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			A mi hija Carlota;


			la obra de arte más sublime


			que nunca me cansaré de contemplar.


			A la luz que desprende su mirada,


			y al hechizo de su sonrisa.


		




		

			Prólogo


			Tiene en sus manos, lector, un libro especial. Todos lo son, sin duda, pero cuando un libro desvela secretos es aún más especial.


			La Historia del Arte está repleta de tesoros por descubrir, a pesar de que suelen estar a la vista de quien contempla el cuadro o la escultura en la que están disimulados. Manuel Jesús Segado-Uceda nos ofrece en esta obra algunos ejemplos maravillosos.


			El lector se sentirá ante uno de esos pasatiempos que contienen errores por descubrir y que están ante sus ojos, pero tan bien disimulados, que deberá emplear más tiempo del sospechado en advertirlos.


			Así sucede con muchas obras de Arte. Las contemplamos mil veces sin reparar en que disimulan información que no imaginábamos. Pondré un ejemplo que el lector no encontrará en el libro, pero que me parece oportuno mencionar. Su protagonista es Miguel Ángel Buonarroti.


			«Recuerdo que hoy, día diez de mayo de mil quinientos ocho, yo Miguel Ángel, escultor, he recibido de su Santidad, nuestro Santo Papa Julio segundo, quinientos ducados para la pintura de la bóveda de la Capilla», escribí yo mismo en mi novela La conexión Buonarroti.


			Miguel Ángel no podía sospechar entonces que aquella empresa consumiría cuatro años de su vida. De hecho, el tormento parecía ir cobrándose su premio cuando solo llevaba un año subido en aquel maldito andamio. Fue entonces cuando escribió a su hermano Buonarroto:


			«Vivo con gran zozobra y con grandes fatigas del cuerpo y no tengo amigos de ninguna clase y no los quiero. Dispongo de tan poco tiempo que no puedo comer como deseo»


			«Solo puedo amarme a mí mismo», solía lamentarse en los escritos que enviaba a su familia. Los suyos, únicamente se acordaban de él para pedirle dinero y amargarle aún más la vida con sus rencillas.


			Miguel Ángel jamás olvidó las palabras que un día le dijera Rafael. El pintor de Urbino estaba rodeado en aquel momento de su habitual corte de discípulos, que eran quienes lograban que avanzara con tanta rapidez en sus trabajos mientras Buonarroti parecía eternizarse en su obra.


			«¿Adónde vas, rodeado como un cardenal?», le dijo Miguel Ángel con sorna. «¿Y vos solo como el verdugo?», replicó picado Rafael.


			Así estaba él, solo como el verdugo.


			Muchos días, durante aquellos cuatro interminables años, tenía tiempo ni para comer, y ni tan siquiera podía dormir. Había pasado tantas horas subido en aquel andamio mirando a Dios a los ojos, que su vista se había resentido. No podía leer un papel si no lo ponía en lo alto y echaba la cabeza para atrás. Pero su quebrado y malherido cuerpo parecía una rosa fresca comparado con su alma. No tenía amigos, decía, pero no era menos cierto que no los quería.


			Los pintores florentinos que en un principio mandó llamar para ayudarle en la Capilla Sixtina no estaban acostumbrados a trabajar con la puzolana y la piedra de travertino propias de Roma. Aquellos materiales eran diferentes a la cal y la arena del río Arno, y además la humedad que se filtraba en la Capilla venía a enturbiar aún más las cosas, de modo que pronto todo el trabajo se vio lastimado. Miguel Ángel se derrumbó. Había que volver a empezar, había fracasado y le parecía estar escuchando ya las risas victoriosas de sus enemigos.


			De no haber sido por su soberbia, por la obstinación del Papa y por la ayuda de su amigo Giuliano de Sangallo, que corrigió los errores que se habían cometido con las mezclas de cal, hubiera abandonado aquella empresa infernal.


			No tenía amigos, pero tampoco los quería. Por ello, un día los pintores florentinos que habían contratado para ayudarle se encontraron con las puertas de la Capilla cerradas a cal y canto. Miguel Ángel ni siquiera dio la cara para despedirlos. Simplemente, no les permitió entrar y decidió morir en soledad subido a aquel andamio que él mismo había diseñado.


			Cuando le explicó su proyecto al papa, Julio II empalideció. Aquel hombre no tenía medida, no conocía la dimensión humana, pensó el pontífice. Pretendía llevar a la pared de la bóveda nueve escenas gigantescas del Génesis: la separación de la luz y las tinieblas, la creación de los astros, la separación de la tierra y las aguas, la creación de Adán, la creación de Eva, el pecado original, el sacrificio de Noé, el Diluvio y la ebriedad de Noé.


			Pero Julio II aún no había escuchado todo. En los recuadros laterales, añadió el florentino, pintaría a los profetas y a las sibilas que anunciaron la llegada de Cristo. En los triángulos y lunetas, los antepasados de Jesús, y aún quedarían las pechinas laterales para pintar cuatro escenas del Antiguo Testamento.


			El Papa, maravillado, solo acertó a pedirle que consensuara con los eruditos vaticanos Marco Vigerio y Egidio de Viterbo la iconografía y los detalles de los temas.


			Anunciemos la llegada de la Redención, le dijeron los teólogos: primero, los antepasados de Jesús, luego los profetas y sibilas anunciándolo; y que el agua del diluvio simbolice el agua purificadora del bautismo, y el arca de Noé la Iglesia salvadora.


			Miguel Ángel sonrió burlonamente y aceptó. Pero al llegar a su estudio comenzó a escribir su verdadero propósito. Siempre le había gustado escribir poemas y anotaciones mientras trabajaba, aunque debía tener cuidado, porque lo que estaba escribiendo era el verdadero mensaje oculto bajo alguna de aquellas pinturas.


			Si aquellos teólogos creían en la Redención del hombre, allá ellos, se dijo. Pero él pintaría algo que los eruditos no comprenderían. A Dios solo se le podía ver en este mundo a través de la belleza de lo creado, por eso le pareció importante detenerse en la creación de la que hablaba la Biblia, y su pasión por la belleza del cuerpo humano le llevó a pintar a un Dios con barba y melena canosa, de formas poderosas y rotundas al que, sin embargo, el hombre no puede llegar a tocar en este mundo. De modo que los dedos de Adán y de Dios no llegan siquiera a rozarse, a pesar de que ambos extienden sus manos mientras Adán se vuelve con melancolía hacia la edad de oro perdida.


			 La Capilla Sixtina contiene muchos secretos más vinculados con la pertenencia de Miguel Ángel a los llamados Espirituales, un grupo del que también formaba parte su amiga la poetisa Vittoria Colonna y cuyas ideas estaban influenciadas por el reformista Juan Valdés.


			Al igual que sucede en esa magna obra que es la Capilla Sixtina y en los trabajos de Miguel Ángel, sucede en otros muchos rincones del Arte. Pintores que ocultan secretos; secretos que se airean sin que nadie lo advierta en la obra de los artistas; artistas atormentados que debieron su genialidad a ese mismo tormento…


			Manuel Jesús Segado-Uceda se convierte en guía de un museo gigantesco por el que, sin embargo, transitarán sin esfuerzo. Si fuera usted, lector, no me separaría de ese guía durante la visita. Lo disfrutará.


			Mariano F. Urresti


			En Amalur, nueve de marzo de 2020


		




		

			Introducción


			Con frecuencia, y desde que comencé mi andadura a través de los caminos del misterio, la gente me pregunta cómo, o en qué momento, un historiador de arte y arqueólogo acaba indagando en la historia ignorada, intentando desentrañar el significado oculto de las leyendas o buscando respuestas para los diversos enigmas que se muestran ante nuestros ojos durante nuestro día a día. Ante esta cuestión, y sin poder evitar que se me escape una sonrisa, les contesto siempre con la misma respuesta: 


			—Mi interés por el misterio está muy estrechamente relacionado como la formación académica que elegí: la historia del arte. Ya que, esta materia, está plagada de infinidad de enigmas, curiosidades, simbología o leyendas de las que no somos conscientes en la mayoría de los casos.


			Todavía hoy viene a mi mente el vívido recuerdo de cómo comenzó todo...


			Fue durante el inicio del curso de segundo de bachillerato, cuando por fin conocí la maravillosa disciplina de la Historia del Arte. En aquel entones, apenas una decena de alumnos nos desplazábamos desde nuestra clase, en la que se quedaban la mayoría de los compañeros para asistir a otras asignaturas, hasta un pequeño laboratorio que hacía las veces de aula. Allí, en aquella diminuta estancia, viví los mejores momentos de mi paso por el instituto Ciudad de Arjona. Desde la primera clase de Historia del Arte a la que asistí, en la que rellenamos la ficha de registro académico mientras escuchábamos de fondo algunas piezas del compositor Giacomo Puccini, y hasta la última, cuando nos despedíamos del curso con las vanguardias y otras formas de arte del siglo XX, todo lo que me aguardaba detrás de aquella bella asignatura —para poco a poco empezar a serme revelado después—, consiguió atraparme por completo. Aún recuerdo con cariño, el olor de aquel antiguo laboratorio, o el sonido de las diapositivas al pasar. Y por supuesto, a mi primer profesor de Arte. Un extraordinario docente además de un «aprendiz de adivino», que trataba de hacer predicciones acerca de nosotros, para así captar nuestra atención. Todo aquello, junto a las mil y una anécdotas e historias que nos relataba sobre obras de arte o sus autores, muchas de ellas aderezadas, para acrecentar nuestro interés. Sea como fuere, la verdad es que aquella manera de enseñar la Historia del Arte enganchaba.


			Aunque sin lugar a dudas fue en la Universidad de Jaén, cuando viví mi particular «época dorada» en el aprendizaje de la Historia del Arte. Allí fui testigo del pasar de los siglos a través de las nociones del arte antiguo, medieval, o de las magistrales clases sobre el Renacimiento y el Barroco, impartidas por el catedrático de Historia del Arte de la Universidad de Jaén, D. Pedro Galera. Fue en aquel momento cuando la historia del arte me enamoró.


			El arte tiene su origen en la misma noche de los tiempos. Es uno de los lenguajes más antiguos de la humanidad; un modo de comunicación (transmite sentimientos, datos, costumbres, fe...). «El arte ya existía incluso antes de que el hombre fuese hombre» (antes el homo sapiens o los neandertales ya realizaron pinturas rupestres). Tenemos muestras de arte prehistórico en las consideradas como tres grandes disciplinas artísticas: pintura, escultura y arquitectura.


			Para el primero de los casos podemos mencionar desde las sencillas pinturas rupestres (huellas de manos, puntos, líneas...) presentes en abrigos rocosos y cavernas, pasando por las maravillosas obras de arte que podemos encontrar sobre las paredes de algunas cuevas —todo un reportaje gráfico acerca de la fauna, las costumbres o las creencias de los cultos ancestrales). Entre otros, tenemos lugares como las Cuevas de Altamira, en Cantabria (España), o las Cuevas de Lascaux, en Dordoña (Francia)—. 


			En el caso de la escultura prehistórica que se ha conservado, podemos citar las piezas denominadas «Venus», que representan la figura de una mujer (la Diosa Madre); tenemos el caso de la de Willendorf, o la de Laussel, datadas en torno a los 27 000 años de antigüedad.


			En el caso de la arquitectura prehistórica, existen construcciones realmente asombrosas; desde los espectaculares dólmenes, hasta los enigmáticos complejos arquitectónicos conocidos como crómlech (ambas son tipos de construcciones megalíticas de carácter religioso y funerario). El dolmen de Menga, en Antequera (España), o el crómlech más conocido del mundo, Stonehenge, situado en Inglaterra.


			Desde la propia prehistoria, el arte ha ido cambiando a medida que la Humanidad evolucionaba... la Antigüedad, el Medievo, la edad Moderna o el periodo Contemporáneo nos han brindado obras de arte que, a pesar de presentar diferentes características estéticas o de funcionalidad, no dejan de poseer una belleza y un embrujo indiscutible. Máxime si, detrás de muchas de ellas, se esconden leyendas, historias curiosas, personajes extraños o controvertidas interpretaciones.


			 Por ello, mi pretensión a lo largo de estas páginas es doble: por un lado, acercar a los amantes del misterio a la bella disciplina de la historia del arte; una materia plagada de enigmas y mensajes secretos. Y por otro, despertar «un sexto sentido» en aquellos que miran a esta disciplina desde «una fría perspectiva académica» (técnica, dibujo, color, iconografía ortodoxa).


			En definitiva, el propósito de los siguientes capítulos no es otro que el de divulgar parte de la «Ocultura» que rodea a la historia del arte. E intentar que la mirada del espectador se proyecte más allá de los lienzos de las pinturas, de los materiales que presentan las esculturas o de la funcionalidad para la que se concibió una arquitectura. Y es por esto por lo que, a través de estas páginas, trato de presentar una serie de temas curiosos, para los que ofrezco interesantes datos, diversos misterios y teorías que giran en torno a ellos, así como algunas de sus posibles respuestas. Todo ello con la finalidad de que el lector de Enigmas en el Arte empiece a buscar algunas respuestas; pero, sobre todo, para que comience a formularse ciertas preguntas...


		




		

			EL MISTERIOSO AUTORRETRATO DE PIETER VAN LAER


			Uno de los temas que siempre me había fascinado dentro de la disciplina de la pintura, son los artistas que habían representado en sus obras a alquimistas, brujas, magos o nigromantes. Recuerdo perfectamente como traté de seguir algunas de las pinturas que abordaban este apasionante tema. Es curioso como los pintores, cuyo trabajo contenía buena parte de las tareas realizadas por los alquimistas (como buscar elementos en la naturaleza y manipularlos para poder fabricar los pigmentos con los que darles vida a sus obras, o trabajar las superficies sobre las que iban a pintar...), podían tener una visión tan dispar del campo de la alquimia o la magia.


			Por un lado, tenemos la manera burlona con la que trataba la temática de los alquimistas el pintor Pieter Brueghel el Viejo, que contrastaba con el ambiente mágico que creaba el paisajista inglés Joseph Wright para elaborar sus espectaculares escenas mágicas dominadas por el claroscuro, por ejemplo, en obras como El alquimista descubriendo el fósforo. Además, recuerdo mi última visita al Museo del Prado, y mi empeño por buscar la obra El Alquimista, una pintura de pequeño formato de David Teniers. Me detuve ante ella durante un buen rato, mientras veía atónito como pasaba casi inadvertida para la mayoría de los visitantes que deambulaban por aquella sala...


			Aunque sin duda alguna, una de las obras pictóricas más inquietantes que jamás había conocido en relación con la temática de la magia o la alquimia, era otra. La primera vez que pude verla, se proyectó en la pantalla durante una clase universitaria de la asignatura de Arte Moderno. En aquel entonces ya me pareció realmente «curiosa». Se trataba de una de aquellas obras extrañas que me hacían anotar alguna cosa, para después seguirle la pista. Aunque no sería hasta algunos años después, mientras hurgaba entre las pinturas dedicadas a la magia, cuando empecé a buscarla de nuevo. Mi rastreo surtió efecto; y por fin pude conseguir dar de nuevo con el título y autor de aquella misteriosa pintura: Autorretrato, de Pieter van Laer.


			Pieter van Laer fue un pintor del siglo XVII nacido en Haarlem, Países Bajos. Viajó por Francia e Italia para conocer las obras maestras de los grandes artistas, y se afincó en la ciudad de Roma, donde consiguió su mayor éxito dentro de su carrera. En su obra predomina la pintura de género, con escenas y personajes cotidianos (caza, fiestas...), donde sobresalía por su marcado dibujo. Con la estética de la pintura flamenca como telón de fondo de sus escenas o paisajes, este pintor representaba a personajes toscos, de clase baja y no muy atractivos físicamente. La comparación de sus obras con la estética italiana del momento, le llevó a ser despreciado dentro de los círculos artísticos de Roma. Pero lo que nadie esperaba en aquel entonces, era que la pintura costumbrista de Pieter van Laer se pusiera de moda.


			A las obras de este pintor, y a la de otros que siguieron su estilo, se les denominó «bambochada», que significa grotesca. Este nombre no provenía de la estética de sus pinturas, sino de il Bamboccio (el Fantoche), que era el apodo con el que se conocía despectivamente a van Laer, a causa de su aspecto físico.


			Sin embargo, encontré en el autorretrato con el que el pintor se inmortalizó alrededor del año 1639, una pintura cercana a la estética de Caravaggio, una obra realmente increíble, que merece la pena observar y analizar con atención.
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			Autorretrato de Pieter van Laer. Hacia 1638-1639. Colección privada.


		




		

			Al analizar esta obra vemos que se encuentra en la línea de la pintura tenebrista; técnica en la que se observa un acusado contraste entre las luces y sombras. Van Laer se autorretrata de una manera muy curiosa. En una habitación iluminada pobremente por un candil de forja a medio apagar, el pintor se sitúa detrás de una mesa poblada de objetos extraños. Sobre ella, a la izquierda, vemos que aparece un botijo, uno de los pocos utensilios «comunes» que podemos ver. Cerca de este, nos encontramos con una calavera colocada del revés sobre las brasas de una fogata, y que está sirviendo como marmita de la que emana el vapor ocasionado por la cocción. En el centro, junto a un candelabro cuya vela está apagada, observamos que hay tres recipientes: una botella, una copa de vidrio y una especie de taza que contiene algún líquido de color rojo. En la parte derecha de la mesa vemos una serie de libros y manuscritos, junto a los que hay un cuchillo y un cartucho de papel del que parecen derramarse algún tipo de semillas u elemento granulado... Además, también aparece un arácnido que está merodeando cerca de una hoja de papel, sobre la que hay escrita algún tipo de partitura.


			Pero, además, y ahora viene lo curioso, si prestamos atención a la parte derecha de la pintura, vemos que aparecen unas espeluznantes garras, provistas de unas larguísimas uñas rojas, de algún aterrador personaje que se ha quedado fuera del encuadre del retrato.


			¿Te das cuenta de lo que está pasando en esta pintura? Parece que Pieter van Laer se retrató como si fuera algún tipo de alquimista o hechicero. A juzgar por los elementos que aparecen representados en la obra, yo diría que se autorretrató más bien como un nigromante (la nigromancia es una disciplina en la que se utiliza la magia negra para, entre otras cosas, realizar invocaciones de espíritus y entidades malignas).


			Al analizar la escena, vemos que el pintor se representa en lo que parece una especie de laboratorio de magia. Sobre la mesa vemos dispuestos diferentes objetos como el candelabro con la vela apagada —¿«la llama de la vida que se extingue»?; un cuchillo —¿quizá un cuchillo ritual?—, libros de magia, o algunos de los ingredientes que, probablemente, ha utilizado para elaborar la pócima que se está cocinando en el interior del cráneo que está siendo usado como cacerola; el líquido de color carmesí que contiene la taza, ¿podría ser sangre?; los granos esparcidos por la mesa ¿podrían ser semillas de adormidera, ingrediente muy utilizado en muchos de los rituales de magia negra?


			Si observamos los libros y documentos que aparecen amontonados a la derecha, sobre la mesa, podemos ver que entre los manuscritos hay un documento que el pintor ha representado bien visible. Sobre él, rodeados de símbolos y letras, observamos el dibujo de un pentagrama invertido: una representación simbólica del satanismo. Y al lado de este, la ilustración de un corazón que está atravesado por un puñal: un tipo de ritual similar se utilizaba para sortilegios que tenían que ver con el amor; pero también, un corazón —normalmente de cordero u otro animal— atravesado por clavos, alfileres u otros objetos punzantes, formaba parte de una ceremonia que estaba relacionada con las invocaciones al diablo.


			Después de analizar todos los elementos presentes en la obra de Pieter van Laer, no me cabía duda alguna. Aquel cuadro retrataba el momento en que un brujo o nigromante realiza algún tipo de invocación. Y, además, a juzgar por la expresión de sorpresa y terror a partes iguales, que muestra el rostro del pintor, así como las garras que emergen desde la derecha de la pintura, parece que la invocación había sido todo un éxito.


			La pintura de van Laer era realmente impresionante. Aunque todavía me faltaba un «pequeño» detalle más en el que ahondar...


			En la parte inferior de la obra, junto a la araña que caminaba por el borde de la mesa, el pintor había representado una partitura en la que, si nos fijamos bien, casi todos los caracteres escritos aparecen perfectamente legibles. Sobre el pentagrama se leía «P. V. Laer. Canon s a 3, cuyo significado era Pieter Van Laer (la firma del pintor) Canon a tres voces.


			Y después, bajo la partitura, venía «el problema», ya que había una inscripción, cuya primera parte, se podía transcribir perfectamente. Pero la otra mitad, era de difícil lectura... Entonces, y a pesar de que algunos de los pocos que se habían acercado a este cuadro, deducían que lo que había escrito bajo la partitura era El Diablo no bromea. Y a continuación, de la parte menos legible interpretaban que lo que había escrito era «no le gustan los juegos...». Sin embargo, quise centrar mi atención en aquella inscripción y observarla con detenimiento, para ver que era capaz de ver yo en ella.
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			Detalle de la partitura que incluyó Pieter van Laer en su autorretrato.


		




		

			Entonces, después de darle vueltas y más vueltas a la transcripción de los caracteres que yo alcanzaba a adivinar allí escritos, y posteriormente traducirlos, pude llegar a la conclusión de que, lo que podía aparecer escrito bajo aquel pentagrama, era algo bien distinto a lo que algunos creían.


			Después de mirar una y otra vez aquel texto, a mí me pareció que lo que había escrito bajo la partitura era lo siguiente: Il diavolo non burla no ti il diavolo dei, que significaba algo así como El diablo no bromea, ¿no son los dioses el diablo? Aquella transcripción e interpretación propia de la parte menos legible del texto, me pareció, cuanto menos, curiosa (y sobre su posible significado volveremos más adelante...).


			Pero aún «me faltaba algo». Y fue entonces cuando decidí ir un paso más allá...


			En aquel momento me pregunté: ¿Cómo sonaba aquella partitura? ¿Cuál era «la banda sonora» de aquella escena mágica representada por Pieter van Laer? ¿Conformaban las notas musicales que había en aquel pentagrama «alguna oscura invocación»?


			De inmediato me puse en contacto con mi amigo, y antiguo compañero de piso durante mi época universitaria, el músico y director Antonio Jesús Hernández. Le envié el fragmento del autorretrato de Van Laer en la que aparecía la partitura, y le expliqué, a continuación, los detalles que contenía aquella obra. Le conté que aquel fragmento formaba parte de una pintura en la que aparecían una serie de elementos alusivos a la hechicería o la nigromancia. Y luego le revelé la transcripción del texto que acompañaba al pentagrama. Finalmente, le pedí que si podía transcribir las notas de la partitura, y luego interpretarla, tanto vocal como instrumentalmente, para ver «cómo sonaba aquella misteriosa escena». Al día siguiente, Antonio contactó conmigo y me pasó varias grabaciones musicales. En la primera de ellas pude escuchar la interpretación vocal de la partitura a una sola voz, utilizando el texto escrito bajo el pentagrama, acompañada de piano. En la segunda, el canon a tres voces con el piano de fondo. Y en la tercera, la interpretación de esta con el sonido de un clavicordio. Y la verdad es que, el sonido de aquellas notas musicales era realmente sorprendente.


			Después de charlar con Antonio sobre el tema musical durante un buen rato, pudimos llegar hasta una conclusión. En aquella partitura aparecía el «tritono»; un intervalo musical que abarca tres tonos enteros. A este intervalo se le llamó Diabolus in música (el Diablo en la música), tanto por su difícil ejecución para los cantantes, como por su sonido siniestro. Desde la música eclesiástica este recurso musical se evitaba a toda costa. E incluso la Iglesia llegó a prohibir su uso en la Edad Media por sugerencia del monje y teórico musical Guido de Arezzo, considerado el padre de la notación musical moderna. En sus tratados sobre música, Arezzo decía que en el sistema hexacordal había que evitar el uso del tritono; para ello se debía sustituir el /si/ diatónico (o natural), trasladándolo al /do/. Finalmente, a lo largo de los siglos y hasta la actualidad, la utilización del tritono se fue haciendo cada vez más común en las composiciones musicales.


			Después de escuchar docenas de veces las interpretaciones de la música que había en aquella partitura, y de observar una y otra vez la extraña obra realizada por Pieter van Laer, llegué a la conclusión de que todo lo que había en aquella pintura estaba relacionado con el Diablo. El autor había representado un ritual de invocación demoníaco. Pócimas, calavera, ¿sangre?, estrella de cinco puntas invertida, e incluso una partitura que poseía el llamado «acorde del Diablo» y que tenía un sonido inquietante..., y por supuesto aquellas siniestras garras, que poseían unas largas uñas rojas, y que asomaban por el extremo derecho de la obra. No hay más que ver la cara de horror con la que se autorretrató el pintor, para entender que, lo que él estaba viendo, y que nosotros no alcanzamos a ver, debido a que queda fuera del encuadre, era algo realmente terrorífico.


			Finalmente, una vez llegados a este punto en el que ya conoces la información que descubrí y de la que te hago partícipe, te invito a que lleves a cabo la siguiente experiencia: Vuelve de nuevo a revisar el Autorretrato de Pieter van Laer. Observa todos los detalles con detenimiento, mientras escuchas la interpretación de las notas musicales que aparecen plasmadas en el pentagrama representado en la obra.
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