Rembrant es uno de los grandes maestros del claroscuro pero no lo hace 

evolucionar y superarlo como Velásquez. Para Rembrant la sombra no es una zona 

opaca, donde las formas desaparecen, son un ambiente donde si los colores vibran con 

menor fuerza, al asilar la escena del mundo la perfuma con la poesía del misterio y la 

soledad. En cambio las zonas ricamente iluminadas le permiten llevar al máximo su 

derroche de colores ricos e intensos. 

 Rembrant penetra en la personalidad del sujeto y se apropia de ella para captarla 

y expresarla en in momento psicológico e irrepetible de su vida. Su tendencia a retratar 

varias veces a los mismos personajes obedece a, en una extensión temporal, las 

variaciones espirituales y externos de los procesos de la vida de los personajes. 

 

 

                       
 

 

   Autorretratos de Rembrant 
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Rembrant se plantea el tema del retrato en 

grupo, replanteándolo en al espíritu informador 

así como en el planteamiento compositivo. El 

retrato de grupo holandés del S. XVII constituye 

un modelo tipológico característico cuyos 

orígenes y cuya elaboración se relacionan con 

las estructuras corporativas de la sociedad 

holandesa. Fija los rasgos de los diferentes 

miembros de las diferentes corporaciones para 

exponerlos al recuerdo de los sucesores en los 

domicilios sociales. Se comprende que, por la 

función bien precisa de la imagen, el artista 

llamado a realizarla debería respetar reglas predeterminadas y rigurosas en la 

disposición y en la actitud de los personajes. Rembrant antepone su propia vocación 

expresiva a las líneas rígidamente prefijadas por el código tipológico desarticulando sus 

nexos de unión y reinventando de nuevo el retrato de grupo. 

 En el retrato de grupo La lección de anatomía del doctor Nicolaes Tulp,  

Rembrant prescinde de todo modelo presumible. La disposición de las figuras 

jerárquicamente organizadas con relación al papel de los personajes en la composición, 

ese estática entorno al cadáver el cual justifica como tal emblema, la asociación y 

relación entre ese grupo de personas.                                                     

 

 

                          

 

 

 

 

 

 

 

 

 

 

 

 

 

 

 

 

 

 

   Lección de anatomía del doctor  Tulp 

 

 Capta las bases profundamente dramáticas de la escena y la carga psicológica de 

los presentes en distinto grado y con diversas reacciones. 

 El centro de la composición es el cadáver sobre el que se condensa la luz que 

reverbera en la figura del cirujano y en sus asistentes de modo que descubre y fija, en la 
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actitud de los rostros y  en el esbozo de sus gestos, un momento irrepetible de su 

existencia. 

 En su obra La Compañía del Capitán Banning Cocq o La Ronda de Noche, 

Rembrant representa el momento en que el grupo de la tropa, en el cruce de una 

callejuela, mezclado con la vida de la calle: un enano, una joven que lleva un ave, recibe 

la orden del Señor de Pumerlan que da a su lugar teniente de ponerse en marcha. El 

capitán resalta entre las figuras de los guardias inmóviles, rígidos. El pintor rehúsa el 

orden acostumbrado escogiendo como momento de la representación el instante de 

alinearse de una manera  confusa y desordenada de la tropa al recibir la orden. 

  

    La Ronda de Noche 

La pintura contemplada desde cerca aparece como un tumulto de golpes de luz. A la 

obra se la ha  considerado el monumento al pueblo holandés tomando las armas para 

defender sus libertades. La ambientación nocturna de la obra desapareció en 1946, al 

liberar al cuadro de sus capas de barniz amarillento. El cuadro fue encargado por una 

agrupación d arcabuceros.  No quedaron contentos porque no todas las personas que 

debían aparecer en el cuadro tenían igual tamaño como era precepto en  el retrato de 

grupo holandés. 

 

6. Pintura barroca española. 
 

 6.1. Pintura  castellana del S.XVII. 
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6.1.1. DIEGO DE SILVA VELÁSQUEZ. 

  

 Diego de Silva Velázquez nace en Sevilla. Se le conoce como pintor más por el 

apellido de su madre. Velásquez. Es contemporáneo de artistas extranjeros como Van 

Dyck y Bernini y personajes del mundo de las letras españolas como Calderón de la 

Barca. 

Se educa en Sevilla en el taller del pintor Francisco Pacheco que será su maestro y su 

suegro al casar Velázquez con una de sus hijas. Ayudado por los amigos de su suegro y 

protegido por el conde-duque, es introducido en la Corte en 1623 gracias al éxito de un 

cuadro suyo sobre Felipe IV. Nombrado por el monarca pintor de Cámara, alterna estas 

funciones con actividades palatinas. Como encargado de las colecciones reales, son sus 

grandes maestros los pintores de los cuadros existentes en la pinacoteca real 

principalmente los pintores venecianos y los lienzos de Rubens a quien conoce cuando 

llega a la Corte y le acompaña recibiendo sus consejos. 

 En 1629 realiza su primer viaje aItalia costeado por el monarca. Visita Roma, 

Venecia y Nápoles en donde se encuentra con el pintor Ribera. Regresa a España un año 

y medio después participa en la decoración del Palacio del Buen Retiro construido por 

su protector el Conde-duque de Olivares. 

 En 1649, ya famoso, marcha de nuevo a Italia enviado por Felipe IV para 

adquirir estatuas y cuadros que decoren las nuevas salas del Palacio. En Roma pinta a 

Inocencio IV. Regresa España tras peticiones reiteradas del monarca. Es nombrado 

Asentador Real y en este periodo realiza las obras culminantes de su producción 

pictórica donde la perspectiva aérea logra la perfección como en sus cuadros de las 

Hilandera y Las Meninas o La Venus del Espejo. 

  Por funciones de su cargo, acompaña al monarca a la Isla de los Faisanes en el 

Bidasoa que va al encuentro del rey francés Luís XIV con el que el monarca desea casar 

una de sus hijas. Tras 60 días de de agitado trabajo y continuo movimiento, minan su 

salud ya algo quebrantada. De regreso a Madrid muere ese mismo año. 

 

6.1.1.1. Características de sus pinturas de retrato                                                                                                                                        
 

Cuando retrata a un pobre ser 

contrahecho, no se acerca a el con esa 

curiosidad naturalista, frecuente en 

este tipo de temas. Sabe mantenerse 

en el punto en el que las lacras del 

retratado no repugnen sin dejar de ser 

visibles y nos permite sentir hacia el 

retratado respeto y consideración 

 Cuando interpreta una fábula como 

la de Aracne, prescinde de su 

contenido espectacular y nos cuenta 

la historia en un tono llano y menos 

retórico. 
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   Cuando representa 

el  adulterio de 

Venus no piensa en 

un tema fuerte del 

acto del adulterio, 

como nos lo cuenta 

en su obra La 

Fragua en un tono y 

un lenguaje que 

todos pueden oír. 

 

 

 

 

 

 

                                    

La Fragua 

 

 

 

En la representación de 

Baco, no pinta una bacanal 

bullanguera que recorre 

alegremente los campos, ni 

la expresión de la 

animalidad triunfante, sino  

Simplemente la manifesta- 

ción de alegría que produce 

el vino. 

 

  

   

 

 

 

 

 

                   

Los borrachos 

 

 

 Este estilo de pintar refleja su personalidad, su temperamento equilibrado y su 

sentido artístico de la ponderación. Velázquez da sus primeros pasos de pintor en el 

tenebrismo. Hacia 1630 comprende que el tenebrismo no es sino una primera etapa 

en el gran problema de la luz, que la luz no sólo ilumina los objetos, -preocupación 
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de los pintores tenebristas- sino que nos permite ver el aire interpuesto entre ellos y 

como ese mismo aire  hace que las formas pierdan precisión y los colores brillantez 

y limpieza. Se da cuenta de lo que hoy conocemos como perspectiva aérea y va en 

su conquista. 

 

 

 
 

                          Felipe IV 

 

6.1.1.2. Las Meninas 
 

 No hay duda sobre la autografía de este lienzo, el más famoso de Velásquez, ni 

la fecha de su ejecución, 1656. Lo que se ignora es si el tema, la idea partió del rey o es 

del propio pintor. El asunto tiene un carácter de espontaneidad que en el S. XIX se  

consideró como una pintura protoimpresionista. 

 La escena se sitúa quizás en un aposento del Alcázar de Madrid donde Veláquez 

tenía su taller, una pieza amplia con varias ventanas en el muro de la derecha. Al fondo 

hay una puerta entre abierta que da a una escalera muy luminosa, en la que destaca un 

hombre vestido de negro. Junto a la puerta, un espejo de ancho marco refleja las efigies 

de la reina Mariana y del rey, de busto y debajo de una cortina o dosel.  En la parte alta 

de esa pared hay dos cuadros grandes casi indescifrables. El lado izquierdo lo ocupa el 

dorso del enorme lienzo ante cuyo anverso está Velázquez de pie mirando hacia 

nosotros, ¿o a los reyes? Con el pincel en ristre en la mano derecha y la paleta en la 

izquierda. Con un vestido negro y mangas acuchilladas de seda blanca y una cruz roja 

de la Orden de Santiago pintada en el pecho añadida posteriormente, después de su 

muerte cuando fue nombrado caballero. 
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 El centro del cuadro de este escenario lo ocupa la infanta Margarita, de pie 

mirando en dirección al observador, ¿quizás a sus padres? A ambos lados están sus 

doncellas de honor, las “meninas”-palabra de origen portugués- que han dado el nombre 

actual al cuadro. A la izquierda de la infanta, arrodillada está Dª Maria Agustina 

Sarmiento que ofrece a la infanta un búcaro o jarrita de barro colocada en una salvilla 

plateada. En el lado opuesto inclinada para ofrecer sus respetos Dª. Isabel de Velasco,  

 

                                                              Las Meninas 

 

otra “menina”. Junto a ella la enana macrocéfala Maribarbola de origen alemán que 

también mira a nosotros, a su lado un enano que parece un niño que se identifica con 

Nicolás de Pontosano con el pie posado sobre el perro. En igual dirección hacia delante, 

dirige su mirada un hombre desconocido que ha de ser un “guardadamas” hacia quien se 

dirige hablando una mujer vestida de dueña  que sería Dª. Marcela de Ulloa, “guarda 

menor de damas”. La figura de la puerta es José Nieto Velásquez que nada tuvo que ver 

con el pintor y al igual que este fue aposentador en la Corte. 

 El argumento banal, aunque encantador, sería la irrupción de la mencionada 

infante en el taller donde Velázquez está pintando, posiblemente un retrato del la real 

pareja de sus padres y probablemente en presencia de estos. Las miradas de las niñas, el 

pintor, la enana, el guardadamas, el perro y de soslayo Dª: Isabel y aparentemente, el 

aposentador Nieto, se dirigen al espectador colocado frente al cuadro, en un lugar, que 

posiblemente podrían estar los reyes que se reflejan en el espejo del fondo del estudio. 
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 El pintor Palomino cuenta en un capítulo de  su Museo Pictórico que tanto 

Felipe IV como su esposa, Dª: Mariana y las “señoras infantes y damas”, solían acudir a 

ver  pintar a Velásquez “estimándolo por agradable deleite y entretenimiento” lo que 

certifica la cotidianeidad de la escena pintada. 

 El Conserje y catalogador del Museo del Prado, Eusebi, comentaba de esta 

obra.”composición sabia, ingeniosa, dibujo natural y correcto, cuadro admirable por el 

colorido y efecto de la luz... Sólo (Velázquez) el podría atreverse a poner un agujero 

claro en el medio de la composición, de una luz tan viva que hace brillar al puerta, la 

escalera y la persona sube por ella, con una verdad que hace dudar si es cosa pintada o 

es cosa natural o se es la naturaleza misma que se está mirando...este cuadro es un 

prodigio en las dos perspectivas lineal y aérea.” 

 La nobleza de la pintura fue una obsesión de los pintores del S. de Oro luchando 

por la ingenuidad (exención de impuestos) de este arte, y se basa en que la actividad del 

pintor es idear, inventa, encarnar una idea siendo la ejecución tan secundaria como el 

rasgeo de la pluma de un poeta. (Gallego 1976). Las meninas es una exposición 

espiritual de una idea del artista y no la simple imitación del natural, ni el lucimiento de 

una técnica, paradójicamente probada por una imitación y una técnica portentosa. 

(Gallego  1983).  

 
6.2. FRANCISCO DE GOYA Y LUCIENTES (1746-1828) 

 

 Francisco de Goya y Lucientes nació en Fuentedetodos un pueblecito aragonés 

en 1746. Comienza sus estudios en Zaragoza con el pintor José Luzán. Marcha a 

Madrid a los dieciséis años tratando en vano triunfar en los concursos de la Academia 

de San Fernando. Joven visita Italia donde sólo sabemos que la Academia de Parma le 

concede un  segundo premio por una obra. Regresa a Zaragoza y recibe su primer 

encargo d pintar la bóveda del coreto del Pilar. Su casamiento con la hermana de Bayeu 

le da acceso a la Corte donde trabaja para la Real Fábrica de Tapices como pintor de 

cartones para tapices. 

 Gracias a sus excepcionales dotes de retratista, que no tarda en descubrir, se le 

abren las puertas de casas tan principales como la de Osuna y Alba cuya amistad 

frecuenta. Nombrado pintor del rey y ocupando distintos puestos en la Academia de San  

Fernando. Realiza numerosos encargos y disfruta de una holgura económica que le 

permite tener coche. Es la época de alegres composiciones para tapices y de los 

primeros retratos de las bellas damas de la corte. 

Poco antes de 1790 sufre una enfermedad que pone en peligro su vida y deja honda 

huella en su modo de ser y de su arte. Al quedarse sordo se aísla del exterior y su 

espíritu se concentra en si mismo, manifestando una imaginación que hasta ese 

momento no ha dado muestras. Siente que la humanidad tiene defectos de toda índole  

y sus aspectos grotesco. Son los años que produce los Caprichos, escenas particulares 

que no pueden ser mostradas a su clientela pero que le proporcionan un placer de 

creación sin trabas. Auque sigue pintando para su distinguida clientela. 

La invasión francesa de 1808, días amargos que le obligan a presenciar escenas de horro 

y sangre que se ven reflejadas, desde el punto de vista artístico en sus estampas de los 

Desastres. 

  

 

GALLEGO, Julián: El pintor de artesano a artista. Granada. 1976. 

GALLEGO, Julián: Diego Velázquez. Barcelona. 1983. 
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Restaurado en el trono Fernando VII, Goya sigue como pintor de cámara. Continúa 

haciendo retratos, dibuja la serie de la Tauromaquia y renueva constantemente su 

técnica pictórica. Sus últimos años los pasa en Francia a donde ha ido para protegerse de 

las posibles represalias absolutistas. Muere en Burdeos. 

 

       

El retrato es un género que cultiva Goya con 

frecuencia a lo largo de su vida, alguna vez 

con entusiasmo y otras veces con desgana, 

por tanto sus retratos tienen un valor 

desigual. Son retratos que posen una  

minuciosidad sorprendente, a veces 

despiadada. En ellos podemos distinguir a 

los personajes más importantes y principales 

de su tiempo y de las clases media: artistas, 

toreros de fama, actores, captados en sus 

rasgos más esenciales penetrando en su 

personalidad pero delatándonos también su 

simpatía, el interés o la indiferencia que 

siente el pintor por el modelo. Estos rasgos 

de su retrato no se detienen o cohíbe ante 

reyes y grandes hombres, en los retratos de 

Carlos IV se advierten las limitaciones del 

monarca, en los de su esposa María Luisa se 

adivina el plebeyismo de su carácter y lo 

picaresco de su espíritu. En los de Fernando 

VII se descubre la poca simpatía que le 

produce el modelo. 

 

 

 

   Duque de San Carlos 

 

  

 

  En el retrato de la familia de Carlos IV todos los personajes aparecen de pie con 

escaso movimiento, quizás esto sea debido al las influencia de la pintura neoclásica. 

Aparece el rey con su  mujer, sus hijos y parientes. Los rostros del futuro Fernando VII, 

su hermano y pretendiente a la corona Carlos que tantos días de tristeza dio al país con 

las guerras carlistas, el del infante D. Antonio y el de todos los demás reflejan los 

caracteres de los retratados. En este cuadro al igual que Velázquez en las Meninas, 

aparece Goya representado en un segundo término y en la sombra. 
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    La familia de Carlos IV 

  

 En este cuadro al igual que Velázquez en las Meninas, aparece Goya representado en 

un segundo término y en la sombra. 

 Lo femenino y la infancia tienen para Goya particular atractivo. En su primera 

etapa ve la gracia femenina con finura típicamente dieciochesca que parecen salidas  

 

de sus dibujos de los cartones 

para tapices. La familia del 

Duque de Osuna, la Duquesa de 

alba. Le entusiasma la arrogancia 

femenina. Sabe penetrar en el 

alma de la modelo y el número de 

sus retratos atestiguan su fina 

sensibilidad para expresar los más 

diversos matices de lo femenino. 

 En los retratos de niños 

parece que deja influirse por la 

escuela inglesa. 

 

         

 

 

 Retrato de Dª.  Francisca Sabasa 

García 
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7. El retrato en la pintura inglesa 
 

 La  pintura inglesa es la más joven de las grandes escuelas de pintura moderna 

de Europa. Durante el S.XVI- XVII el país no produce ningún pintor importante, son 

artistas extranjeros como Moro y Van Dyck los únicos que en las islas producen 

pinturas de primer orden. 

 La terminación de la guerra civil a finales del S.XVII y la firma del Tratado de 

Utrech, trajo a Inglaterra una era de prosperidad que se refleja en su vida artística entre 

ellas la pintura y el arte mobiliario que rebasan el interés nacional. 

 Como país protestante, es casi exclusivamente profana y al contrario que en la 

pintura holandesa del S. XVII que pinta temas bíblico, en la puritana Inglaterra esto no 

carece de importancia. Sólo adquiere importancia el retrato y el paisaje a finales de 

siglo. 

 Las notas más destacadas del retrato inglés son la elegancia y la distinción. Estas 

características contribuyeron a formarlas pintores como Holbein y Van Dych. Este con 

su sentido innato de la elegancia encuentra en la aristocracia británica los modelos de su 

ideal estético. Su influencia fue grande en la pintura del retrato británico. Es el iniciador 

de un tipo de retrato cuyas características se prolongan hasta el S.XIX. 

 
7.1. TOMÁS GAINSBOROUG (1727-1788) 

  

Tiene una exquisita sensibilidad para concebir el paisaje, los fondos y los accesorios 

que contribuyen a realzar la personalidad del modelo. El paisaje  es para él tan esencial, 

y lo estudia con tanto interés y cariño, que llega a cultivarlo como género independiente, 

y con tal éxito que, como veremos, es el creador del paisaje inglés. 

 Su espíritu esencialmente poético, amigo de lo impreciso y vago, hace que sus 

retratos favoritos, y en los que raya a gran altura, sean los femeninos y los infantiles, 

aunque no es por ello que no tenga retratos  de primer orden de varones. 

  

Sus retratos manifiestan la 

concesión al gusto de su tiempo que 

hereda las maneras del retrato 

inglés del S.XVII tributario de Van 

Dyck y el afán conmemorativo de 

una particular clase social y 

adhesión a las exigencias  de una 

clientela sofisticada y elegante. 

  En sus retratos une a la 

persona con el ambiente en la plena 

naturaleza en los que une valores de 

ambiente y de la atmósfera al 

hombre con la naturaleza, dejando 

que el paisaje sirva de marco a una 

sociedad muy civilizada y culta  

 

 

El paseo matinal 
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formada por nobles, burgueses e intelectuales ociosos. La naturaleza entra en el estudio 

de los pintores. Sus retratos traducen la individualidad del sujeto pero sus cuadros vistos 

en conjunto documentan toda una sociedad en sus manifestaciones significativas. 

 La movilidad que anima los cuadros de Gainsborug se funda en los contraste 

entre la luz y  la sombra dentro de un contexto de líneas fluidas, quebradas y curvas. 

Una movilidad que da al cuadro un sentido de inquieta inestabilidad de las figura y del 

paisaje  como consecuencia de la técnica pictórica y que además penetra en el carácter 

de los personajes cuyos sentimientos aparecen también indefinidos, inestables y 

móviles. Móviles e inefables aparecen también las ambientaciones y ropajes donde la 

luz se recoge y concreta en vibrantes crestas nerviosas y vivas. 

 

La movilidad que anima los cuadros de 

Gainsborug se funda en los contraste entre 

la luz y  la sombra dentro de un contexto de 

líneas fluidas, quebradas y curvas. Una 

movilidad que da al cuadro un sentido de 

inquieta inestabilidad de las figura y del 

paisaje  como consecuencia de la técnica 

pictórica y que además penetra en el 

carácter de los personajes cuyos 

sentimientos aparecen también indefinidos, 

inestables y móviles. Móviles e inefables 

aparecen también las ambientaciones y 

ropajes donde la luz se recoge y concreta 

en vibrantes crestas nerviosas y vivas. 

 

 

 

 

 

 

                    Jonathan Butthal 

  

8. Conclusiones 
  

 Las conclusiones que extraigo sobre la evolución del retrato en la pintura 

barroca son mías propias, obtenidas después de haber hecho este trabajo. No son 

extraídas de alguna bibliografía especializada y muy probablemente estén equivocadas. 

 La pintura del barroco está influenciada de manera decisiva y casi 

exclusivamente por la técnica tenebrista de Caravaggio. Las escuelas y los 

pintores de este momento, en sus viajes a Italia o en el estudio en sus países de  

cuadros de pintores de este estilo, entran en contacto con esta forma de pintar y 

toman sus postulados. También el momento político y religioso, las guerras de 

religión que la Reforma extiende por Europa y el deseo de expresar una pintura 

religiosa que pusiese en valor la vida de santos y mártires, en los países 

católicos como defensa de su fe, favoreció la extensión de este nuevo estilo 
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pictórico en los países católicos. La pintura de estilo tenebrista no permaneció 

estancado en todas las escuelas. Una como la española, después de sus inicios 

en sus contenidos, lo supera pronto e inicia la búsqueda de nuevos retos como la 

de la perspectiva aérea. (Velázquez ) 

 Los únicos países donde el gobierno de la burguesía y los monarcas aliados a la 

Reforma protestante: Inglaterra y Holanda, el retrato tuvo preferencias por otro 

tipo de pintura  más relacionadas con las costumbres de la vida corriente, con 

las corporaciones y asociaciones de individuos  y la burguesía dominante. 

 En Holanda aparece el retrato de grupo asociado a gremios  o corporaciones 

profesionales: pañeros, dirección de orfanatos, grupos militares, médicos. Estos 

retratos marcados por unas normas tipológicas que deben cumplir para 

mantener el orden jerárquico de las personas representadas, van a ser expuestos 

en los edificios de esas asociaciones como recuerdos para la posteridad. Como 

toda la pintura estos grupos representados tienen evolución donde pierden cierta 

rigidez y adquieren más ritmo y desarrollo psicológico en los retratados. 

(Rembrant.) 

 En la pintura española, como dije anteriormente, evoluciona desde un primer 

momento de seguimiento  del estilo imperante, hacia la búsqueda por algunos 

pintores de una nueva perspectiva partiendo de las sombras y con la luz como 

modeladora de la nueva técnica, Velázquez en sus retratos. También esta 

escuela introduce el retrato de personas deformes propio de esta época pero 

algunos autores no resaltan sus deformidades sino que expresan esas carencias 

con cierta dignidad para el retratado. Otros no, no todos siguen este criterio. 

 Esta escuela plasma en el retrato la personalidad del personaje que se pinta de 

tal modo que  podemos apreciar sus carencias o sus virtudes personales. (Goya.) 

 El retrato barroco rompe con las normas impuestas en el retrato Renacimiento  

pues deja de circunscribirse sólo al plano que delimita el marco y en el que 

termina el retrato y la persona retratada. En el barroco, las líneas de los 

contornos, de las figuras, rompen este aislamiento y se continúan más allá de los 

límites del propio cuadro. Se intuyen en una prolongación exterior del retratado 

y su entorno. (Rubens). 

 En el retrato en la pintura inglesa sigue las reglas vandickianos hasta el segundo 

tercio del S. XVIII. En el retrato se introduce el paisaje con las personas 

retratadas, todo en perfecta armonía y elegancia, con un movimiento de líneas 

que  afecta a todo lo representado en el: paisaje, personajes y animales.  
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