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1. Introduccion

1.1.  Justificacion y estado de la cuestion
La primera vez que traté en profundidad la figura de Caravaggio fue en segundo curso
de carrera, descubriendo a un personaje tan enigmatico como curioso. Desde el primer
momento captdé mi atencion como ningun otro artista, viéndome imbuida por su
personalidad atormentada y su maestria como pintor. Me asombra su capacidad para
transformar una escena, mediante la manipulacion de la luz y la oscuridad, consiguiendo
conmover a todo aquel que observa su obra. Por todo ello, no he dudado en centrarme en
el tenebrismo caravaggista para este Trabajo de Fin de Grado, siendo una técnica que
revoluciono la pintura barroca e incluso el panorama artistico posterior. La manera en la
que el pintor emplea este contraste extremo, consiguiendo emocion y drama, tanto en
escenas cotidianas como religiosas, me ha incitado a estudiar mas a fondo el reflejo de su
personalidad y vivencias en las obras, asi el como estas han impactado en la Historia del
Arte.
El caravaggismo habia iluminado la Europa de la primera mitad del siglo XVII.
Sin embargo, su llama se apag6 pronto, relegando a Caravaggio al suefio de los artistas
olvidados. El primer texto en el que se hace referencia al lombardo fue el del flamenco
Karel van Mander en 1604 y, posteriormente, el del médico de Urbano VIII, Giulio
Mancini. En ambos textos solo aparecen pequefias menciones al artista, siendo las obras
de Bellori y Baglione las que acabaron con la buena reputacion de Merisi. EI primero a
través de una biografia dedicada a este en su obra Le Vite de Pittori, Scultori et Architetti
Moderni (1672). El segundo, a travées de su pintura Amor sacro y Amor profano donde
introduce un diablo con aspectos similares a Caravaggio, acusandole de sodomita y
poniendo el foco en su homosexualidad. Entre estos dos autores crearon un arquetipo
negativo del naturalismo y del caravaggismo, marcando el arte durante dos siglos. Hasta
el siglo XX su figura no ha vuelto a adquirir la importancia merecida, siendo recuperada
gracias a estudios de numerosos intelectuales. Entre estos destacan los de Jacob
Burckhardt® o Roger Fry? que, poco a poco, fueron destruyendo los prejuicios sobre el
naturalismo. También destaca Walter Friedlander? que, considerado el primer catalogador
y descubridor de la pintura de Merisi, analizé sus técnicas, llegando a la conclusién de

que emplea la luz para aproximar la grandeza de las figuras a los espectadores y distinguir

1 Burckhardt 1860.
2 Fry 1992.
3 Friedlander 1955.



el ambito terrenal del celestial. Incluso Henry Fuselli publico en sus lecturas una
dedicatoria al lombardo?, viéndose atraido por la oscuridad. Este tenebrismo también
marco la literatura, en concreto a escritores como el poeta Yves Bonnefoy, que calificd
las noches de Caravaggio como deprimentes, exaltadas y ambiguas®. Roberto Longhi,
historiador del arte italiano, fue uno de los grandes bidgrafos de Caravaggio, habiendo
realizado su tesis y continuado con los estudios sobre este hasta su muerte en 1970. Su
obra® sigue siendo capital por ser el primero que da una visiéon de contexto sobre la vida
del artista, analizandole con ojos limpios y solo influenciado por la nueva mirada del cine.
A todo ello, se suma el contexto historico donde tras la Segunda Guerra mundial, Italia
salia del fascismo en busca de la verdad, siendo clave la reivindicacion de Merisi como
un revolucionario de la realidad, como un artista que pinta la verdad.

Gracias a todos estos escritos, se realiza a una nueva construccion del mito de
Caravaggio, siendo un redescubrimiento moderno y estando presente en numerosas
publicaciones, exposiciones y congresos durante el siglo XX. Cada vez son mas los datos
sobre su vida y su arte que salen a la luz, con un legado que continua muy presente en el
siglo XXI. En la actualidad, siguen apareciendo obras atribuidas a Caravaggio: en 2014
se conocio6 el hallazgo de una nueva version de Judith y Holofernes; en 2021 un Ecce
Homo salio a subasta en Espafia y, finalmente, fue declarada BIC basandose en informes
técnicos del Ministerio de Cultura y deporte y del Museo del Prado, que defendian la
autoria de Merisi. También se ha llevado a cabo, en este afio 2024, una nueva exposicién
en la National Gallery de Londres titulada EI Ultimo Caravaggio, donde se expone el
Martirio de santa Ursula como su obra final. Y para primavera de 2025 se espera una gran
muestra sobre el autor en el Palazzo Barberini de Roma.

No solo en el ambito de las artes plasticas se quiere reivindicar el tempestuoso caracter
del maestro italiano, también en el cine y en el comic. A raiz de una exposicion sobre
Caravaggio, realizada en el Museo Thyssen en 2016, se organizo un ciclo de cine incluyendo
peliculas cuya iluminacion o tematica estan relacionadas con la pintura tenebrista de Merisi.
También recientemente su figura ha sido revisitada en el comic, destacando los dos volumenes
que le dedico Milo Manara (2016, 2019 en espariol), Dos holandeses en Napoles (2016) de
Alvaro Ortiz 0 jMatad a Caravaggio! De Giuseppe de Nardo y Giampiero Casertano (2017,
2019 en espariol).

4 Navarro 1999, 52.
5 Bonnefoy 1972.
8 Longhi 1952.



Con todo ello, queda claro la gran influencia qué ejercid el pintor y que, por desgracia,
se perdié durante dos siglos. Todavia hoy en dia son varios los frentes abiertos sobre este
artista. Sigue habiendo dudas sobre su juventud y formacion artistica, siendo un area de interés
para entender sus influencias iniciales. Ademas, numerosos expertos e historiadores
consideran que no hay indicios de que EI Martirio de Santa Ursula fuera el Gltimo cuadro que
pintd, estando a la espera de la posible aparicion de nuevas obras ain desconocidas, como
consecuencia de la misteriosa vida que llevo el artista. De esta manera, son muchos los datos
que se conocen de Caravaggio y muchas las dudas que genera su inquietante vida, obra y su

luz, que le han llevado a ser uno de los artistas mas prestigiosos de los Ultimos tiempos.

1.2.  Objetivos, estructura y metodologias

El objetivo genera de este trabajo se centran en el estudio de los motivos que llevaron
a Caravaggio a emplear los claroscuros, desde una perspectiva historica y técnica, para
entender los sentimientos y el mensaje que queria transmitir con ello. Asi se da paso a otro de
los objetivos, un analisis en profundidad de la luz que aplica durante toda su produccion
artistica. Tambien es fundamental el estudio de la repercusion que ha tenido el tenebrismo
caravaggista en otros pintores italianos contemporaneos al artista, de otros paises como
Francia, Espafia o Paises Bajos, 0 incluso el estudio de como ha influenciado, no solo en el
periodo barroco, sino en otros posteriores, llegando a sobrepasar los limites pictoricos y a
alcanzar otras facetas artisticas como el cine o la fotografia.

Para la realizacion de este trabajo, en primer lugar, se procedio a un analisis exhaustivo
de la bibliografia, consiguiendo asi una seleccion de obras claves sobre los estudios de
Caravaggio y su influencia. Tras haber recogido esta informacion, el trabajo se estructur6 en
cinco partes. La primera trata sobre el uso de la luz desde su origen hasta el Renacimiento, la
segunda consiste en un analisis de la vida y obra de Caravaggio, la tercera se centra en la
influencia del caravaggismo en Italia, Francia y Paises Bajos, dando paso a la cuarta, basada
en los grandes artistas barrocos espafioles influenciados por la luz de Merisi. En el Gltimo
punto se ha querido realizar un pequefio recorrido por el caravaggismo actual, alcanzando el
cine y la fotografia. La Ultima parte del trabajo esta conformada por una serie de conclusiones
que recogen las ideas finales del trabajo y se da cuenta del cumplimiento de los objetivos
planteados, ademas de un apartado bibliografico con todas las referencias usadas, junto con un
anexo fotografico.

Respecto a las metodologias empleadas, en primer lugar, se ha realizado un estudio

bibliografico sobre la luz a lo largo de la Historia del Arte, la vida y obra de Caravaggio y el



uso del tenebrismo en épocas posteriores. En segundo lugar, se han llevado a cabo estudios
formales e iconogréficos de cada una de las obras expuestas, detallando las fuentes de luz y
sus contrastes, para analizar como contribuyen a la narrativa de la pintura. También ha sido
necesaria una contextualizacion historica para situar a Caravaggio en su entorno social,
histérico y cultural concreto, entendiendo la Contrarreformay el motivo de su tenebrismo. Las
dos ultimas metodologias clave han sido el estudio comparativo, fundamental para el analisis
de obras de artistas contemporaneos y posteriores que también emplearon el claroscuro, y el
método biogréfico para situar cada una de las obras de Merisi en su momento vital y entender

como el tenebrismo influencio en la formacion artistica de pintores posteriores.

2. Origenes del claroscuro: el uso de la luz y la sombra

El uso de la luz y la sombra en la pintura siempre ha sido un recurso fundamental
para crear atmosfera y profundidad en las obras. La luz se encarga de modelar los objetos,
crear su contorno y resaltar los detalles y, frente a esta, la sombra aporta misterio y
contraste, generando una sensacion de volumen y espacio. Esta dicotomia luz y sombra
crea un juego visual que cautiva al espectador, invitandole a descubrir lo que revela la
unay oculta la otra. Teniendo en cuenta la importancia y el uso de la luz a lo largo de los
siglos y las culturas, una de las técnicas mas empleadas es el claroscuro. El primer uso de
esta, con el objetivo de conseguir la tridimensionalidad con el sombreado, surgié en la
Antigua Grecia en el siglo V a.C., y fue conocido como “skiagraphia” o “pintura de
sombras™’. Plinio, en su Historia Natural ya menciona cémo el arte “descubrié la luz y
las sombras, despertando asi el contraste de los colores por su disposicion alternativa’®.
Pocos testimonios tenemos sin embargo de los logros de los clasicos en este ambito.
Posteriormente, la técnica continu6 usandose a lo largo de la Edad Media para conseguir
tridimensionalidad y volumetria. También en el mundo oriental el contraste de luz y
sombra es fundamental, siendo la sombra, parte inherente de la belleza®.

En Las muy ricas horas del Duque de Berry° la luz cumple un importante papel
por la capacidad de plasmar una atmosfera concreta, creando profundidad. En las escenas

nocturnas o de interiores, como por ejemplo la escena que representa el mes de enero

7 Este estilo pertenecia al segundo periodo de pinturas griegas, donde se aplicaba en las vasijas una
policromia con fondos negros y figuras rojas, destacando algunos pintores como Polignoto o Apolodoro.

8 Plinio 2001, 86.

9 Tanizaki 2014.

10 Es un libro de horas iluminado, encargado por el Duque de Berry en el siglo XV en Francia, que se ha
convertido en uno de los ejemplos mas destacados de muestra del arte de la Edad Media.



(imagen 1), la iluminacién es mas suave con tonos oscuros logrando una atmésfera de
intimidad. Por el contrario, en los paisajes al aire libre, como en la representacion del mes
de mayo (imagen 2), se usa una luz mas brillante y calida creando reflejos a traves del
uso de tonos dorados y amarillos, a modo de destellos soleados. Siguiendo en este
contexto medieval, pintores como Cimabue o Giotto llegaron a realizar gradaciones al
mezclar pigmentos blancos. Giotto demuestra en el fresco de las Historias de San
Francisco'? (imagen 3) que, gracias al uso de la luz, da volumen y profundidad a las
escenas, al igual que redondez a los personajes, otorgando a la obra una mayor fuerza
expresiva. Sin embargo, fue en el Renacimiento cuando se alcanza el nivel de maestria,
desarrollandose en el siglo XVI, en el marco del Cinquecento, y consistiendo en la
representacion pictérica a través de un contraste acusado entre la luz y la sombra, no solo

para modelar el espacio, sino también con intencion narrativa o expresiva.

3. Precedentes del claroscuro: Renacimiento y Manierismo

El Renacimiento fue un movimiento artistico desarrollado entre los siglos XV y
XVI en ltalia, que permitié dar comienzo a la Edad Moderna tras a una profunda
renovacion del interés por la ciencia, la filosofia y las artes. Con todo ello, se produjo una
vuelta a los ideales clasicos, superando el medievalismo, y plasméandolo en las artes. Los
pintores renacentistas pusieron empefio en reflejar la ilusion de profundidad y volumen a
través del uso de la perspectiva lineal y atmosférica, empleando la luz y la sombra como
una herramienta necesaria para el modelaje de las figuras: “Segun los pintores, el
claroscuro es una forma de pintura que tiende a destacar el dibujo mas que el color. Se
emplea para imitar las estatuas de marmol, las figuras de bronce y de otros materiales”*3.
Fue en este momento, cuando surgen los primeros usos de la luz y la sombra de una
manera mas acentuada, pudiendo desarrollar el claroscuro como lo conocemos hoy en
dia.

Entre los pintores renacentistas que hicieron especial uso de la luz y la sombra,
sobresale Masaccio (1401-1428), sin duda uno de los artistas mas importantes del
Renacimiento, destacando su capacidad para dar vivacidad y volumen a las pinturas®®.

Una de las obras que mejor demuestra su habilidad en la aplicacion de las luces y sombras

11 Todas las imagenes se encuentran recogidas en el Anexo Fotografico de este documento.
12 Fresco del lado derecho del crucero en la capilla Bardi (1317-1325).

13 Vasari 2005, 79-80.

14 Vasari 2005, 244-251.



es la Expulsion del Paraiso®® (Imagen 4). En este fresco se evidencia la concepcion que
Masaccio tenia de la pintura, utiliza pequefios contrastes de luces y sombras para mostrar
el contorno y la figura de los protagonistas, pudiendo aportar un ligero sentimiento de
drama, al ser expulsados del Paraiso. Ademas, la manera en la que concibe los cuerpos se
basa en la masa y el volumen con una Unica fuente de luz que permite dar mayor vida a
las figuras. Podemos comparar esta expulsion del Paraiso con la Expulsion de Adany Eva
del Paraiso (imagen 5), atribuida al maestro Antonio y perteneciente al arte gotico. Esta
Gltima obra no trasmite la mima emocion, tratando la luz y los colores de una manera
uniforme, diferenciandose asi de la pintura de Masaccio que gracias al uso de las sombras
genera viveza en la obra.

Leonardo da Vinci (1452-1519) fue uno de los genios mas importantes del
Renacimiento italiano. Sus escritos abordaban numerosos temas relacionados con la
ciencia, laanatomia, la filosofia y las artes, destacando su estudio particular de la sombra.

La sombra es una carencia de luz y sélo la resistencia de los cuerpos opacos que impiden

los rayos de luz. Por su naturaleza, la sombra pertenece a la oscuridad, mientras que la

luz, por su naturaleza, pertenece a la luminosidad. La una esconde, la otra revela®.

Este artista estudia las sombras creadas a través de la luz que se expande en el
aire, refiriéndose a la luz indirecta de los reflejos, y considerando que estos interacttan
con el medio. Tras un estudio de la luz y la sombra en la propia naturaleza, llego a la
conclusion de que los objetos no estdn compuestos de contornos, sino que se pueden
observar gracias a la luz y la sombra: “Todo cuerpo opaco esta circundado y
superficialmente vestido de sombras y luces™!’.

Leonardo, al igual que otros pintores, se dio cuenta de que las sombras tenian
matices, sin ser uniformes y con distintos grados de oscuridad. Con esta idea asent6 una
parte fundamental de lo que es la técnica del claroscuro. Kenneth McKenzie Clark,
profesor de Historia del Arte de la universidad de Oxford, defiende'® que Da Vinci logré
el més alto grado de perfeccion en el empleo del claroscuro cuando realizo, en 1489, unos
dibujos de craneos (imagen 6). Sin embargo, para entender el uso del claroscuro de

Leonardo podemos analizar una de sus obras mas importantes, La Virgen de las rocas

15 Fresco situado en la capilla Brancacci junto al ciclo de frescos sobre la Vida de San Pedro, en la iglesia
de Santa Maria del Carmine en Florencia. realizé estos frescos en colaboracién con Masolino da Panicale.
16 Ed. Carlo Pedretti, Da Vinci 2008.

17 Ceiich 2020, 28.

18 En su obra de 1935 Leonardo da Vinci: An Account of His Development as an Artist. Cambridge
University Press.



(imagen 7). Gracias al empleo del claroscuro consigue dar dimensionalidad a los ropajes,
rotundidad a los personajes y crear un ambiente de penumbra. Destacan dos grandes focos
luminicos: uno de ellos es externo e ilumina desde la izquierda a las figuras sagradas,
creando contraste entre los rostros iluminados y los ropajes y pliegues sombreados. El
otro foco se encuentra al fondo en la obra, creando una especie de luz natural, que entra
a la cueva, e ilumina las formas que se intuyen a través de las rocas oscuras. Entre ambos
focos el espacio se va degradando y difuminando, dejando el resto de la escena en
penumbra y aportando esta sensacion de inquietud e intimidad. De esta manera, emplea
el claroscuro teniendo en cuenta la naturaleza y el espacio que él denominaba aire,
estableciendo asi una distancia entre la luz y el objeto para crear una atmdsfera adecuada
al momento y acentuada con su famoso sfumato.

Por otra parte, la pintura veneciana desarrollada en el Renacimiento también va a
contribuir al desarrollo del claroscuro. Se caracteriza por una riqueza cromatica y un uso
magistral de la luz donde, a través de colores vibrantes y fuertes contrastes, se crean
efectos dramaticos con atmosferas luminosas. Tiziano (1488-1576) es uno de los grandes
representantes de esta escuela veneciana. Si bien atraveso diversas etapas, nos interesa
ahora la que se corresponde con sus afios finales, en los que la fuerza expresiva y el uso
de la luz en sus obras cambia. Un ejemplo de ello es el Martirio de San Lorenzo® (imagen
8). Esta pintura muestra una escena muy dramética donde San Lorenzo es martirizado
guemandolo vivo en una parrilla. Este patetismo dramatico se plasma gracias al uso del
claroscuro, creando un escenario de nocturnidad donde en la penumbra solo se percibe la
luz de las llamas y las antorchas que iluminan los cuerpos. Las figuras y el entorno se
funden a través de una la Unica luz que aporta este dramatismo, permitiendo que los
protagonistas adquieran una extraordinaria fuerza expresiva gracias al uso de la técnica.

Giovanni Girolamo Savoldo (1480-1548), fue otro pintor perteneciente a la escuela
veneciana, que destacd por su capacidad para componer a través del uso del claroscuro.
Fue un maestro de escenas nocturnas tras desarrollar una serie de estudios sobre los
efectos de la luz, aplicandolos a obras tan enigmaticas como San Mateo y el Angel
(imagen 9). En esta pintura vemos como el fuego aporta el foco de luz necesario que da
brillo a la obra, contrastando con el espacio oscuro que deja en penumbra al resto de los

personajes, generando un halo de misterio. Su pintura no muestra el drama que

19 Gleo sobre lienzo pintado en 1568. De esta pintura existen dos versiones, una de 1558 que se encuentra
en la iglesia de los jesuitas de Venecia y la otra realizada en 1568 ubicada en el monasterio de El Escorial.



posteriormente se desarrolla en el Barroco, pero evidencia que pudo ser un gran
precedente de la pintura tenebrista.

El Manierismo fue el estilo artistico que predominé en Italia desde el 1530 hasta el
1580, quedando desplazado a partir de este momento por el Barroco. Este Manierismo
surge como una reaccion al clasicismo renacentista, queriendo dejar atras las reglas y las
proporciones, buscando nuevas formas de expresion artistica. Uno de los mayores
representantes del Manierismo fue Jacopo Comin, conocido como Tintoretto (1518-1594)
que Vvivid el final de este periodo, avanzandose incluso a los inicios del Barroco. Cuando
comenzd a recibir encargos, el Manierismo anticipaba muchas de las caracteristicas que
posteriormente seran las propias del Barroco, como el dramatismo, el uso fuerte del
claroscuro o las poses forzadas. Estas caracteristicas son las que retnen las obras de
Tintoretto, aplicadas a la temética religiosa, siendo la Ultima Cena (imagen 10) una de
las que mejor lo representan. La ambientacion oscura permite destacar los rostros de los
propios discipulos, iluminados con las aureolas, creando un fuerte contraste que aporta
sensacion de nocturnidad y tenebrosidad. Las luces lanzadas entre los diferentes planos
realzan las figuras, creando una especie de halo radiante, que impulsa la figura de Cristo,
mientras el resto de los personajes y la escena se funden en una oscuridad inquietante.
Debemos tener claro la evolucién de la luz en este pintor, como consecuencia de los
cambios estilisticos que se estaban produciendo en Italia en la segunda mitad del siglo
XVI. La luz del primer Tintoretto?® nada tiene que ver con la que emplea en esta obra,
todos los cuerpos se fundian en un espacio con la misma luz siendo mas conservadora y
con pequefios contrastes. Sin embargo, con el paso de los afios su estilo va cambiando,
viéndose influido por ese Manierismo que sirvid de transicion hacia el Barroco.

La radicalizacion de esta técnica permitio crear una tendencia pictorica, surgida en
el Barroco, conocida como tenebrismo, que consiste en el uso de fuertes contrastes
luminicos, al igual que con el claroscuro, pero con una finalidad narrativa, expresiva y
dramética. Caravaggio fue el principal lider de esta corriente siendo el que llevo esta

técnica al apogeo durante el Barroco.

4. Laluzy la Contrarreforma
Histéricamente el Manierismo es la estética propia de una época en crisis,

posterior al Renacimiento, donde la incertidumbre espiritual sacudia a Europa con la

20 Haciendo referencia a las obras de su primera etapa como San Jorge y el dragon o el milagro del esclavo,
cuya estética cambia si se compra con las del final de su vida, como la Ultima Cena.

10



reforma protestante y la posterior Contrarreforma. Entonces, ¢podria ser el Manierismo
una representacion del espiritu de Trento? La mayoria de los historiadores sostienen que
la Contrarreforma no coincide con la voluntad artistica de ningun movimiento, sin
embargo, es cierto que, tanto el Manierismo como el Barroco, fueron un gran impulso en
esta lucha religiosa?®. Este periodo se caracterizé por la agitacion politica y los constantes
conflictos religiosos que, como consecuencia y con el objetivo de reafirmar su autoridad
y promover su fe, llevaron a la Iglesia catélica a emprender una serie de reformas.

Una de las primeras acciones, siendo importante en el ambito artistico, fue la
convocatoria del Concilio de Trento en 1545 donde se trataron algunas cuestiones
relacionadas con la doctrina, reafirmando los principios catélicos y tradicionales. La
iglesia catdlica buscaba reafirmar su autoridad espiritual y hacer frente a todas las ideas
planteadas por los protestantes y, para ello, empled el arte. En la Gltima sesion del
Concilio se promulgé el Decreto sobre las imagenes. Este defendia la veneracion a las
imagenes, enfatizando en la importancia de trasmitir un mensaje claro que conmoviera al
fiel. Asi es que la pintura se convirtio en una herramienta de difusion del catolicismo, a
través de la emocion y la espiritualidad, con el objetivo de reforzar la fe, cumpliendo asi
con las estipulaciones derivadas del Concilio de Trento: a la vez que la luz hiende las
tinieblas, se apega a ellas y las convierte al igual que la fe al alma, en protagonistas
visibles de la existencia®. La técnica empleada para ello consistié en el uso del claroscuro
con fuertes contrastes luminicos, que ya se habia ido desarrollando en etapas anteriores.

Una de las obras que demuestra la aplicacion real de este decreto es el Martirio
de San Lorenzo (imagen 11) de Pellegrino Tibaldi (1527-1596), situado en el centro del
retablo mayor del Monasterio de San Lorenzo de El Escorial. Al ser un espacio clave del
retablo, la obra colocada debia encuadrarse en el estricto programa pedagdgico que se
habia impuesto con anterioridad en el Concilio de Trento. Por ello, la encargada a Tiziano
del mismo tema no convencié a Felipe Il. Finalmente, la obra de Tibaldi, fue aprobada
por el rey por ser mas expresiva y didactica, capaz de conmover al fiel a base de una
composicion en claroscuro. Gracias a todo lo que conllevo el decreto de las imagenes del
Concilio, se consigui6 dar importancia a ciertos elementos dentro de la pintura, como el

claroscuro para conseguir evocar al fiel una sensacion de drama, emocion y cercania.

21 Gonzalez Tornel 20109.
22 Navarro 1999, 51.
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5. Caravaggio: viday oscuridad

5.1.  Inicios del pintor: formacion milanesa. (1573-1590)

Los comienzos artisticos de Caravaggio son muy 0Scuros ya que no estan
documentados y, mucho menos, se han conservado obras del periodo lombardo. Sabemos
que Michelangelo Merisi nacié el 28 de septiembre de 1573 en el seno de una familia
poderosa del pueblo de Caravaggio, siendo hijo de un reconocido arquitecto llamado
Fermo Merisi. Tras la muerte de este en 1577, decidi6 aprender el oficio del arte durante
4 afios en Milan con el artista Simone Peterzano?®. Después no sabemos si continué
trabajando en ese estudio, realiz6 algun viaje o pasé a otro taller en Miléan, pero gracias a
los estudios de Roberto Longhi?* se puede conocer algo mas de las influencias lombardas
de Caravaggio. Para ello, es necesario desandar los caminos recorridos por este entre 1584
y 1589 trasladandonos desde el pueblo de Caravaggio hasta otros lugares de Lombardia.
En estas ciudades destacan pintores a los que probablemente Caravaggio conocio, como
Giovanni Girolamo Savoldo en Brescia, Giovanni Battista Moroni en Bérgamo o
Ambrogio Figino en Milan. Las obras de estos maestros se caracterizaban por mostrar la
realidad que Caravaggio pudo observar en ellas al visitar conventos e iglesias, en las
cuales estos artistas habian trabajado. Es muy probable que viera el San Mateo de
Giovanni Ambrogio Figino (imagen 12) o el Martirio de San Lorenzo de Antonio Campi
(imagen 13). El uso de la luz en estas obras podria indicarnos que Merisi siempre debio
acordarse de esos hitos de la vida artistica milanesa, aunque comience a desarrollar su

ingenio, trazando un perfil inconfundible, en Roma.

5.2. Formacion en Roma (1590-1606)

Se cree que lleg6 a Roma en torno al 1589-1590. El problema del seguimiento de
la edad del pintor durante su carrera hace que se dude constantemente de las fechas y los
afios, pero lo que estudios recientes han confirmado, gracias a una serie de documentos,
es que llegd a la ciudad eterna con 25 afios?. Alli comenzé a trabajar como un modesto
artesano en el taller del pintor siciliano Lorenzo Carli, donde consiguio elevar la
importancia de su actividad como artesano, gracias a una serie de figuras de medio busto

que pinto para el taller de un joven pintor sienés llamado Antiveduto Grammatica. Sin

23 Pintor manierista italiano que trabajé en el circulo de San Carlo Borromeo, el cual habia introducido una
nueva concepcion del catolicismo. Estas ideas que habia recibido del cardenal fueron las que trasmitio al
joven Caravaggio.

2 | onghi 2019

% Refiriéndose a Roma en Langdon 2002, 445.
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embargo, la miseria seguia presente en su vida, aungue con la oportunidad de conocer
mas obras y pintores en Italia de los que habia conocido en Milan, consiguiendo estudiar
obras como el Descendimiento de los Capuchinos de Parma de Annibale Carracci o los
frescos del Carmine de Masaccio en Florencia.

Sufrié una grave enfermedad y tras su recuperacién continu6 pintando, pero esta
vez de la mano del pintor Giuseppe Cesari di Arpino, con el que estuvo hasta que decidio
iniciar su carrera de manera independiente. A partir de este momento, comenzo a realizar
algunos de los cuadros mas famosos como La buenaventura (imagen 14) o Muchacho
mordido por un lagarto (imagen 15), dando a mostrar su maestria con una innovadora
forma de observar, alejdndose de los preceptos religiosos de los Carracci. Habiéndose
formado en el circulo de la provincia lombarda y, llegando posteriormente a Roma con la
idea de imitar la realidad creando una pintura fiel a esta, no nos extrafia que se convirtiera
en un artista contrario a las normas establecidas. Todo ello, en una sociedad en la que la
ciudad de Sixto V buscaba nobleza y devocion, representando todo lo contrario a lo que
Caravaggio predicaba. La pintura de este podia ser la realidad vista en un “espejo”,
aportando algo muy distinto a lo que se habia visto hasta entonces.

Tras su estancia en Milan y algunos encargos realizados en Roma, como el de la
iglesia de San Luis de los Franceses?®, comienza a pintar para si mismo poniendo fin al
tratamiento de dos temas en la pintura que hasta entonces parecian imposible de cambiar:
la mitologia profana y sagrada. Inicia asi una carrera con una serie de obras que no tenian
el “decoro” que se requeria en la época. Este “decoro” estaba relacionado con Sixto V' y
su reforma catdlica en la que el arte era una herramienta de difusion religiosa. Las obras
debian seguir una serie de caracteristicas que cumplieran con los preceptos religiosos,
tales como el uso de una iconografia explicita, una iluminacion dramatica para enfatizar
el acto religioso o un énfasis en la ornamentacion y la simbologia religiosa para conmover
al fiel. A pesar de que Caravaggio queria sobresalir en el mundo de la pintura, sabia que
seguir ese camino en libertad, contrario a la sociedad religiosa del momento, no era el
mas conveniente por lo que tuvo que ingeniarsela con los comitentes, continuando su
produccion de temas mitoldgicos, sagrados y profanos.

Caravaggio vivio en los bajos fondos de Roma, viéndose atraido por prostitutas y

jévenes a los que ensefiaba el arte de la pintura y la vida. Sus enemigos durante todo este

% para esta iglesia le encargaron un conjunto de pinturas sobre San Mateo en la capilla Contarelli que se
han convertido una de las obras mas conocidas de Caravaggio. Estas pinturas fueron la vocacién de San
Mateo, la inspiracion de San Mateo y el martirio de San Mateo.
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periodo fueron aumentando por su caracter complejo y las constantes peleas en las que él
mismo se involucraba. En una de sus reyertas diarias hirié al notario Mariano Pasquale,
por lo que tuvo que huir durante un periodo corto a Génova. Posteriormente volvio a
Roma vy, sin dejar de estar rodeado de violencia, en 1606 mat6é al mafioso Ranuccio
Tomassoni, comenzando asi una nueva etapa llena de persecuciones y con una condena
de destierro. Tuvo que abandonar Roma de nuevo y refugiarse en la campifia Romana de
los dominios de Marzio Colonna. De ahi, paso por numerosos lugares como Paliano o
Palestrina, enviando algunas de sus obras a Roma. Finalmente, desesperado por
deshacerse de la condena de destierro, se exilio a Napoles.

La llegada de sus obras a Roma es un dato clave que demuestra que Caravaggio,
aun en busca y captura, seguia pintando obras religiosas como la Magdalena penitente
(imagen 16), San Francisco en oracion (imagen 17) o la Cena de Emads (imagen 18).
Estas obras demuestran como evolucioné su técnica, si las comparamos con alguna de
sus inicios como La buenaventura, El uso de la luz ha cambiado, aumentando la oscuridad
y generando mayores contrastes luminicos. El conocer a otros pintores y otras obras, y el
vivir en los bajos fondos de Roma, hizo que fuera desarrollando, poco a poco, el

tenebrismo que tanto le caracterizé.

5.3.  Népoles, Malta y Sicilia (1606-1610)

Sus reyertas influenciaron su pintura, trasmitiendo las ideas que queria la iglesia,
a la par que su propia personalidad atormentada rodeada de problemas. La llegada a
Népoles le permitio el descubrimiento de una capital inmersa en una realidad cotidiana
violenta. Alli vivio dos estancias, una entre 1606 y 1607 y la segunda en 1609, sin que se
tenga demasiado claro qué obras hizo en cada una. En la primera es seguro que realizd
los retablos de las Siete obras de Misericordia (imagen 19) y de la Madonna del Rosario
(imagen 20). En estas lo que se muestra es un Caravaggio que rompe iconoldgicamente
con la tradicion?’. Para él la practica de las obras de la misericordia era la mas sincera y
fiel manifestacion de las ensefianzas de Cristo, predominando el drama humano vivido
con la maxima verdad gracias a sus fuertes contrastes luminicos.

Algunos bidgrafos indican que, en Napoles, como medio para pedir disculpas por

la fuga de unos afios atrds y obtener la readmisién en la orden de los Caballeros

27 La representacion de las obras de misericordia siempre estaba relacionada con el Juicio Universal, y esta
eleccion figurativa ponia al pintor en una posicion polémica. (Langdon 2002).
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Hospitalarios de Malta, envio6 al gran maestre una figura de Herodes con la cabeza del
Bautista, tema maltés por antonomasia por ser el santo patrén de la Orden. La concatedral
de Malta esta dedicada a este santo y su figura ha arraigado en la tradicion artistica
maltesa?®. Otros bidgrafos consideran que Caravaggio era echado en falta en Roma y
puede que fueran sus protectores nobles, quienes le animaron a irse a Malta, al pensar que
ser armado de caballero le ayudaria a salvarse del exilio, dejando atrds su mala vida.
Puede que, tras el envio de la pintura del Bautista, o por intermediacion de ciertos nobles,
le fuera concedida una cruz de obediencia el 14 de julio de 1608. Esto le permitid
trasladarse a Malta y unirse a la orden, siendo recibido por todo lo alto y entrando pronto
en los circulos més intimos de la corte.

La condecoracion parecio no ser suficiente, su personalidad siguié causandole
problemas que él mismo se buscaba. Una noche, otra reyerta con un oficial de justicia le
obligo a huir a Sicilia, pero era un experto escapista y, una vez las aguas se calmaban,
continuaba siendo un hombre de mundo y cultura. Gracias a esto, la obra siciliana de
Caravaggio evidencia un crecimiento artistico a pesar de las persecuciones maltesas.
Algunas de las obras son el Entierro de Santa Lucia (imagen 21), la Resurreccién de
Lazaro (imagen 22) o la Adoracion de los pastores (imagen 23). En ellas se ve una
evolucion mayor, que la demostrada en las obras romanas?® en cuanto al uso de la luz y
el espacio. En sus obras sicilianas la accién no ocupa todo el marco, dejando espacios
vacios en su parte superior e inferior, y el tratamiento de la luz hace que se cree una
atmosfera de oscuridad, con un Unico foco de luz, aportando cierto tono dorado a la obra,
distinguiéndose bien de sus obras anteriores como La buenaventura (1595).

En 1609 vuelve a Napoles comenzando su segunda estancia en la ciudad, donde
fue apresado y torturado hasta desconfigurarle el rostro. Sin embargo, pronto volvié al
trabajo realizando obras como Salomé con la cabeza de San Juan Bautista®® (imagen 24),
la Negacion de San Pedro (imagen 25), San Juan Bautista (imagen 26) o David con la
cabeza de Goliat (imagen 27). Esta ultima obra pudo ser el culmen de la representacion
de su vida y sus traumas en la pintura. Manili en 1650 indicaba que la cabeza decapitada

representaba al propio Caravaggio, mientras que el personaje encarnado por David seria

28 Soberana Orden De Malta.

2 Tales como Magdalena penitente (imagen 15), San Francisco en oracion (imagen 16) o la Cena de
Emadus (imagen 17).

30 Hay controversia en la cronologia de la obra debido a las tres versiones que se han encontrado. La mayoria
de los bidgrafos consideran que la obra de Londres es del segundo periodo napolitano (1609), mientras que
la obra de la Galeria de las Colecciones Reales de Madrid perteneceria a la primera etapa napolitana (1606-
1607) o al periodo maltés (1607-1608) segin Roberto Longhi (2019).
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el joven Merisi, teniendo esto en cuenta, la obra podria tener un sentimiento de aversién
consigo mismo, a la par que de redencion. Esto no era ninguna novedad ya que el recurso
remite a la manera en la que Miguel Angel en el Juicio Final sitda un rostro angustiado,
muy similar a él, encarnado por San Bartolomé. Asi todas estas pinturas son consideradas
algunas de sus Ultimas obras durante su segunda estancia en Napoles, en visperas de su
tentativa de regresar a Roma, demostrando cémo su vida influenci6 directamente a su

estilo y a la manera de tratar la luz.

5.4. Vueltaa Romay muerte (1610)

Por intercesion del cardenal Gonzaga, se le otorga a Caravaggio la revocacion de
la pena de destierro a perpetuidad. El pintor debia volver a Roma porque la orden era
firmada por el papa Pablo V, eligiendo la via maritima para llegar desde Napoles. Tras
desembarcar, fue apresado y liberado de nuevo, accion que evidencia que hasta el final
de su vida estuvo involucrado en conflictos. Al poco tiempo de su llegada a Roma,
corriendo por la playa enfermo de malaria, sufrio un ataque de fiebre muriendo en
solitario el 18 de julio de 1610. Dej6 un legado de obras, tan polémicas como maestras,
donde su uso particular de la luz sigue siendo el foco principal de estudio del Arte Barroco

y una fuente de inspiracion para artistas posteriores.

5.5. Una vida reflejada en la pintura.

Sin bocetos preparatorios, Caravaggio era capaz de crear obras maestras gracias a
la combinacion de la observacion cercana de sus modelos y al uso contrastado de la luz'y
la sombra. Este empleo luminico genera drama, incertidumbre e incluso miedo, y fue
desarrollado practicamente al final de su vida, entre 1606 y 1610, rodeado de huidas y
traumas. Algunas de las teorias defendidas sobre el motivo por el que emplea estos fuertes
claroscuros sostienen que fue debido a las condiciones luminicas de los interiores donde
trabajaba. Sin embargo, esta teoria no me parece la mas acertada. Tras haber estudiado y
conocido la vida del artista, esta claro que ha habido una serie de factores clave que han
podido marcar su obra tenebrista. Entre ellos destaca el haber estudiado obras de pintores
renacentistas y contemporaneos a €l, el contexto contrarreformista en el que, a través de
sus obras, debia trasmitir un mensaje directo de la mano del cardenal del Monte, su
personalidad atormentada, los bajos fondos en los que se crio en solitario o los constantes

conflictos con la justicia. Todo ello pudo ser la combinacion perfecta que dio lugar al
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nacimiento del tenebrismo caravaggista. Entre las obras que mejor muestran este uso de
la luz destacan la Vocacion de San Mateo (1600) y la Flagelacion de Cristo (1607).

Caravaggio innova ocultando el posicionamiento de la fuente de luz primaria y,
en consecuencia, todas las zonas parecen emisores independientes de luz. Tan solo en una
obra Merisi se toma la molestia de pintar una pequefia ventana que sugiere un exterior,
siendo La Vocacion de San Mateo (imagen 28). Esta pintura la realizé en torno al afio
1600, durante su etapa romana, donde el desarrollo de los contrastes luminicos se fue
haciendo més latente, pero sin llegar al tenebrismo que presenta en Napoles. A través de
la luz concentra la atencion en aquello que desea, sitia un foco que procede de la
claraboya iluminando toda la estancia y a los personajes, cuyos rostros muestran gran
expresividad. El resto del cuadro queda en penumbra, generando una iluminacién
artificial, que puede ser simbdlica para destacar a Mateo y a Cristo, y para modelar los
volimenes y crear perspectiva.

En la Flagelacion de Cristo (imagen 29), pintada hacia 1607, ilustra la intensidad
estilistica que el artista emplea para transmitir una escena religiosa. Con una maestria
absoluta sitUa a tres personajes en el espacio, en actitud de tension y posicion descentrada.
Usa una gama de colores marrones, aclarados por el blanco del pafio de Cristo y la
presencia del rojo, que subrayan estos contrastes luminicos resaltando la tragica soledad
de Cristo. La violencia se muestra en los juegos contrastados de luz y sombra que hacen

de esta pintura una obra cumbre del claroscuro.

6. El caravaggismo en Europa
La pintura de Caravaggio fue muy admirada, dando origen a una corriente que

podriamos denominar caravaggismo. Artistas de diversos paises viajaban a Roma para
formarse, siendo imbuidos por la luz de Merisi. Este nunca tuvo la intencion de crear una
escuela asentada, vivio huyendo de la justicia y creando una pintura con un estilo tan
personal y unico, que no dejé indiferente a nadie, generando una escuela con cientos de
seguidores.

6.1. Italia, cuna del barroco y del caravaggismo.

Los pintores que vivian en Roma se quedaron prendidos por la novedad, y en particular, los

jovenes le seguian y lo celebraban como unico imitador de la naturaleza, apostando entre ellos

para ver quién le emulaba mejor®.,

31Bellori 1672, tomada de Schutze 2021, 20.

17



La capacidad de Caravaggio para marcar un estilo y la fuerza de sus creaciones
artisticas se reflejan en la manera en la que Europa recibié sus obras. Citas como la
anterior demuestran el gran éxito que tuvo en los jovenes pintores, que admiraron su
técnica como creador del naturalismo y comenzaron a aplicarla en sus obras. Caravaggio
no reunid a discipulos como si lo habian hecho los Carracci. Sin embargo, la gran
recepcion que tuvieron sus obras convirtié a Merisi en el revolucionario de un panorama
artistico que, adelantado a su tiempo, abrio a la pintura moderna perspectivas que solo se
hubieran desarrollado con el paso de muchos decenios.

Bartolomeo Manfredi (1582-1622) fue uno de los primeros seguidores de
Caravaggio en Italia. Debi6 llegar a Roma a principios del siglo XVI1I pudiendo haberse
encontrado con Caravaggio sobre el 1603. De hecho, se ha llegado a identificar a
Manfredi como el servidor de Merisi, ya que este le nombra en uno de sus juicios
refiriéndose a él como Bartolomeo. Este pintor fue uno de sus seguidores mas cercanos,
practicando con gran habilidad el naturalismo y el tenebrismo de Merisi, tanto fue asi que,
con la poca documentacion que se tiene de su obra, muchas de las cuarenta pinturas que
hoy en dia se le han atribuido lo fueron con anterioridad a Caravaggio. Esto demuestra la
semejanza en la técnica, como podemos observar en obras como David con la cabeza de
Goliat (imagen 30). En ella se hace un uso contrastado de la luz dejando en sombra todo
el fondo para generar un ambiente tenebrista, acentuado por la violencia de la escena,
caracteristicas que estan relacionadas con la obra de Caravaggio del mismo tema.

Esta influencia tan directa de Merisi fue fundamental para expandir su estilo, y es
que, sus obras influyeron a otros artistas generando una escuela caravaggista. Un ejemplo
seria el Tributo al César (imagen 31), que fue una de las obras que caracterizo la ultima
etapa pictdérica de Manfredi, y demuestra el uso la sombra para crear fondos oscuros y
personajes que emergen de los contrastes, sin ningin foco presente, al igual que hacia
Merisi. De hecho, la obra fue atribuida erroneamente a Caravaggio en un inventario de
1666, hasta que el critico de arte VVoss restauro su atribucion correcta en 1924. Esta pintura
pudo servir de influencia para la creacion de otra obra del mismo tema de un pintor
caravaggista francés llamado Valentin de Boulogne® (imagen 32) encontrando

semejanzas en el uso de la luz. El estilo de Manfredi fue muy exitoso a la par que limitado,

32 Durante su estancia en Italia recibid la influencia de Caravaggio y Bartolomeo Manfredi y estudié con
Simon Vouet.
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denominandose de manera frivola Manfrediana Methodus® y llegando a ser considerado
una divulgacién del primer Caravaggio romano, con personajes y ambientes populares a
la par que turbulentos con fuertes contrastes luminicos.

Uno de los bidgrafos de Manfredi, a la vez que otro de los grandes seguidores de
Caravaggio por ser contemporaneo a él, fue Giovanni Baglione (1566-1643). Este pintor
italiano estuvo muy influenciado por el estilo de Merisi, sobre todo a principios de su
carrera artistica adoptando ciertos aspectos de la pintura de este como se puede comprobar
en su obra Amor divino y amor profano (imagen 33). En ella vemos una clara inspiracion
en el empleo de la luz, dejando todo el fondo en penumbra e iluminando a los personajes
a través de un foco que no es posible identificar. Ademaés, la composicion nos puede
recordar a la Anunciacién (1608) de Caravaggio. A pesar de que su estilo le delataba
como caravaggista siempre mostro desprecio hacia Merisi con fuertes criticas publicas
que acabaron empeorando su reputacion.

Otra figura importante del Barroco italiano fue Orazio Gentileschi (1563-1639),
un pintor pisano que viajo a Roma en 1585, convirtiendose en una de las primeras
personas en darse cuenta de la revolucion que suponia el estilo de Caravaggio, pero sin
decidirse a adoptarlo de manera radical. Sus obras muestran pequefios juegos luminicos
con claroscuros como en San Francisco sostenido por un angel (imagen 34). Sin
embargo, estuvo en Roma hasta 1615 sin llegar a imitar el estilo de Merisi, pero siendo
importante para el estudio del claroscuro por otros dos motivos. En primer lugar, alli
donde fue difundié el caravaggismo: en Génova donde estaba van Dyck, en Francia al
servicio de Maria de Medici o incluso como pintor de Camara de Carlos | en Inglaterra.
Por otro lado, sirve como introduccion para hablar de una de las caravaggistas méas
conocidas del Barroco, su hija Artemisia Gentileschi (1593-1653).

A través de su padre, esta joven conoci6 de primera mano la pintura de Merisi. A
Artemisia si se le puede considerar una caravaggista, y es que, aunque no todas sus obras
lo reflejan, en algunas muestra la agresividad, violencia, y oscuridad de una personalidad
tan atormentada como la del maestro italiano. Artemisia sufrio una violacion,
humillaciones publicas y el abandono de su padre, por tanto, al igual que Caravaggio tuvo

una vida muy dura que refleja en su obra y en la manera de tratar la luz. Estas ideas se

3 Esta terminologia se debe a Joachim von Sandratdt, que basandose en la biografia de Bellori sobre
Manfredi, emple6 el término para referirse a un estilo basado en la ausencia de idealizacion y decoro en los
temas propio de los modelos estereotipados de los cuadros de Caravaggio. Miralpeix Vilamala 2021, 81—
97.

19



ven claras en la obra de Artemisia de Judith y Holofernes (imagen 35) que se puede
comparar con la del mismo tema de Caravaggio (imagen 36). Teméaticamente se aprecia
la agresividad con la que ambos artistas quieren mostrar la escena biblica, enfatizando la
venganza y la violencia en la de Artemisia, pues el tema se relaciona con su propia
experiencia vital. Respecto a la luz, en las dos obras los personajes emergen de un fondo
totalmente oscuro, perdiendo la referencia espacial y teniendo presente tan solo el manto
rojo en la de Merisi. Gracias a este contraste se crea la sensacion de tenebrismo que tanto
admirdé Artemisia y decidié imitar para representar un tema tan turbio.

Estos pintores no son los Unicos seguidores italianos de Caravaggio, también
podemos destacar otros nombres como Giovanni Serodine (1600-1631) o Mattia Preti
(1613-1699). De estos dos caravaggistas hay muy poca informacion y sus obras no han
sido identificadas hasta finales del siglo XX. El primero, nacido en Ascona, no es de
extrafiar que de joven sintiera fascinacion por la manera moderna en la que Merisi
componia sus obras, recibiendo de este la sugestion de la luz donde los cuerpos surgen de
fondos oscuros. Sin embargo, lo que hace mejor este pintor es exaltar los detalles de una
manera muy realista, consiguiendo a través de la luz la transfusion de vida en los objetos
insensibles (imagen 37). Preti fue otro de los artistas que se cree que cuando viajé a Roma
se vio imbuido por la luz de Caravaggio. Sin embargo, por afinidades estilisticas se le

tiene mas bien por discipulo de Guercino y Lanfranco.

6.2.  Los dos primeros caravaggistas del Norte: Adam Elsheimer y Peter Paul
Rubens.

Elsheimer (1578-1610) y Rubens (1577-1640) fueron los primeros artistas del
norte de Europa influidos por la Italia de Caravaggio, estando en contacto directo con su
obra cuando comenz0 a adquirir cierto reconocimiento publico, tras la realizacion de los
lienzos para la iglesia de San Luis de los Franceses. La influencia de Merisi puede
apreciarse en uno de los primeros encargos que le realizaron a Rubens: los retablos de la
basilica de la Santa Cruz de Jerusalén en Roma. En ellos destaca la obra de la Coronacion
de espinas (imagen 38), donde el acercamiento al caravaggismo se pone de manifiesto en
la intensa iluminacion de algunos fragmentos, ademas incluyd el tipo caravaggesco del
joven de rizos negros de aspecto seductor. Durante la segunda estancia de Rubens en
Roma, e incluso tras su regreso a Flandes, en las obras que realizé empled més contrastes
luminicos que en su primera etapa, acercandose aun mas a Merisi. Se puede apreciar en

la Adoracion de los pastores (imagen 39), realizada en su segunda estancia romana, 0 en
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El entierro de Cristo (imagen 40) tras su vuelta a Flandes. En esta ultima obra, la
inspiracion y el empleo del tenebrismo se acenttan, llegando a imitar la obra de
Caravaggio en todos los aspectos, evidenciando su influencia en el norte de Europa.

Por su parte, Adam Elsheimer se especializd6 en obras de pequefio formato
complicando el andlisis y la comparacion con Caravaggio y, por tanto, entendiendo la
influencia de este de una manera diferente a la de Rubens. En obras como la Lapidacion
de san Esteban (imagen 41), la forma de ordenar el espacio y simpleza personajes puede
recordarnos a Caravaggio®*. Sin embargo, teniendo en cuenta que la importancia de este
trabajo radica en el uso de la luz, destaca la obra de Judith y Holofernes (imagen 42) la
cual se ha llegado a calificar como “caravaggesca”®. La escena se desarrolla en una
estancia iluminada por dos velas, dejando el resto de la composicion en total penumbra,
generando una atmosfera de violencia y oscuridad que aporta el dramatismo propio de las
obras de Caravaggio. Esta manera de Elsheimer de representar la atrocidad de la
decapitacion de Holofernes, ha llevado a muchos historiadores del arte a pensar que

conoci6 de primera mano la obra que Caravaggio realizo del mismo tema en 1599.

6.3.  Paises Bajos del Norte: Rembrandt y la escuela caravaggista de Utrecht

Rembrandt Harmenszoon van Rijn (1606-1669) fue uno de los pintores mas
importantes del Siglo de Oro holandés®® que desde edad temprana mostré un gran talento.
No se le puede considerar exactamente un caravaggista, entendiéndose éste como una
persona que ha estado en Roma siguiendo la pintura de Merisi al pie de la letra. Tiene un
estilo propio y nunca intentd imitar a Caravaggio, pero muchos estudios afirman que tuvo
presente la obra del lombardo. Podemos ver este acercamiento al tenebrismo caravaggista
en la comparacion entre la Cena de Emauds de Rembrandt y la que hizo Merisi. Ambas
quieren representar un mismo tema, pero con tratamientos diferentes de la luz, en la obra
de Merisi (imagen 43) vemos como los personajes emergen de un fondo totalmente oscuro
y el ojo del espectador se encuentra dentro de un espacio tenebrista, donde no se desvela
ninguna fuente de luz. Por su parte, en una de las versiones que Rembrandt hizo de este

tema (imagen 44), también vemos un fuerte contraste luminico, aunque llegando a

34 La diagonal que se crea con san Esteban y el angel, ademas de la propia fisionomia y postura de este
altimo, pueden recordarnos a la composicion de la Anunciacién de Caravaggio.

3 Caravaggio y los pintores del Norte 2016.

36 Hace referencia al siglo XV1, destacando por un gran florecimiento cultural, econémico y politico de los
Paises Bajos, en especial las provincias del norte que, posteriormente agrupandose en los Paises Bajos del
Norte, formarian Holanda.

21



apreciar la fuente de luz. Este hecho permite al pintor exaltar el claroscuro que define
perfectamente las sombras y da vida a los objetos iluminados, siendo una escenografia
mas realista. Otra caracteristica que les diferencia es que Merisi ilumina a los personajes
dentro de la oscuridad, siendo estos como un espacio que sustenta el relieve de los
volimenes, y frente a este, Rembrandt utiliza una luz envolvente. A través de un destello
momentaneo es capaz de iluminar al comensal y revelar aquello que no se ve en la
penumbra: la figura de Cristo. Normalmente, Jesus es la luz que guia en el camino, pero
en este caso se representa a través de la sombra, haciendo mayor énfasis en el impacto
que provoca la aparicion, que en la aparicion en si.

Parece que Caravaggio y Rembrandt concibieron el tema de la Cena de Emaus
centrandose en un uso particular y muy contrastado de la luz, que les permitié dar a sus
respectivas obras significados diferentes, distinguiendo el connotativo y el denotativo.
Este ultimo hace referencia a las caracteristicas formales de la obra, demostrando que los
talleres de la épocay los artistas conocian las técnicas y los estilos de sus contemporaneos,
como es el tenebrismo, llegando a haber semejanzas entre sus obras sin tan siquiera
haberse conocido. Lo que cambia es el sentido connotativo, es decir, la parte metaférica
en la que se quiere transmitir un mensaje y que puede ser completamente diferente en
obras estéticamente similares, como tenemos en este caso, con Caravaggio dando
importancia a la propia figura de Cristo en la cena, mientras que Rembrandt se centra en
el impacto de este tras su aparicion.

Utrecht en el siglo XVI y XVII fue una de las ciudades mas importantes de los
Paises Bajos del Norte, gracias a su buena economia, atrayendo a numerosos pintores con
posibilidades para ampliar su formacion. Ademas, en este contexto de protestantismo y
Contrarreforma, la ciudad era el Gltimo reducto catdlico que quedaba en los Paises Bajos,
siendo el resto protestantes. Asi es que, entre 1610 y 1630, esta region se llena de familias
catdlicas incorporando una pintura italiana que se puede relacionar con el espiritu catdlico
de la Contrarreforma, que ya a Caravaggio se le habia impuesto en su momento. Este
hecho es importante marcando el inicio de una escuela, distinta de la corriente nacional
del protestantismo y fiel a los vestigios italianos, teniendo como fundador a Abraham
Bloemaert (1564-1651). Se sabe poco de la formacion de este pintor neerlandés pero la
mayor parte de su carrera la desarroll6 en Utrecht. Sus obras se caracterizan por la tension
dramética y la erupcion fantéstica de las figuras. Judith mostrando la cabeza de

Holofernes al pueblo de Betulia (imagen 45) es un ejemplo de su estilo.
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Entre 1620 y 1624, Bloemaert experimentd con los nuevos modelos artisticos
italianos que se dieron a conocer de manera indirecta a través de alumnos como Gerard
van Honthorst o Hendrick ter Brugghen. Gracias al primero, Bloemaert se dejo seducir
superficialmente por el caravaggismo, como demuestran obras como el Cristo de Emaus
(imagen 46). Si bien la gama de colores sigue siendo amanerada, dulcificando la escena,
la colocacion de los personajes y los contrastes luminicos lo acercan méas a Merisi. Estos
artistas sentaron las lineas del estilo de la escuela, caracterizado por la influencia de
Caravaggio, mezclado con caracteristicas pictoricas personales, dando origen a la
denominacién de escuela caravaggista de Utrecht. He querido estudiar a este grupo de
caravaggistas por su importancia, no solo en el plano pictorico con su manera de tratar la
luz, sino también por estar entre dos de los grandes maestros y focos de la pintura barroca
del siglo XVII, entre Caravaggio y Rubens. Los efectos de luz artificial y de claroscuro,
que tanto importaban en esta pintura holandesa, no venian siempre forzosamente de
Caravaggio, ya que en Holanda intervinieron otras fuentes luministas como las
venecianas procedentes de Giorgione, Savoldo o los Bassano, sino que lo que impacto
fue la reaccion estrictamente nérdica al tenebrismo. Excesivamente bohemios para
asimilar el ejemplo caravaggista, se inspiraron mas bien en discipulos como Gentileschi
0 Serodine, artistas que revelan curiosas relaciones con aspectos del arte de Hendrick ter
Brugghen (1588-1629)%".

Este pintor es uno de los artistas mas importantes de la escuela de Utrecht que se
formé con Bloemaert, convirtiéndose en el eslabon esencial entre Caravaggio y Vermeer.
En 1604 y 1614 se cree que TerBrugghen vivié en Roma pudiendo haber conocido a
Caravaggio, aunque no se tienen testimonios que aseguren esto. Las obras que pinta
durante este periodo todavia son algo arcaicas con aspecto manierista en el uso de la luz®.
Sin embargo, cuando TerBrugghen volvié a Utrecht, tom6 temas y esquemas
compositivos similares a Caravaggio, sin abandonar el Manierismo. Como prueba de ello
podemos analizar la obra de La incredulidad de Santo Tomas (imagen 47), donde se
observan similitudes con la obra de Merisi (imagen 48) en el empleo de protagonistas
mundanos, el acercamiento con los personajes cortados y los tonos ocres. Respecto al uso
de la luz, TerBrugghen no consigue esos efectos contrastados que aportan dramatismo a

la obra, sino que intenta crear pequefios claroscuros para enfatizar la figura de Cristo a

37 Conacido también como TerBrugghen.
38 Ejemplos de ello pueden ser el Cristo Ultrajado o la decapitacion de San Juan Bautista.
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traves de la creacion de un ambiente solemne. Tenido esto en cuenta, este artista no es un
claro ejemplo del tenebrismo caravaggista, pero si de la influencia que ejercio la obra de
Caravaggio en otros aspectos, convirtiéndose en uno de los artistas que fueron formando
esta escuela de base caravaggista y que permitira a otros integrantes un mayor
acercamiento al tenebrismo.

Durante mucho tiempo el Unico popular de los caravaggistas nérdicos de la
escuela de Utrecht fue Gerard van Honthorst (1592-1656). Se sabe que estuvo en Roma
desde 1609 hasta 1620 cuando regres6 a Utrecht, como recoge su acta de matrimonio®,
y fue uno de los pintores fundamentales en el estudio de la luz de Caravaggio, ya que
exploto sistematicamente con habilidad la iluminacion nocturna de este. Gracias a este
estudio de la luz fueron muy conocidas sus Natividades, teniendo como ejemplo la
Adoracion de los pastores (imagen 49). Adopta las tonalidades claras del joven
Caravaggio, sin llegar a los contrastes desmedidos del maduro Merisi, por la introduccion
del foco de luz en la obra, aunque sigue manteniendo un fondo oscuro del que parecen
emerger los personajes. La mayoria de estos artistas neerlandeses, a su vuelta a Paises
Bajos, solian suavizar y reducir el estilo caravaggista que adoptaban en Italia, como le
ocurri6é a van Honthorst en su ultima etapa pictérica. En cambio, su discipulo Mathias
Stomer (1600-1650), al haber estado en diferentes partes de Italia en varias ocasiones, y
nunca haber regresado a Paises Bajos, mantuvo un fuerte tenebrismo. Stomer trabajé en
Roma y Sicilia bajo la influencia dramatica de la Gltima etapa pictorica de Caravaggio,
adoptando cada vez mas la postura tenebrista y caracterizando su obra por el uso de
fuertes contrastes luminicos. Ejemplos de ello son pinturas como Esal y Jacob (Imagen
50) o la Incredulidad de Santo Tomas (imagen 51). Ambas se asemejan a Caravaggio,
tanto en el tema como en la composicion, empleando claroscuros a través de fondos
neutros y potentes focos de luz y con la presencia de personajes mundanos.

Otro de los grandes artistas del siglo de Oro holandés fue Dirck van Barburen
(1595-1624), el cual pertenecié a la escuela caravaggista de Utrecht formandose con Ter
Bruggheny Van Honthorst. Al igual que sus compafieros, estuvo en Roma en una estancia
tardia, entre 1617 y 1620°, donde recibié encargos importantes como la realizacion de
un Descendimiento (imagen 52) para la capilla de la Piedad de San Pietro in Montorio.

Esta obra estaba inspirada en Caravaggio y muy proxima a contemporaneos suyos como

39 Asi lo testimonia el acta de su matrimonio publicada por Richard Judson en 1999
40 Otros bidgrafos consideran que estuvo entre 1612 y 1615, poco después del fallecimiento de Caravaggio.
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Manfredi, cosa que se observa en el uso acentuado de contrastes, el drama y el intento de
acercamiento al tenebrismo a través de la ausencia de un fondo y el predominio de la
oscuridad. Ademas, se integré en los circulos artisticos de Roma trabajando para los
mismos mecenas que en su momento protegieron a Bernini y a Caravaggio, como
Scipione Borghese y Vicenzo Giustiniani. Mantuvo esta influencia caravaggista durante
su estancia en Roma, sin embargo, al volver a Utrecht su tenebrismo se atenu6 y sus
pinturas se serenaron. Asi es que las obras a partir de este momento no presentan una
iluminacién propia de Caravaggio, sino méas bien otros aspectos como los personajes
mundanos o los temas de amor. Un ejemplo de ello es La alcahueta (imagen 53) que
muestra muchas similitudes con el joven Caravaggio, pudiéndola llegar a comparar con
los Musicos o los Jugadores de cartas de este.

Por su parte, los pintores flamencos se centraban en retratos, paisajes, naturalezas
muertas e interiores, pudiendo ser temas que se alejan de la obra caravaggista pero que
coinciden en el uso de ese particular claroscuro. La diferencia fundamental entre los
pintores flamencos y Merisi es que los primeros se centran, en primer lugar, en una serie
de ambientes iluminados sin partir del contraste, mientras que Caravaggio toma como
base estos fondos oscuros para crear contraste. Los flamencos saben muy bien que la luz
tiene un papel fundamental en la pintura, la mayoria de sus escenas se encuentran en
espacios interiores donde hay luz que no es uniforme y que puede proceder del exterior.
De esta manera, lo que nos presentan es una nueva forma de estudiar el claroscuro, que
conocemos por la tradicion caravaggista, creando zonas con muchos reflejos para que los
objetos destaquen y se esculpan con blanqueados velados. Esto hace que la pintura
flamenca parezca que tiene un acabado fotografico y por ello aparente no tener nada que
ver con la pintura de Merisi, pero sigue siendo una manera de estudiar el claroscuro desde
otro punto de vista. Un ejemplo de todo ello seria la pintura de un interior holandés
conocido como Las Zapatillas (imagen 54) de Samuel van Hoogstraten. Esta obra
muestra un interior doméstico, donde no solo destaca la virtuosidad en la construccion de
la perspectiva, sino el uso de la luz. Esta claro que este pintor no es un caravaggista, pero
también quiere dar un cierto sentimiento de inquietud. Esta zozobra viene dada en la luz
que muestra el interior, que oculta y contrasta con sombras desconocidas, como si se
quisiera mostrar una serie de comportamientos oscuros encerrados en un espacio

demasiado pulcro.
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6.4. Francia a la luz de Caravaggio

Italia y Paises Bajos ya han demostrado la influencia del lombardo, sin embargo,
no son los Unicos paises. La Francia del siglo XVII experimentd una fascinacion por el
estilo revolucionario de Caravaggio, creando una escuela con seguidores, entre los que
destacO Georges de la Tour (1593-1652). Este pintor, al contrario que Rembrandt, si podia
ser considerado un caravaggista porque se conoce un viaje que realizé a Roma dedicado
al estudio de la pintura, aunque es cierto que su formacion artistica todavia sigue siendo
un punto de discusion en la historiografia actual. La manera en la que Georges de la Tour
emplea un uso contrastado de la luz, que pudo aprender de Caravaggio, le servia para
ilustrar cdmo lo divino penetra en lo cotidiano®. De esta manera, en sus pinturas podemos
encontrar varios aspectos relacionados con la luminosidad como es la transparencia o el
brillo, pero sin duda lo mas importante es la visibilidad parcial que da el pintor. Un
personaje se encarga de tapar discretamente una vela, haciendo que la mirada del
espectador parta de esa fuente hasta los personajes, recortandoles en un fondo
completamente oscuro como ocurre en las pinturas tenebristas. De esta manera, aungque
conocemos el foco de luz, siendo lo contrario a lo que pasaba con Caravaggio, también
consigue el efecto luminico contrastado que tanto ansiaba Merisi. Un ejemplo es la
Educacion de la Virgen (imagen 55) o el Recién nacido (imagen 56), donde el empleo de
la vela permite jugar con una luz artificial que ya habian empleado artistas, como
Caravaggio o Rembrandt, creando espacios lugubres con una atmdsfera inquietante.

Simon Vouet (1590-1649) fue también un francés parisino que tuvo una fecunda
actividad como caravaggista en su juventud, antes de centrarse en el estilo clasico que
predominaba en Francia®?. Durante su etapa tenebrista, que se cree que tuvo lugar entre
1615y 1627 coincidiendo con su trabajo en Italia, realizd algunas obras en las que imitaba
a la perfeccion las composiciones costumbristas y los juegos de luces propios de los
sequidores de Caravaggio. Ejemplo de ello es La Buena Fortuna (imagen 57) donde
vemos un tema mundano acorde al joven Merisi y un uso del claroscuro para alumbrar a
los protagonistas, dejando en sombra el resto de la composicion y sin conocer de primera
mano el foco luminico. Lleg6 incluso a aplicar en otras obras la técnica de Georges de la
Tour iluminando las estancias con velas como en San Pedro visitando a Santa Agueda en

prision (imagen 58). Con el paso del tiempo cambié su manera de concebir la pintura

41 Este pintor, al igual que Tournier, pasé de una produccion abundante con pinturas de moda con personajes
de medio cuerpo iluminados por ventanas, a obras religiosas con iluminacién incidente. Arlot et al. 2020.
42 Siendo este el Barroco clasicista francés, caracterizado por su caracter mitolégico, cortesano y decorativo.
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creando composiciones mas convencionales, pero sin dejar totalmente de lado las
aportaciones italianas, asi es que supo crear obras que combinaban el caravaggismo con

el Clasicismo barroco francés.

7. El impacto del caravaggismo en la pintura espafola.

La asimilacion del uso de la luz, que la Contrarreforma empleé para aumentar la
verosimilitud de lo representado, se puede percibir en Espafa con artistas de finales del
siglo XVI y principios del XVII. Las creencias visuales, entendidas como la religion
expresada y probada a través de iméagenes, generaron una manera muy concreta de pintar
en aquellos territorios que fueron fieles al catolicismo*®. Conociendo esta estética como
naturalismo y realismo, surge el “primer naturalismo espafiol”, considerado el mas
hispano de los estilos pictéricos de la época®. Caravaggio pudo ser trascendental para la
determinacion de este gusto por el naturalismo de sus pinturas, pero debemos tener en
cuenta que, mientras que en Lombardia Merisi iluminaba con intensos contrastes, los
pintores espafioles abordaban el manierismo e iniciando una aproximacion a los modelos
mas reales con pequefios contrastes luminicos. De esta manera, obras de artistas como
Bartolomé Carducho (1560-1635) o Antonio Lanchares (1590-1630), presentan, en
fechas muy tempranas, fuertes claroscuros que prueban una influencia caravaggista, pero
con rasgos heredados del arte veneciano y un detallismo nérdico. Roberto Longhi ya
advirtié que estas caracteristicas tenebristas tan tempranas son un reflejo de lo toscano,
condicionadas por la luz veneciana, mas que por la influencia del propio Caravaggio®.
La nueva estética de este periodo permitio crear una iluminacién capaz de desvelar nuevas
verdades que, si no venian directamente de Merisi, alcanzaron uno de los momentos mas
intensos y con mayor debate de la Historia del Arte.

Llegaron pocas obras de Merisi a Espafa y, algunas de ellas, estaban en casas
privadas de nobles, a las que los artistas, por lo general, no podian acceder, mientras que
otras fueron expuestas en iglesias y conventos. En Espafia, en el siglo XVI, el exacerbado
catolicismo por parte de la corona y la aristocracia hizo que la temética religiosa se
convirtiera en casi la materia exclusiva de los pintores espafioles, dentro de los canones
establecidos por la Contrarreforma. Teniendo en cuenta que Caravaggio en Italia fue uno

de los comisionados para ilustrar estas nuevas ideas, no es de extrafiar que algunas de sus

43 Tornel 2021.
4 Arlot et al. 2020.
4 Longui 2019

27



obras llegaran a Espafia. La razon por la que se difundid tan facilmente en la Peninsula el
estilo caravaggesco puede entenderse a traves de la afirmacion del historiador Federico
Zeri:
Todo el empefio de Caravaggio consiste en demostrar que los dogmas, leyendas,
episodios del Evangelio estan profundamente encarnados, son reales y, por lo tanto

legitimos, que su concepcion misma de la luz proclama esa legitimidad, esa justificacion
de la fe*®.

En 1613 llegaron a Toledo tres lienzos, encargados en Roma, del pintor italiano
Carlo Saraceni, entre los que destaca La imposicion de la casulla a San Idelfonso (imagen
59), donde se puede apreciar una version mas caravaggesca influenciada por el mundo
veneciano, que pudo dejar impronta en el pais. Lo mismo ocurrio6 con las obras de Orazio
Borgianni, el cual estuvo en Espafa sobre el 1605, en las que se funden los modelos de
Merisi con la tradicién veneciana. Como muestra de ello, Valladolid dispone de una serie
de lienzos del pintor en el convento de Porta Coeli (imagen 60).

Ambos artistas pudieron dejar su huella en Espafia, pero no fueron los Gnicos que
permitieron expandir las ideas de Caravaggio en el pais, ya que la implicacion de pintores
que ya habian viajado antes a Italia como Juan Bautista Maino (1581-1641) fue decisiva.
Este pintor volvio de su viaje a Italia en 1612 habiendo tenido la ocasion de conocer la
pintura de Caravaggio y sus seguidores. Tiene obras maestras en las que se evidencia su
educacion caravaggista, pero no en referencia al tenebrismo, sino més bien a la
interpretacion que siguen otros italianos de esta, como Orazio Gentileschi. Consigue asi
una cierta rotundidad volumeétrica a través del uso de una luz violenta y dirigida, pero sin
generar la sombra densa que envuelve las pinturas mas puras de Caravaggio. Estas
caracteristicas se pueden ver en algunas de sus obras maestras como el retablo de las
Cuatro Pascuas para el convento toledano de San Pedro Martir, con sus cuatro lienzos
entre los que destaca la Adoracion de los pastores (imagen 61) como el mas fiel
testimonio de su formacion caravaggista. Esta influencia se puede apreciar en el aspecto
popular de los personajes, la belleza, la intensa devocion de la escena central y en los
detalles de la naturaleza muerta. Los contrastes luminicos estan presentes, pero como se
ha comentado anteriormente, no sigue la estética tenebrista, optando por otros aspectos

caravagescos.

46 Navarro 1999.
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Continuando en el ambiente toledano, Pedro de Orrente*’ (1580-1645), de origen
murciano pero vinculado casi toda su vida a Toledo, a pesar de su admiracion por los
Bassano, debi6 conocer y asimilar las novedades caravaggescas en un posible viaje a
Italia o tras la llegada a Toledo de artistas y obras italianas. Puede que, por contacto
directo o por intermediacion de otra sensibilidad, haya sabido recoger el sentido de la luz
de Merisi en obras como el Martirio de San Sebastian (imagen 62). El fuerte contraste
luminico se hace evidente gracias a la presencia de un fondo oscuro y un foco luminico,
no visible, que incide lateralmente en el cuerpo de San Sebastidn. No solo la luz es una
caracteristica caravaggesca, también la presencia de los angeles mundanos que aparecen
en la parte superior recuerda a los de Merisi en las Siete obras de la Misericordia (1606)
o incluso a los de Maino en la Adoracion de los pastores (1612-1614).

Francisco Ribalta (1565-1628) estuvo en Valencia en los mismos afios que Pedro
de Orrente difundié sus obras aqui y, aunque es uno de los pintores mas importantes del
“primer naturalismo espafiol” de base escurialense, en su etapa madura puede verse un
uso intenso de la luz que advertiria cierto conocimiento sobre la pintura de Caravaggio.
Una de las cuestiones mas debatidas fue si realmente realiz6 un viaje a Italia, o de lo
contrario aprendio las novedades luminicas caravaggescas en la capital espafiola. Algunos
analisis mas detallados y una documentacién posterior®, llegaron a declinar la idea del
viaje de este a Italia, justificando su estilo en una visita a Madrid. Sin embargo, sigue
siendo un enigma la existencia de una copia de la Crucifixion de San Pedro de
Caravaggio“®, que podria demostrar la influencia directa de este o, por el contrario, al
existir otra copia de esta obra en Valencia en el colegio del Patriarca, Ribalta podria haber
seguido esta copia sin necesidad de conocer la obra original de Merisi. Lo cierto es que
en las décadas de 1610 y 1620, considerado su periodo de madurez artistica, hay cambios
en el tratamiento de la luz con efectos luminicos que pueden calificarse de tenebristas. En
este momento se debe tener en cuenta que Orrente esta haciendo su San Sebastian,
generando un eco del caravaggismo que pudo conocer Ribalta. De este periodo de su
madurez destaca San Francisco confortado por un angel (imagen 63), obra en la que los

angeles robustos y mundanos, la expresividad y el juego de luces generando contrastes

47 También conocido como “el Bassano espafiol” por su admiracion por la familia de pintores italianos del
siglo XVI, los Bassano, a través de la creacion de escenas naturalistas.

48 F Doménech y Vallés 1989, 144-168.

49 Copia firmada por Ribalta “F.Ribalta” que se encuentra en la coleccién del Principe Pio de Saboya,
procedente de la familia valenciana de los Falco.
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entre el fondo oscuros con personajes en la sombray el primer plano con una iluminacion
celestial, recuerdan a Caravaggio.

El artista que podria servir realmente de enlace entre las soluciones caravaggistas
llegadas a Espafia y la nueva generacién de pintores espafioles naturalistas influidos por
estas, es José de Ribera (1591-1652). Nacido en Valencia, son varios los debates sobre la
formacion de éste en el taller de Ribalta sin saber si es cierto 0 no, pero se debe tener en
cuenta que, si Ribera llegd a pasar por el taller de este, poca huella hubo de dejarle su
ensefianza siendo sustituida pronto por el influjo de Caravaggio. En lo que si hay consenso
es en la afirmacion de que, tras su primer aprendizaje en Valencia, entr6 en contacto con
las obras del naturalismo lombardo del Cinquecento, entre las que habria copias de
Caravaggio. Sin tener constancia del motivo por el que decide ir a ltalia, se sabe que
estuvo en Parma y después en Roma. En esta etapa de formacién, una de las primeras
series que realizo, fechadas entre 1613 y 1616, y que denotan cierto conocimiento de la
luz caravaggista, es los Sentidos®. Este ciclo pictérico expresa de manera alegérica los
sentidos, recurriendo a modelos de la vida cotidiana con una ruda presencia, interpretados
bajo la luz tenebrista. Un ejemplo de esta serie que demuestra el uso de estas
caracteristicas seria El Olfato (imagen 64), en la que la iluminacion recuerda a la
Vocacion de San Mateo de Caravaggio a través de un fondo oscuro y una luz diagonal.
La manera de concebir las obras, con estos contrastes luminicos, hace que en ocasiones
se llegue a emparentar a Ribera con lo que, en la misma cronologia, estaban desarrollando
caravaggistas nordicos, como Baburen o Terbruggen, y algunos méas con los que pudo
llegar a tener contacto.

En 1616 se sabe que se trasladé a Népoles, donde paso el resto de su vida y se
casd con la hija del pintor y marchante Giovanni Bernardino Azzolini. Alli debid
encontrarse con el ambiente artistico renovado gracias al paso de Merisi, que influenciaba
hasta a los manieristas, teniendo como ejemplo a su suegro que, siendo manierista de
cuna, llegd a pintar con cierto toque caravaggesco. Durante su formacion napolitana
muestra una absoluta maestria en la representacion subrayada por los efectos de luz, que
buscaban una verdad material y tactil. Algunas de las composiciones mas complejas que
muestran su fase mas tenebrista son el Martirio de San Andrés o San Sebastian curado

por Santa Irene (imagenes 65 y 66). En ambas se aprecia el uso de grandes diagonales

% Roberto Longhi fue quién identifico este ciclo pictdrico, siendo clave para la determinacion del estilo
juvenil de José de Ribera. 1996, 74-78.
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luminosas que invaden la superficie, contrastando con los fondos oscuros que aportan
dramatismo. Con el paso del tiempo, hasta su muerte, el estilo de José de Ribera
evoluciond haciendo uso de colores més suaves, sin contrastes, abandonando el
tenebrismo.

Tras estos primeros ecos caravaggistas, va a ser con los artistas nacidos en torno
al 1600, cuando se produzca una mayor asimilacion personal de las lecciones italianas de
Merisi. Entre ellos destaco Francisco de Zurbaran (1598-1664), un gran representante de
su tiempo formado en el tenebrismo mas riguroso, aunque posteriormente evoluciono
hacia la nueva pintura barroca con formas mas delicadas y coloristas. Su primer bidgrafo,
Antonio Palomino, llegd a decir que “quien viese sus obras no sabiendo cuyas son no
dudara de atribuirselas a el Caravaggio™®. Nacido en Badajoz, Zurbaran se formé en
Sevilla, al igual que Velazquez, al cual probablemente conoceria, y comenz6 trabajando
para Pedro Diaz de Villanueva®?. Estuvo una temporada fuera de la ciudad, hasta que en
1626 se sabe que volvid a Sevilla recibiendo el encargo de la realizacion de un conjunto
de lienzos para el convento de San Pablo. Destaco entre estas obras el Cristo crucificado
(imagen 67) ubicado en el oratorio de la sacristia, en el que la luz evidencia su adhesion
al tenebrismo, asi como el punto maximo de tension y emocion y el mas rotundo
caravaggismo.

Su maestria ha dejado, en su mayoria, obras religiosas, pero también pinté algunos
de los bodegones méas importantes del arte espafiol del siglo XVII. Los bodegones se
caracterizan por la presencia de objetos inanimados sobre fondos oscuros, creando
contrastes luminicos que recuerdan al tenebrismo. Merisi instaurd la denominacién de
“naturaleza muerta”, siendo uno de los primeros artistas en prescindir de la figura
humana, dejando objetos inanimados a los que da vida a través de la luz. Ejemplo de ello
seria su Cesto con frutas (imagen 68), en el cual solo hay una serie de elementos sobre
un fondo, y aunque no se aprecian los fuertes contrastes luminicos que posteriormente
desarrollan los artistas espafioles, podria servir como base para los bodegones de estos.
Durante su primera estancia en Roma, Caravaggio cayo enfermo realizando en el hospital
numerosas obras para el prior. Algunos historiadores defienden que este podia haber
llevado estas obras a Sevilla, ejerciendo una gran influencia veinte afios después y

permitiéndonos entender los bodegones de Zurbaran o del joven Velazquez a través de

5L Antonio Palomino. Cita tomada de Pérez Sanchez 1992.
52 Pintor andaluz del siglo XVII del que se tienen pocos datos, tan solo que era hermano de uno de los
tracistas de retablos mas importantes de la ciudad.
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las pinturas de Caravaggio, o de copias de estas que llegaban a la Peninsula. EI Bodegon
de 1633 de Zurbaran (imagen 69) demuestra el uso de un fuerte claroscuro que hace
resaltar los objetos en primer plano a través de la luz y la sombra, siendo una tradicién
caravaggesca. A pesar de que al final de su produccidn Zurbarén atenuara el uso de estos
contrastes, consiguid, a lo largo de su carrera, aportar rotundidad a los volimenes, dando
monumentalidad a las figuras y resultando un maestro de la representacion del
naturalismo, como también lo habia sido Merisi.

Sevilla fue la ciudad maés rica y cosmopolita de Espafia gracias al monopolio
comercial con América, permitiendo la presencia de italianos y flamencos, asi como el
intercambio y la llegada de obras de estos focos artisticos. En este contexto se forma
Diego Rodriguez de Silva y Velazquez (1599-1660) de la mano de Herrera el Viejo, en
primer lugar, y de Francisco Pacheco posteriormente®3. Pacheco podria considerarse la
personificacion de las caracteristicas de la Contrarreforma, siendo un servidor que queria
luchar contra el protestantismo. Estas ideas, que también se inculcaron a Caravaggio,
podrian haber influenciado a Velazquez, que a partir de este instante tuvo una clientela
sobre todo eclesiastica. Este pintor consiguié en su obra mejorar la representacion del
natural, de los volimenes y los materiales, a través del uso del claroscuro®, practicando
esta técnica en bodegones. Estos se pueden observar en algunas de sus primeras obras
como El almuerzo o Vieja friendo huevos (imagenes 70 y 71), donde incluye elementos
de naturaleza muerta como frutas, jarras de vino o panes sobre mesas, pintados en una
gama célida, con tonos castafios, y una intensa iluminacion tenebrista que atestigua su
conocimiento sobre los modelos derivados del caravaggismo.

Dentro de su produccién religiosa sitda estos bodegones de cocina en primer plano
e incluye, sorprendentemente, en segundo término, el tema evangélico como ocurre en
Cristo en casa de Marta y Maria (imagen 72). Esta manera de estructurar la obra era
propia del manierismo flamenco que en Sevilla se conocia, sin embargo, Velazquez
decide reinterpretarla bajo la luz del tenebrismo caravaggista®®. También tiene otras obras
religiosas con una composicion tradicional, con la escena religiosa en primer plano, como
la Adoracidn de los Reyes (imagen 73) en la que también adapta el sentido naturalista y

la iluminacion tenebrista. Estas caracteristicas, que se asemejan al naturalismo

53 Ambos pintores espafioles del siglo XV1'y XVII con talleres de renombre en la ciudad, siendo Herrera el
Viejo discipulo de Francisco Pacheco.

5 | 6pez 1999.

%5 Wind 1987 citado en Pérez Sanchez 1992.
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caravaggista, no son una simple coincidencia, ya que el tratadista Antonio Palomino
afirmé que Velazquez estudiaba todas las pinturas que Ilegaban de Italia a Sevilla. En
estos mismos afos, entre Romay Napoles, Ribera estaba pintando la serie de los Sentidos
que pudo haber conocido Velazquez viendo que presenta muchas semejanzas con las
juveniles pinturas de este, especialmente con el Aguador de Sevilla (imagen 74). De esta
manera, tanto la Adoracion de los Reyes como en el Aguador de Sevilla, se caracterizan
por una iluminacion propia a los discipulos caravaggistas, con una fuente de luz precisa
y directa que incide lateralmente modelando las figuras con fuertes contrastes.

Su maestria le llevo a la Corte de Felipe 1V, iniciando su carrera triunfal a través
de un estilo personal que fue configurando y acabé distando de sus primeras obras. Alli
su produccion se baso en retratos, en su mayoria, donde utilizaba una luz que proyectaba
los cuerpos de los personajes a través de su sombra, haciendo vibrar un aire “real” que
los envolvia®. Poco a poco los fondos fueron siendo mas claros, hasta desaparecer casi
todo el recuerdo tenebrista. Sin embargo, esto ocurrié de manera paulatina, conociendo
obras intermedias como Los Borrachos (imagen 75) que dan las claves para entender el
cambio estilistico de Velazquez. Con esta obra se acerca a la mitologia, igual que la
Contrarreforma queria acercarse al hecho religioso, a partir de la cotidianidad y con una
iluminacion que todavia tiene cierta intensidad tenebrista, pero con un fondo abierto que
evidencia el eco de los pintores venecianos®’. Fue a partir de su primer viaje a Italia, con
el permiso real, cuando su estilo cambi6 ain mas tras conocer a los grandes maestros
italianos, abandonando précticamente de manera definitiva el tenebrismo y
caracterizandose por el uso de colores claros y tonales, una luz difusa y un espacio donde
el aire es el protagonista. Fue esta estética la que siguié durante el resto de su carrera,
pintando las obras que tanta fama le dieron hasta la actualidad como son Las Meninas o
Las Hilanderas (imagen 76 y 77). El tenebrismo ha desaparecido, al igual que el
dramatismo, y queda una atmosfera airosa basada en pequefios toques de pincel y una

suave luz que hace que el espectador se transporte directamente al ambiente cortesano.

8. Los ecos del caravaggismo en la actualidad: pintura, fotografia y cine
El tenebrismo caravaggista dejo una gran huella durante el Barroco, trascendiendo
a épocas posteriores, e incluso llegando a exceder los limites pictéricos. Los siglos XVIII

y XIX se caracterizaron por la presencia de diferentes y contradictorios estilos que van

5% Brown 1986.
57 Pérez Sanchez 1992.
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desde la herencia del barroco tradicional, pasando por el rococd, hasta el academicismo
y los tempranos brotes del clasicismo®®. El Neoclasicismo surgié como reaccion al
decorativismo y a la emocion del barroco y el rococd. Los pintores neoclasicos
comenzaron a desarrollar su obra basandose en la claridad, la precision y la simplicidad
visual. Puede parecer extrafio hablar de este periodo dentro del contexto del tenebrismo
caravaggista, pero no siempre se pierde de forma reglamentaria y definitiva el uso de la
luz y la sombra, empleandose con otros objetivos®°.

En pleno Neoclasicismo, el artista inglés Joseph Wright (1734-1797) se convirtid
en el primer pintor de la Revolucién Industrial que, formado en Londres, aspiraba a ser
algo més que un simple artesano. Dentro de este espiritu de busqueda, emul6 a los
seguidores holandeses de Caravaggio por ser maestros en la luz de velas como Honthorst,
para dedicarse a hacer experimentos pictoricos con efectos luminicos en escenas
nocturnas. Prueba de ello es su serie de obras nocturnas a la luz de la vela, realizada entre
1765y 1768, donde desarrolla escenas relacionadas con la ciencia, dandose cuenta de que
una obra que mostraba los “placeres de la ciencia” a todo tipo de publico, podria llegar a
ser una pintura dramatica a gran escala®. Dentro de esta coleccion destacan Tres personas
viendo el Gladiador a la luz de una vela, Un filésofo da una leccién sobre el planetario
de mesa y Experimento con un pajaro en una bomba de aire (imagenes 78,79 y 80). En
las tres obras hay dos caracteristicas comunes, la primera es el tema relacionado con la
ciencia y la anatomia, y la segunda, el empleo de la luz. Wright estudia los efectos
dramaéticos de los contrastes generados por el uso de una luz direccional y sombras muy
profundas, con fondos oscuros, que permiten crear un ambiente de penumbra, que en el
barroco se hubiera traducido en drama. Ademas, podemos establecer cierta relacion con
George de la Tour en la manera de crear el foco luminico con una vela semioculta, pero
reconocida a la perfeccion.

Un pintor tan neoclasico como Jaques Louis David (1748-1825) también se
atrevid a jugar con los contrastes en obras como Desnudo masculino conocido como
Héctor (imagen 81). La luz empleada ilumina el cuerpo del joven cuidadosamente,
aportando un efecto de tridimensionalidad y realismo, contrastando con una ligera

oscuridad de fondo. Otra de sus obras, El dolor y los lamentos de Andromaca sobre el

%8 De Ceballos. 2024, 155.
%9 Deja a un lado el acabado dramatico que tenia el uso de los contrastes durante el Barroco, dandole un

nuevo significado para crear espacios, volimenes... como ya se hizo en el Renacimiento.
80 L anmuir. 2016, 375.
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cuerpo de Heéctor (imagen 82), puede evocarnos a pinturas del Caravaggio de la etapa
siciliana como la Adoracion de los pastores (1609) o la Resurreccién de Lazaro (1609).
Laaccion no ocupa todo el marco y el tratamiento de la luz hace que se cree una atmoésfera
de oscuridad, aunque ninguna de las pinturas anteriores apela tanto al drama como si lo
hacian las del maestro barroco.

El predominio de los sentimientos sobre la razén, al igual que la rebelion contra
el racionalismo, son las bases de la pintura de los ultimos siglos, marcando el espiritu
romantico de las artes de a partir del siglo XVl y dando fin al Neoclasicismo. Destaco el
Ilamado Romanticismo Negro, nacido en Inglaterra con Edgar Allan Poe. Fue un
movimiento desarrollado en literatura y pintura con un pensamiento caracterizado por el
pesimismo y el misterio®. Estos sentimientos son los que se van a querer trasmitir, y es
gue, aungue no exista una relacion directa entre las obras de este periodo y Caravaggio,
se aprecia una evolucion luminica generada desde la luz dramatica de Merisi. Una de las
obras destacadas es La pesadilla (imagen 83), pintada por el inglés Johann Heinrich Fissli
(1741-1826), cuyo apasionamiento y subjetividad condujeron su estilo a lo més
irracional®. La mujer aparece tumbada, derrochando un erotismo fantasmagérico, en una
atmasfera misteriosa conseguida gracias a un uso determinado de la luz, creando una
impresion de claroscuro con el cuerpo blanco resplandeciente de la mujer, contrastando
con el fondo oscuro en el que solo se aprecian algunos cabezas y personajes secundarios.
Esta misma atmosfera generada por la nocturnidad se percibe en otras obras del mismo
pintor como Percival liberando a Belisana del encanto de Urma (imagen 84)82.

En la actualidad, el legado caravaggista no ha caido en el olvido, siendo
numerosos los artistas que contintan tomando como referencia la obras de Merisi. Entre
ellos, nombres como Roberto Ferri 0 Rigoberto Gonzélez destacan en el panorama
artistico de los siglos XX y XXI. Roberto Ferri, como buen pintor italiano, se vio
profundamente inspirado por los pintores barrocos italianos, y particularmente por
Caravaggio®: “me interesa el empleo del claroscuro y la forma de modelar y representar
la carne”®. Su produccion artistica evoca a hacer comparaciones inevitables con la obra

de Merisi generando un debate. Muchos expertos le ven como un heredero moderno de

61 Museo de Orsay. Exposicion: El angel de lo extrafio, el romanticismo negro de Goya a Max Ernst. Junio
2013

52 Portal de datos bibliogréficos de la Biblioteca Nacional de Esparia.

8 Arte neocldsico y romantico. 2000.

8 Ademas de por otros grandes maestros del Romanticismo, la Academia y el Simbolismo.

8 Serradilla 2016, 23.
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Caravaggio, mientras que otros lo definen como un artista inspirado por los caravaggistas,
pero imbuido por el erotismo moderno de la fotorrealidad. Su obra de San Juan (imagen
85) evidencia la similitud con el Juan Bautista de Caravaggio (1604), asemejandose tanto
en el uso de los contrastes luminicos para ensalzar la figura del joven, como la anatomia
del joven mundano. Por su parte, Rigoberto A. Gonzalez, es un pintor mexicano cuya
obra se basa en el deseo de mostrar los problemas fronterizos entre México y EE. UU.
empleando una luz barroca violenta y dramatica. A través de un uso muy contrastado de
esta, muestra un duro realismo social para representar la violencia que se vivia en la
sociedad. Ejemplo de ello son El Levanton o Mujer Zeta decapitada por el Cartel del
Golfo (iméagenes 86 y 87).

Caravaggio, como pintor del siglo XVI y XVII, vivo a la luz de las velas en una
sociedad que no conocia, ni tan siquiera imaginaba, la electricidad o la fotografia. Dos
siglos después, el lenguaje fotografico se acerca al lenguaje artistico, donde el estallido
de un pequefio flash muestra todo lo que oculta la oscuridad durante unas milésimas de
segundo. Los retratos de Caravaggio también son efimeros, porque la luz que emplea lo
es, asi es que su ojo, al igual que la cdmara, capta las exposiciones mas breves,
convirtiéndole en un artista que sabria hacia donde apuntar su lente. Numerosos
fotografos han empleado la técnica tenebrista para aportar dramatismo como, por
ejemplo, Frank Hurley (1885-1962) con sus imagenes sobre la batalla de Passchandaele
(imagen 88). Este fotdgrafo quiso plasmar la faceta humana de los soldados en sus
momentos mas intimos, utilizando el claroscuro para dramatizar la situacion y
potenciando el caracter expresivo, teniendo en cuenta que estan en medio de una guerra.
La revista Vogue Italia también ha querido rendir homenaje a Caravaggio a través de las
fotografias de Willy Vanderperre (1971), para su nimero de septiembre de 2017. El
fotégrafo da un giro contemporaneo a las pinturas de Merisi, mezclando su estilo con una
estética acorde a la moda que representa la revista. En las imagenes se puede apreciar
como mantiene los temas, el aspecto mundano de los personajes y los colores, pero sobre
todo el tenebrismo. Conserva los contrastes luminicos para aportar la misma sensacion de
drama y naturalismo, pudiendo asi establecer una relacion directa entre sus fotografias y
algunas obras del maestro italiano como la Crucifixién de San Pedro, el Descendimiento
0 San Jeronimo escribiendo (imégenes 89, 90y 91).

En la actualidad el cine es una de las principales fuentes de entretenimiento, desde
sus inicios a través de salas de cine Unicas, hasta la diversificacion de este en plataformas

de streaming. El tenebrismo caravaggista ha sido adoptado y reinterpretado por directores
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visionarios, para generar atmoésferas de suspense que impacten en el espectador. El primer
cineasta plenamente barroco seria Josef von Sternberg (1894-1969). Su filmografia
podria analizarse como una exploracion constante de la luz en todas sus formas y estados,
haciendo peliculas en las que la luz deja de estar sometida al sentido obvio, y continla
siendo dramatica y metaférica®. Un ejemplo donde podemos apreciar sus escenas
claroscuras es Los muelles de Nueva York (imagen 92), donde muestra un mundo de
trabajo duro, sacrificio y maquinaria. Otro de los grandes maestros cinematograficos
experto en la construccion visual de tension y suspense a través de la luz fue Alfred
Hitchcock (1899-1980). Este entendia el poder de la luz, demostrandolo en peliculas
como Psicosis 0 Vértigo, en las cuales emplea juegos de luces y sombras para intensificar
la sensacion de peligro o inquietud (imagenes 93 y 94). Podemos establecer una
comparacion con Caravaggio, tanto en la manera de emplear una luz drastica, como en el
deseo de explorar temas oscuros y complejos.

En el momento en el que el cine italiano daba a luz sus primeras grandes obras,
Roberto Longui organizé la Mostra del Seicento e del Settecento en el palacio Pitti en
Florencia en 1912, con el objetivo de dar a conocer a Caravaggio como un gran estilista:
“una nueva plasticidad obtenida de materia pictérica con el auxilio de la luz . El
cineasta Pier Paolo Pasolini (1922-1975) confesd que conoci6 a Caravaggio a traves de
Roberto Longhi®, dando inicio a su pasion por el cine y a la admiracion hacia el maestro
italiano. Caravaggio y Pasolini tuvieron varias caracteristicas en comun, tanto en el plano
compositivo como en el ambito personal. A Pasolini le entusiasmé la manera en la que
Caravaggio utilizaba la luz, envolviendo a sus figuras con una luminosidad artificial,
reflejada en un espejo cosmico®. De esta manera, no era partidario del tenebrismo, que
era mas propio de la pintura, sino de la artificialidad de la luz. Esta se puede observar en
una escena de Ettore Garofolo en Mamma Roma, donde el juego de contrastes crea una
atmosfera de irrealidad: “Dentro del espejo todo parece como suspendido en un exceso
de verdad, en un exceso de videncia, que lo hace parecer muerto”’® (imagen 95). Son
tantas las similitudes entre Caravaggio y Pasolini que, a pesar de no haber coincidido en
el tiempo, su estrecha relacién hace que en la actualidad continten siendo tendencia. En

2022 el director Jorge Palant, bajo el nombre de La cabeza de Goliat:

66 D’ Allonnes 2003.

57 Longhi exposicion 1938.

88 Pasolini 2006, 1, 59.

89 Casanova. 2010.

0 Pier Paolo Pasolini citado en Carrillo 2015.
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Pasolini/Caravaggio hombres del claroscuro’, dedicé una obra a ambos artistas (imagen
96) donde se muestra un cruce entre las vivencias de los dos maestros que definieron sus
conductas, su manera de vivir y sus estilos.

Con todos estos ejemplos, apenas unos pocos, queda demostrado que el uso
magistral del claroscuro de Caravaggio y sus seguidores ha dejado una huella en todas las
artes. Durante el siglo XX, pintores, fotdgrafos y cineastas han empleado el tenebrismo
para crear atmdsferas en las que se intensifique el drama y la emocion. En la actualidad
contindan los debates y representaciones a un personaje tan importante como fue
Michelangelo Merisi. Este nos aportd una nueva forma de concebir, enfocar y entender

el arte, tomando como base el naturalismo, el realismo y la luz.

9. Conclusiones

El trabajo realizado me ha permitido profundizar en el arte barroco y aprender mas sobre
este periodo, alcanzando conocimientos amplios ligados al uso de la luz tenebrista en todas las
facetas artisticas. Se ha demostrado cdmo la luz ha sido empleada a lo largo de la historia,
perfeccionandose y adquiriendo su mayor desarrollo en el Renacimiento. Gracias al uso
de esta, combinada con las sombras, ha sido posible dotar de vida, profundidad y realismo
a las representaciones, logrando un resultado éptimo durante en el Barroco. El periodo de
la reforma protestante y la Contrarreforma fueron fundamentales para promover un
cambio que, poco a poco, iba plasméndose en el arte, utilizando este como vehiculo de
difusiéon de las nuevas ideas donde el drama y la emocién estaban garantizadas. Este
trabajo podria ser un punto de partida para un andlisis en mayor profundidad sobre la influencia
del tenebrismo, teniendo en cuenta toda la informacion recogida sobre el Barroco, Caravaggio
y su legado en los cuatro siglos posteriores. Asi se comprende como la mirada, estudiada
desde la luz de Caravaggio, viene dada por las experiencias y la herencia artistica de una
sociedad y una cultura.

Teniendo en cuenta los objetivos planteados, puede afirmarse que la mayoria han sido
cumplidos. Se ha realizado un amplio recorrido por la historia de la luz desde el origen hasta
el Renacimiento, entendiendo los principios de profundidad y tridimensionalidad de artistas
como Giotto. Se ha profundizado en el analisis de la obra de Caravaggio, entendiendo el
porqué de su técnicay el origen de su maestria, a la par que la sociedad en la que estaba inserto,

sirviéndole de modelo para sus pinturas. Otro de los objetivos que forma el grueso del trabajo,

"1 Pacheco 2022.
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era el conocer el impacto que Caravaggio tuvo a lo largo de la historia del Arte hasta nuestros
dias. Se ha podido realizar este recorrido, de manera resumida, pero con ejemplos claros que
demuestran que el maestro italiano ejercio una de las influencias mas significativas de toda la
historia de la pintura. Tanta importancia tuvo que su legado ha llegado hasta nuestros dias,
habiendo estudiado, en el presente trabajo, una técnica propia de la pintura, como es el
claroscuro, que ha ido abordado también en el cine y la fotografia.

Todos estos objetivos han sido cumplidos, pero, a pesar de haber concluido con
la idea de la maestria de Caravaggio y la gran influencia que ejercio, todavia quedan
varios frentes abiertos como la necesidad de profundizar en su pronta formacion artistica
0 la ubicacion pérdida de muchas de sus obras. En la actualidad se conservan pocas,
siendo menos de 78 las confirmadas y el resto atribuidas en medio de debates y polémicas.
¢Cdémo es posible que después de tanto estudio, no se tenga certeza sobre algunas de las
obras que se le han podido atribuir? Las lineas de analisis y estudio de sus obras no son
tan claras como parecen. Su maestria le convirtid en un gran artista que, sin tener la
intencion, formo una escuela tan extensa que las obras que los seguidores realizaron
llegan a confundirse con las pinturas verdaderas del lombardo, complicando asi las
autorias y atribuciones.

A pesar de todo, podemos decir que es una de las figuras mas importantes del
panorama pictorico europeo, a la vez que uno de los artistas mas estudiados a lo largo de
la historia, gracias a su personalidad atormentada y violenta que le permitié desarrollar
un uso particular de la luz, bautizado como tenebrismo. No hay duda de su gran
influencia, reflejada en el presente trabajo, intentando trazar asi una linea cronoldgica y
geogréfica que muestre los avances, los cambios y la influencias que el maestro ejercio.
Fue capaz de llevar la luz al limite, creando obras maestras con sombras extremas y
contrastes exagerados que, sin dejar indiferente a nadie, podriamos calificar de

emocionantes y conmovedoras.
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10. Anexo Fotogréfico

Imagen 1. Mes de enero de Las muy ricas horas
del Duque de Berry, s. XV. Fuente: Wikipedia

Commons.

Imagen 2. Mes de mayo de Las muy ricas horas del
Duque de Berry, s. XV. Fuente: Wikipedia Commons.

Imagen 3. Historias de San
Francisco, Giotto, s.XIII.
Basilica de Santa Croce
(Florencia). Fuente: Wikipedia
Commons
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Imagen 4. Expulsion del Paraiso, Masaccio, 1425-1428. Santa
Maria del Carmine (Florencia). Fuente: Wikipedia Commons.

Imagen 5. Expulsion de Adan y Eva del Paraiso,
Maestro Antonio, s.XV. Museo Diocesano de
Palencia. Fuente: Wikipedia Commons.

Imagen 6. Dibujos de craneos, Da Vinci. Fuente:
Wikipedia Commons
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Imagen 7. La Virgen de las rocas, Da Vinci, 1483.
National Gallery de Londres. Fuente: Wikipedia

Imagen 8. El Martirio de San Lorenzo, Tiziano, 1567.
Real Monasterio de EI Escorial (Madrid). Fuente:

Wikipedia.

Imagen 9. San Mateo y el &ngel,
Girolamo Savoldo 1530. Museo
Metropolitano de Nueva York. Fuente:

Wikipedia Commons.
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Imagen 10. La Ultima Cena,
Tintoretto, 1592-1594. Basilica
de San Giorgio Magiore
(Venecia). Fuente: Wikipedia

Imagen 11. Martirio de Lorenzo, Pelegrino Tibaldi,
1592. Monasterio de El Escorial (Madrid). Fuente:

Wikipedia

Imagen 12. San Mateo, Giovanni Ambrogio Figino,
segunda mitad del siglo XVI. Coleccién San
Raffaele (Milan). Fuente: Wikipedia Commons.
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Imagen 13. Martirio de San Lorenzo, Antonio
Campi, 1581. Iglesia de San Pablo Converso
(Milén). Fuente: Wikipedia Commons.

Imagen 14. La buenaventura,
Caravaggio, 1595. Museo del Louvre
(Paris). Fuente: Wikipedia.

Imagen 15. Muchacho mordido por un lagarto, «
Caravaggio, 1596 (Florencia). Fuente: Wikipedia. 7
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Imagen 16. Magdalena penitente, Caravaggio,
1597. Palacio Doria Pamphili (Roma). Fuente:
Wikipedia.

Imagen 17. San Francisco en oracién, Caravaggio,
1595. Galeria Nacional de Arte Antiguo (Roma).
Fuente: Wikipedia.

Imagen 18. Cena de Emaus,
Caravaggio, 1596 (Florencia).
Fuente: Wikipedia.
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Imagen 19. Las siete obras de la misericordia,
Caravaggio, 1606. Pio Monte de la Misericordia
(Néapoles). Fuente: Wikipedia Commons

Imagen 20. La Madonna del Rosario,
Caravaggio, 1607. Museo de Historia del Arte de
Viena (Austria). Fuente: Wikipedia.

Imagen 21. Entierro de Santa Lucia, Caravaggio, 1608.
Iglesia de Santa Lucia alld Badia (Siracusa). Fuente:
Wikipedia Commons.
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Imagen 22. Resurreccion de Lazaro,
Caravaggio, 1609. Museo Nacional de Mesina
(Roma). Fuente: Wikipedia.

Imagen 23. Adoracion de los Pastores,
Caravaggio, 1609. Museo Nacional de Mesina
(Roma). Fuente: Wikipedia.

Imagen 24. Salomé con la cabeza de
San Juan Bautista, Caravaggio, 1609.
National Gallery (Londres). Fuente:
Wikipedia Commons.
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Imagen 25. Negacion de San Pedro,
Caravaggio, 1610. Met (Nueva
York). Fuente: Wikipedia.

Imagen 26. San Juan Bautista, Caravaggio, 1610.
Galeria Borguese (Roma). Fuente: Wikipedia.

Imagen 27. David con la cabeza de Goliat,
Caravaggio, 1609-1610. Galeria Borguese
(Roma). Fuente: Wikipedia.
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Imagen 28. Vocacion de San Mateo,
Caravaggio, 1599-1600. Iglesia de san
Luis de los Franceses (Capilla
Contanelli, Roma). Fuente: Wikipedia.

Imagen 29. Flagelacion de Cristo,
Caravaggio, 1607. Museo de Bellas
Artes de Rouen (Francia). Fuente:
Wikipedia.

Imagen 30. David con la cabeza de Goliat, 1620,
Bartolomeo Manfredi. Coleccion Privada Fuente:

Wikiart.

49



Imagen 31. Tributo al César,
Bartolomeo Manfredi, 1610-1620.
Galeria de los Uffizi. Fuente:

Felltheart.

Imagen 32. Tributo al César,
Valentin de Boulogne, 1620.
Versalles (Francia). Fuente:
Artsdot.com

Imagen 33. Amor divino y amor profano, Giovanni
Baglione, 1602-1603. Galeria Nacional de Arte Antiguo

(Roma). Fuente: Wikipedia.
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Imagen 34. San Francisco sostenido por un
angel, Orazio Gentileschi, 1607. Museo
Nacional del Prado (Madrid). Fuente:
Museo Nacional del Prado.

Imagen 35. Judith decapitando a Holofernes,
Artemisia Gentileschi, 1613. Galeria de los Uffizi
(Roma). Fuente: galeria virtual de los Uffizi.

Imagen 36. Judith y Holofernes,
Caravaggio, 1599. Galeria Nacional
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Imagen 37. Tributo de la
moneda, Giovanni Serodine,
1625. Galeria Nacional de
Escocia. Fuente: Wahooart.

Imagen 38. La coronacion de espinas, Peter
Paul Rubens, 1602. Catedral de Grasse,
Fuente: Wikipedia Commons.

Imagen 39. La adoracion de los pastores, Peter Paul
Rubens,1608. Iglesia de san pablo (Bélgica). Fuente:
Wikipedia.
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Imagen 40. El entierro de Cristo, Peter Paul
Rubens, 1612. National Gallery of Canada.
Fuente: Wikipedia.

Elsheimer, 1603. National Gallery of Scotland.
Fuente: Wikipedia Commons.

Imagen 42. Judith y Holofernes, Adam
Elsheimer, 1603. Apsley House (Londres).
Fuente: Wikipedia.
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Imagen 43. La cena de Emads,
Caravaggio, 1606. Pinacoteca de
Brera (Milan). Fuente: Wikipedia.

Imagen 44. La cena de Emaus, Rembrandt,
1628. Museo Jacquemart-André (Paris).
Fuente: Wikipedia.

Imagen 45. Judith mostrando la §
cabeza de Holofernes al pueblo de |
Betulia, Abraham Bloemart, 1593.
Neue Galerie (Austria). Fuente:
Reprodart.
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Imagen 46. Cristo de Emaus,
Abraham Bloemart, 1622.
Museo Real de Bellas Artes de
Bélgica. Fuente: Wikipedia.

Imagen 47. La incredulidad de
Santo Tomas, TerBrugghen, 1604.
Rijksmuseum (Amsterdam). Fuente:
Artsdot.com

Imagen 48. La incredulidad de
Santo Tomaés, Caravaggio, 1602.
Palacio de Sanssouci (Alemania).
Fuente: Wikipedia.
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Imagen 49. Adoracion de los pastores,
Gerard van Honthorst, 1622. Museo
Wallraf-Richartz (Alemania). Fuente:
Wikipedia.

Imagen 50. Esau y Jacob, Mathias
Stomer, 1640. Museo  del
Hermitage (San Petersburgo).
Fuente: Wikipedia.

Imagen 51. Incredulidad de Santo Tomas, Mathias
Stomer, 1641-1649. Museo Nacional del Prado
(Madrid). Fuente: Museo Nacional del Prado.
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Imagen 52. El Descendimiento, Dirck van
Barburen, 1617-1620. Capilla de la Piedad
de San Pietro in Montorio. Fuente:

Wikipedia Commons.

Imagen 53. La Alcahueta, Dirck van Barburen,
1622. Museo de Bellas Artes de Boston (EE.UU.)

Fuente: Wikipedia.

Imagen 54. Las Zapatillas, Samuel van Hoogstraten,
1660. Museo del Louvre (Paris). Fuente: Reprodart.
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Imagen 55. Educacién de la Virgen,
George de la Tour, 1650. Frick
Collection  (EE.UU.).  Fuente:

Wikipedia.

Imagen 56. Recién nacido, George de la Tour,
1645-1648. Museo de Bellas Artes de Rennes
(Francia). Fuente: Wikipedia.

Imagen 57. La Buena Fortuna,
Simon Vouet, 1620. Galeria
Nacional de Canada. Fuente:

Wikipedia.
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Imagen 58. San Pedro visitando a
Santa Agueda en prision, Simon
Vouet, 1624. Fuente: Wikipedia
Commons.

Imagen 59. La imposicion de la casulla a San
Idlefondo, Carlo Saraceni, 1613. Catedral de Toledo.

Fuente: La tribuna de Toledo.

Imagen 60. Lienzos del
retablo del convento de Porta
Coeli, Orazio Borgianni,
1611 (Valladolid). Fuente:
Wikipedia Commons.
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Imagen 61. Adoracion de los pastores, Juan Bautista
Maino, 1612-1614. Museo Nacional del Prado
(Madrid). Fuente: Museo Nacional del Prado.

Imagen 62. Martirio de San Sebastian, Pedro de
Orrente, 1616. Catedral de Valencia. Fuente:
rabasf.com.

Imagen 63. San Francisco confortado por un
angel, Francisco Ribalta, 1620. Museo
Nacional del Prado (Madrid). Fuente: Museo
Nacional del Prado.
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Imagen 64. El Olfato, José de Ribera, 1613-1616.
Coleccion privada. Fuente: Wikipedia.

Imagen 65. Martirio de San Andrés, José de
Ribera, 1628. Museo de Bellas Artes de
Budapest. Fuente: Wikipedia.

Imagen 66. San Sebastidn curado por
Santa Irene, José de Ribera, 1621.
Museo de Bellas Artes de Bilbao.
Fuente: Wikipedia.
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Imagen 67. Cristo crucificado, Francisco de
Zurbarén, 1627. Instituto de Artes de Chicago.

Fuente: Wikipedia.

Imagen 68. Cesto con frutas, Caravaggio,
1596. Pinacoteca Ambrosiana. Fuente:

Wikipedia.

Imagen 69. Bodegdn, Zurbaran,
1633. Museo Norton Simon
Pasadena (California). Fuente:
Wikipedia.

62



Imagen 70. ElI almuerzo, Diego de
Velazquez, 1617. Museo del Ermitage (San
Petersburgo). Fuente: Wikipedia.

Imagen 71. Vieja friendo huevos,
Diego de Veldzquez, 1618. National
Gallery of Scotland. Fuente: Wikipedia.

Imagen 72. Cristo en casa de
Marta y Maria, Diego de
Veldzquez, 1620. National
Gallery de Londres. Fuente:

Wikipedia.
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Imagen 73. Adoracion de los Reyes, Diego de
Velazquez, 1619. Museo Nacional del Prado. Fuente:
Wikipedia.

Imagen 74. Aguador de Sevilla, Velazquez, 1620.
Apsley House (Londres). Fuente: Wikipedia.

Imagen 75. Los Borrachos,
Veldzquez, 1629. Museo Nacional
del Prado. Fuente: Wikipedia.
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Imagen 76. Las Meninas, Velazquez, 1656.
Museo Nacional del Prado (Madrid). Fuente:
Museo Nacional del Prado.

W Imagen 77. Las Hilanderas,
i { Velazquez, 1664. Museo Nacional
i del Prado (Madrid). Fuente: Museo
Nacional del Prado.

Imagen 78. Tres personas viendo el
“Gladiador” a la luz de una vela, Joseph
Wright, 1765. Coleccion privada. Fuente:
artchive is an ArtTech Ecosystem
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Imagen 79. Un filésofo da una
leccion sobre el planetario de
mesa, Joseph Wright, 1766.
Derby Museum and Arts Gallery
(Inglaterra). Fuente: Wikipedia.

Imagen 80. Un experimento con
un pajaro en la bomba de aire,
Joseph Wright, 1768. National
Gallery de Londres. Fuente:
Wikipedia.

Imagen 81. Desnudo masculino
conocido como Héctor, Jaques-
Louis David, 1783. Fuente:
Wikipedia.
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Imagen 82. El dolor y los lamentos de Andrémaca
sobre el cuerpo de Héctor, Jaques-Louis David,
1783. Museo del Louvre (Paris). Fuente: Wikipedia.

Imagen 83. La Pesadilla, Johann
Heinrich Fussli, 1781. Detroir
Institute of Arts Museum. Fuente:
Google Arts & Culture.

Imagen 84. Percivel liberando a
Belisana del encanto de Urma, Johann
Heinrich Fissli, 1785. Tate Britain
(Londres). Fuente: Wikipedia Commons.
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Imagen 85. San Juan, Roberto Ferri, 2019.
Palacio Pallavinci (Roma). Fuente: Artsupp.

\
-

%
Imagen 86. Levanton Rigoberto A. /
Gonzélez, 2010. Fuente: universidad de
Texas Rio Grande Valley

Imagen 87. Mujer Zeta decapitada por el Cartel
del Golfo, Rigoberto A. Gonzélez, 2010. Fuente:
universidad de Texas Rio Grande Valley
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Imagen 88. Soldados, Frank Hurley,
1917. Fuente: Wikipedia Commons.

Imagen 89. Willy VVanderperre, septiembre 2017. Revista Vogue. Fuente: Vogue Italia
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Imagen 90. Willy VVanderperre, septiembre 2017. Revista Vogue. Fuente: Vogue Italia

Imagen 91. Willy VVanderperre, septiembre 2017. Revista Vogue. Fuente: Vogue Italia
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Imagen 92. Escena de Los muelles
de Nueva York, Josef von Sternberg,
1928. Fuente: Fundacion Malba.

Imagen 93. Primera escena de Psicosis, Alfred
Hitchcock, 1960. Fuente: letraslibres.

Imagen 94. Espiral del campanario de
la pelicula Vértigo, Alfred Hitchcock,
1958. Fuente: e-cartelera.
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Imagen 96. La cabeza de
Goliat:  Pasolini/Caravaggio
hombres del claroscuro. Jorge
Palant, 2022. Fuente: La
Nacion.

Imagen 95. Ettore Garofolo en
Mamma Roma, Pier Paolo
Pasolini 1962. Fuente:
cafepellicola.
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