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Nº 1. Crucifixión. Anónimo sienés (h 1350) 

Temple sobre tabla 

Esta tabla fue pintada en la época de mayor esplendor de Siena, cuando tuvo 

un potencial político y económico que la hizo rival de Florencia.  

Muchas iglesias, oratorios privados y conventos se construían y necesitaban 

ser decorados. La Iglesia fue un gran patrocinador de las artes en esta época. 

Durante siglos estas obras estuvieron escuchando rezos y a los rezos 

acompañaba el canto. 

El canto propio de la liturgia católica romana se compone principalmente de 

versículos de la Biblia en latín. Su origen se desconoce, aunque tiene relación 

con la música judía y griega. 

El Papa Gregorio Magno (540-604), cuarto Papa de la Iglesia Católica, encargó 

una recopilación del canto litúrgico a fin de asentar unas normas para su 

interpretación y preservación. Desde entonces se llama canto gregoriano. 

Se trata de un canto a una sola voz y sin acompañamiento instrumental, sin 

saltos melódicos (por grados conjuntos o intervalos cortos), sin ritmo definido, 

sin lucimiento del intérprete.  

Durante el siglo X el repertorio aumenta y se copia en manuscritos con distintas 

notaciones. 

Al final de la Edad Media aparece la polifonía y el canto gregoriano entra en 

una etapa de declive 

Fue Dom Guerenguer (1805-1875) quien tuvo la iniciativa de restaurar el canto 

gregoriano y la abadía de Solesmes realizó los estudios paleográficos de los 

manuscritos para editar los libros litúrgicos. Volvió a cantarse en los 

monasterios y en 1993 los monjes de la abadía de Silos grabaron un disco que 
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fue número uno en ventas de discos de música clásica en EEUU.  

Vamos a escuchar Christus factus est, Gradual, modo V pieza melismática que 

se canta tras la Epístola caracterizado por su antigüedad. 

Cristo se hizo, por nosotros, obediente hasta la muerte y una muerte en la cruz. 

Por lo cual Dios lo exaltó y le dio un nombre sobre todo nombre. 

Música:  Christus factus est por los Monjes del Monasterio de Silos. Duración 

2,44min. 

........................................................................................................... 
Sala 3 

 

Nº2. Cristo muerto en la cruz,1636  de Francisco de Zurbarán 
(1598-1644) 
Francisco de Zurbarán  fue un pintor del Siglo de Oro español que destacó en 

la pintura religiosa, realizando varios crucificados. 

Contemplando esta pintura nos lleva a la Pasión de Jesucristo y por supuesto 

a las magníficas obras de Bach escritas sobre este tema. 

J. S.Bach (1685-1750) 
K. Johann Sebastian Bach fue un músico alemán del período barroco que 

destacó como compositor, director de orquesta, maestro de capilla y cantor. 

Tuvo mucha fama como organista y clavecinista, además tocaba el violín y 

la viola da gamba.  

Fue el miembro más importante de una de las familias de músicos más 

destacadas de la historia, la familia Bach. Su fecunda obra es considerada la 

cima de la música barroca. Se le atirbuyen más de 2.000 piezas, aunque 

sobreviven y están catalogadas unas 1.100 obras. La mayor parte de su obra 

tiene carácter religioso.  
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Hemos elegido un fragmento de la “Pasión según San Mateo”, género musical 

de carácter narrativo, dramático basado en los relatos de la Pasión y muerte 

de Jesús.  

La Pasión según San Mateo de J.S. Bach se cree que fue compuesta en 1729 

y fue interpretada el Viernes Santo en la iglesia de Santo Tomás en Leipzig 

bajo la dirección del mismo compositor. Se divide en dos grandes partes, 

correspondientes a los capítulos 26 y 27 del Evangelio de San Mateo.  La obra 

utiliza una orquestación doble, con dos coros y dos conjuntos instrumentales 

para crear efectos sonoros complejos. Su duración alcanza las dos horas y 

media. 

El filósofo y poeta alemán Nietzsche ateo (1844-1900), después de oír La 

Pasión según San Mateo escribió: "Uno que completamente ha olvidado el 

cristianismo, aquí lo escucha como evangelio".  

A continuación, vamos a escuchar: 

Música:  el aria “Erbarme dich, mein Gott” (“Ten piedad de mí, Dios mío”), 

de la Pasión según san Mateo de J.S. Bach. Desde 0,50 hasta 3,25min. 

 

San Francisco de Asís fue un santo italiano del siglo XII conocido por su vida 

de pobreza, humildad y su profundo amor por la naturaleza y los animales. Su 

figura ha sido tratada ampliamente a lo largo de la historia desde la pintura, 

escultura, literatura, la música. En esta sala tenemos dos ejemplos 

significativos de San Francisco de Asís en el arte pictórico: San Francisco de 
Asís recibe los estigmas, de José de Ribera y San Francisco de Asís, de 

Juan Carreño de Miranda. 

 

Nº3. San Francisco de Asís recibe los estigmas, 1644 de José 
de Ribera (1591-1652) 
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José de Ribera fue un pintor, dibujante y grabador español del siglo XVII, que 

desarrolló toda su carrera en Italia, inicialmente en Roma y posteriormente 

en Nápoles.  

 

La pintura de San Francisco de Asís recibiendo los estigmas es un tema 

artístico muy popular que representa el momento místico en que el santo recibe 

las llagas de Cristo, un evento milagroso que ocurre en el monte Alverna en 

1224, cuando San Francisco se había retirado para vivir momentos de silencio 

y soledad.  

 

 Doscientos años después de que Ribera hubiera realizado esta pintura, Franz 

Liszt compone obras magníficas que se inspiran en la figura de San Francisco 

de Asís y San Francisco de Paula. Para las dos pinturas que vamos a 

contemplar hemos elegido música de este compositor. 

 
Franz Liszt (Hungría, 1811 - Alemania, 1886)  

Compositor y pianista húngaro. Su vida constituye una de las novelas más 

apasionantes de la historia de la música. Fue un virtuoso del piano y, sobre 

todo durante su juventud, se rodeó de una aureola de artista genial, que 

provocaba en el público arrebato   místico y éxtasis.  La relación de Liszt con 

lo religioso fue profunda y compleja, manifestándose en su vida y en su obra.  

Tras la pérdida de dos de sus tres hijos, su espiritualidad se hizo más central. 

En 1865, recibió órdenes menores y se convirtió en monje laico franciscano, 

aunque nunca completó el sacerdocio.  

A lo largo de su vida escribió varias obras religiosas. Hemos elegido: 

Música: La bendición de Dios en la soledad , de Franz Liszt. Desde 3 hasta 

4,55 min. 

Nº4. La pintura San Francisco de Asís, 1645 de Carreño de 
Miranda nos lleva a otro tipo de contemplación. Juan Carreño de 

Miranda nació en Avilés en 1614 y muere en Madrid en 1685. Fue un pintor 

barroco español.  
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 Observando esta pintura contemplamos a San Francisco predicando, rodeado 

de flores, con las huellas de los estigmas en sus manos, el cielo azulado con 

las nubes y los haces lumínicos tan característicos de Carreño. En otras 

representaciones pictóricas, como en la de Giotto, se muestra al fraile 

predicando a los pájaros. En ambas hemos encontrado similitudes de este 

personaje: la soledad, la naturaleza, y nos lleva a escuchar la obra de Franz 

Liszt que lleva por título “San Francisco de Asís predicando a los pájaros”. 

Cuenta la leyenda, en la cual se basa que: “un día, mientras San Francisco 

viajaba con algunos compañeros, se toparon con un lugar en el camino donde 

los pájaros llenaban los árboles a ambos lados. Francisco dijo a sus 

compañeros que "esperadme mientras voy a predicar a mis hermanas las 

aves". Los pájaros lo rodearon, intrigados por el poder de su voz, y ninguno de 

ellos se fue volando”. 

Liszt compuso esta leyenda hacia 1863, momento en el que el compositor 

vivía en Roma, preparándose para ordenarse y entrar en la iglesia. Aunque 

está escrita para piano, vamos a escuchar la versión orquestal. 

Música: San Francisco de Asís predicando a los pájaros de Franz Liszt. 

Desde inicio hasta 3,36 min. 

 

........................................................................................................... 

Sala 5 

Nº 5. Músico con flauta travesera.  Anónimo francés hacia 1740. 
Este cuadro nos muestra a un flautista que podría estar pintado hacia 1740. La 

flauta que tiene en sus manos nos sirve para situar la obra en esa época. Quizá 

estemos ante un músico de la corte de Luis XV. 

La corte francesa atraía a los mejores músicos, debido a que ofrecía un trabajo 

estable y bien remunerado. Estos músicos necesitaban buenos instrumentos.  



 
CUADROS QUE ESCUCHAN 

 
 

Magdalena Velasco y Ana Novo 6 

La flauta era hasta este momento un tubo cilíndrico de una sola pieza. Durante 

el barroco es cuando este instrumento evoluciona, dividiéndose en varios 

cuerpos que facilitan la colocación de los orificios y utilizando una llave para 

poder tapar el orificio más lejano adonde no llegaba el meñique de la mano 

derecha, cambiando la perforación del tubo, etc. Esto hizo ganar en agilidad y 

afinación y permitir así la evolución de la música escrita para él.  

Bach, siempre atento a las novedades, acudió a Dresde a escuchar a Buffardin 

(1693- 1768), músico francés en la corte de Sajonia y maestro de su hermano 

mayor. Allí conoció este traverso de cuatro cuerpos y a partir de entonces 

escribió para él en lugar de para flauta de pico. La famosa Badinnerie, cuyo 

nombre también proviene del francés bromear, es una danza breve y alegre 

escrita por Bach para este instrumento.  

Música: Badinnerie de la Suite orquestal nª2, de J.S.Bach. Duración 1,42 min. 

 

Nº6. Banquete en un parque. (segunda mitad del s. XVIII) de 
Johann Georg Platzer (1704-1761). 

Platzer nació en un condado del Tirol, en Appiano sulla strada del vino, un 

pueblo que hoy pertenece a la región italiana de Trentino alto Adige. Trabajó 

como pintor de cámara en Baviera, en la corte de Passau, ciudad que había 

sido reconstruida después de dos incendios a finales del siglo XVII por 

arquitectos italianos en estilo barroco. Acostumbrado a tanta belleza pintó 

escenas lujosas entre las que se encuentra este “Banquete en un parque”, óleo 

sobre cobre, en el que no hay espacio vacío, todo está lleno de pequeños 

bodegones de frutas, cristal, esculturas y personajes variados que hablan y se 

divierten. 

En la escena principal un hombre corteja a una dama. Todo parece alegre y no 

puede faltar la música. Aparecen tres instrumentos, una viola, una flauta 

travesera y un laúd. Los dos primeros podrían encargarse de la melodía y el 

laúd de proporcionar la base armónica a este conjunto. 
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El Tirol tiene una gran tradición de construcción de instrumentos musicales. 

Hay bosques con buenas maderas, está cerca de Venecia donde el comercio 

con el oriente abastece de los mejores barnices y rodeada de regiones con 

importantes talleres de lutería como los famosos de Cremona, Bolonia y 

Venecia. Por cierto, la palabra luthier proviene de fabricante de luth, laúd en 

francés. 

El laúd es un instrumento muy antiguo que aparece en la iconografía del todas 

las culturas, así en el Antiguo Egipto, Pakistán, Grecia, nuestro pre-románico. 

Fue introducido en Europa por los musulmanes a través de la península ibérica 

y tuvo gran importancia en la Edad Media, el Renacimiento y en el Barroco 

hasta que su función fue sustituida por el clavecín.  

Se usó mucho como acompañamiento del canto, pero también se escribieron 

obras para el como solista. 

Es un instrumento de gran belleza, con su espalda abombada compuesta por 

gajos y sus rosetas labradas en la tapa armónica que aparece representado 

en muchos cuadros.  

En cuanto a la viola, parece una viola de amor, llamada así por su sonido dulce 

que proviene del juego de cuerdas metálicas afinadas al unísono con las 

cuerdas de tripa superiores y que vibran por simpatía, produciendo un sonido 

dulce. Otra teoría es que solía llevar tallada la cabeza de Cupido. Es de origen 

oriental y fue popular en esta época en la zona de Salzburgo y Baviera.  

Nos parece apropiado para este momento una obra de Vivaldi. 

Música: Largo del concierto para viola de amor y laúd en re menor RV540 

de Vivaldi (1678-1741). Duración 4,14 min. 

........................................................................................................... 
Sala 4 

 



 
CUADROS QUE ESCUCHAN 

 
 

Magdalena Velasco y Ana Novo 8 

Nº7. Retrato del Rey Carlos IV en traje de corte 1789; renovado 

en 1799/1801 de Francisco de Goya (1746-1828). 
 

Francisco de Goya fue uno de los más grandes artistas de la historia. 

Siempre innovador, muchos le consideran el Padre del Arte Contemporáneo. 

Cultivaba todos los géneros, destacando en los retratos. Fue el pintor de 

cámara de la corte de Carlos IV; si bien antes, durante los veranos de 1783 y 

1784 permaneció en la corte de D. Luis de Borbón (1727-1785), hermanastro 

de Carlos III, que se encontraba en Arenas de San Pedro, Ávila, para retratar 

al infante y su familia. Aquí coincidió con el músico italiano Luigi Bocherini.  

 
Luigi Bocherini (Lucca 1743, Madrid 1805) 
Se erigió en uno de los compositores más notables de la segunda mitad del 

siglo XVIII. Fue un compositor y violonchelista italiano afincado desde los 

veinticinco años en España, donde desarrolló la mayor parte de su carrera 

como compositor. Estéticamente se enmarca en el estilo galante propio del 

clasicismo musical, un estilo caracterizado por la elegancia y claridad de sus 

líneas.  

 

En 1768 forma parte de la corte del infante don Luis Antonio de Borbón, en la 

que llegó a coincidir con Goya y apareciendo en uno de los cuadros que pintó 

de “la familia del infante don Luis”. Durante esta época compone mucha música, 

destacando numeroso cuartetos y quintetos. Se le considera el impulsor del 

género cuarteto e inventor del quinteto.  

 

 El retrato y el cuarteto comparten ciertas analogías. Puede decirse que el 

primero es a la historia de la pintura lo que el segundo a la historia de la música, 

al menos a finales del siglo XVIII. Ambos eran géneros propios de la intimidad, 

contemplados e interpretados en el corazón del salón. Pero también servían 

como herramienta de prestigio social para proyectar una buena imagen.  
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Música: Minueto del Quinteto para cuerda, op.11, nº5 en Mi mayor de 

Antonio Vivaldi. Duración 3,27 min. 

........................................................................................................... 
Sala 6 

  

Nº 8. María Luisa en el jardín (1871) de Mariano Fortuny Marsal 
(1838-1874) 

María Luisa Fortiny Madrazo nació en Roma en 1868, hija, nieta, sobrina y 

hermana de excelentes pintores fue retratada muchas veces a lo largo de su 

vida. Durante tres años la familia vivió en Granada, en el entorno de la 

Alhambra. Este cuadro que fue localizado hace poco tiempo en un anticuario 

milanés y que este Museo adquirió recientemente, acompañó a la viuda del 

pintor en su casa de Paris y, después, en la de Venecia. Seguro que trajo 

muchos recuerdos a la familia de aquella estancia feliz en Granada. La música 

que nos sugiere es una obra de Francisco Tárrega, (1852-1909) músico 

mediterráneo, profesor de guitarra en el Conservatorio de Madrid y concertista 

que como Fortuny se dejó influir por el mundo oriental. Granada le inspiró su 

obra para guitarra Recuerdos de la Alhambra, escrita con trémolos, (término 

que procede de tremare, temblar) una figuración rápida en fusas con notas 

repetidas que configuran la melodía y que se asemejan a esas pinceladas 

cortas y rápidas con las que Fortuny compone este jardín. 

Música:  Recuerdos de la Alhambra de Joaquín Tàrrega. Duración 5,23. 

 


