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Análisis de "El Ángelus" de Millet en su conexión con Dalí, Degas 
y la tensión dionisiaco-apolíneo motor del arte.1 

 
Mikel García 
 
El Ángelus 
"El Ángelus" (1857-1859) es una obra icónica del pintor francés Jean-François 

Millet, perteneciente a la escuela de Barbizon. Esta pintura, que representa a dos 
campesinos en oración al escuchar el toque de la campana del Ángelus, ha generado 
controversias, inspirado a artistas como Salvador Dalí y suscitado bastantes interrogantes.  

 

A continuación, detallo los aspectos más relevantes del cuadro: 
1. Contexto y significado original de la obra 
Descripción: La pintura muestra a una pareja de campesinos en un campo árido, 

deteniendo su labor de cosecha de patatas para rezar el Ángelus, una oración católica que 
conmemora la Anunciación. La escena transmite solemnidad y recogimiento, con una 
iglesia al fondo que simboliza la presencia divina. 

Millet se basó en sus recuerdos de infancia en Normandía, donde su abuela les 
hacía detener el trabajo al escuchar la campana para rezar por los difuntos. 

Originalmente, la obra se titulaba "Plegaria por la cosecha de patatas" y no incluía 
la iglesia. Millet añadió el campanario y cambió el título para hacerla más comercial 
después de que el comitente original, Thomas Gold Appleton, rechazara el encargo. 

 
1 Revisado y amplificado. 21 septiembre 2025.  
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2. El descubrimiento del ataúd infantil y la obsesión de Dalí 
Hipótesis de Dalí. Salvador Dalí sintió una obsesión enfermiza por esta obra desde 

su infancia, afirmando que era "la obra pictórica más turbadora y enigmática”. Él percibía 
una atmósfera de tristeza y muerte que iba más allá de la oración. 

Radiografías y hallazgo. En 1963, Dalí logró que el Louvre realizara radiografías 
al lienzo. Estas revelaron que, bajo la capa de pintura del cesto de patatas, existía una 
forma geométrica oblonga que Dalí interpretó como un ataúd infantil. Según sus 
investigaciones, Millet habría pintado inicialmente a los campesinos lamentando la 
muerte de su hijo, pero modificó la obra por presiones comerciales para hacerla más 
aceptable para la burguesía parisina. 

Interpretación de Dalí. En su libro El mito trágico del Ángelus de Millet (1938), 
Dalí argumentó que la obra representaba un duelo por la imposibilidad de procrear, 
vinculándolo con sus propios traumas personales (como la muerte de su hermano mayor) 
y proyectando significados psicoanalíticos, como la figura femenina como una "mantis 
religiosa" devoradora. La carretilla, femenina es en numerosas representaciones 
populares, expresión de erotismo campesino. La mujer aparentemente sumisa, se 
encuentra según el, en una posición precedente al acto de agresión, esta bucólica escena 
se transforma en la lucha entre sexos, siendo la campesina una mantis religiosa antes de 
la copulación. 

Aunque la teoría de Dalí no ha sido universalmente aceptada, las radiografías 
confirmaron la existencia de una forma oculta, lo que añadió capas de significado trágico 
a la obra. 

"El Ángelus" se convirtió en un símbolo de la Francia rural y religiosa, siendo 
ampliamente reproducido en hogares e instituciones. En 1889, desató una fiebre patriótica 
cuando el Louvre intentó comprarlo, y su subasta alcanzó precios récord para la época 
(750,000 francos en 1890). 

Dalí creó múltiples reinterpretaciones de la obra, como "Reminiscencia 
arqueológica del Ángelus de Millet" (1935) y "El Ángelus de Gala" (1935), donde 
exploraba sus obsesiones con la muerte, la sexualidad y lo inconsciente. 

La obra impulsó leyes como el droit de suite en Francia, que compensa a artistas 
o herederos en reventas de obras, tras constatarse la disparidad entre el valor de mercado 
y lo recibido por Millet. 

 
Amplificaciones. 
El Ángelus" de Millet trasciende su aparente simplicidad para revelar capas de 

significado oculto, desde el duelo por un hijo perdido hasta la espiritualidad rural. La 
obsesión de Dalí con la obra llevó a un descubrimiento que transformó su interpretación. 

Dalí no solo ve un cuadro; se encuentra con un símbolo que resuena con su trauma 
inconsciente. 

El Arquetipo de la Muerte y el Renacimiento/El Hijo: El cuadro, con su secreto 
revelado (el ataúd infantil oculto), actúa como un imán arquetípico. Representa la esencia 
universal del duelo de un padre por un hijo. Para Dalí, ver la representación externa y 
objetiva de su dolor interno y subjetivo (un secreto oculto bajo la superficie, como el 
ataúd bajo la pintura) es una experiencia numinosa (término de Rudolf Otto que Jung 
adoptó para describir una experiencia espiritual o emocional poderosa y misteriosa). 

Los campesinos de Millet son el. Su oración, su pausa, su dolor silencioso y 
sepultado bajo la rutina diaria (como el ataúd bajo la tierra) reflejan su propia experiencia. 
El cuadro le da una forma y una imagen a su dolor inefable, permitiéndole conectar con 
él de una manera que quizás antes no podía. Es el inconsciente colectivo (representado 
por el arquetipo en el cuadro) dialogando directamente con su inconsciente personal. 
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Esto ¿es un claro caso de sincronicidad? un "evento acausal" donde un suceso 
interno (su trauma, su conmoción con el cuadro) se conecta de manera significativa con 
un suceso externo (el descubrimiento de la información sobre el ataúd). No es causalidad 
(el cuadro no causa el descubrimiento), sino una correlación significativa. El universo 
psíquico y el universo material (la información) se alinean para crear un momento de 
profundo significado. Es como si el inconsciente colectivo, a través del símbolo del 
cuadro, le estuviera guiando hacia una verdad más profunda sobre su propia experiencia. 
Este descubrimiento valida y da autoridad a su sentimiento inicial: "sabía que este cuadro 
escondía algo sobre la muerte de un hijo". 

Dalí no sabe el origen de lo que le evoca el cuadro. Era admirador de Freud, pero 
no consta que conociera a Jung. Sus interpretaciones de la obra no profundizan en lo 
inconsciente colectivo. 

En la historia personal de Salvador Dalí hubo un hermano mayor muerto antes que 
él. Este hecho fue una piedra angular en la formación de su psique y su arte. 

He aquí los detalles y su crucial conexión. 
1. El Hermano Original. Salvador Galo Anselmo Dalí 
Nombre y Fecha. Los padres de Dalí habían tenido un primer hijo, llamado 

Salvador Galo Anselmo Dalí, nacido el 12 de octubre de 1901. 
Muerte. Este primer hijo murió el 1 de agosto de 1903, a la edad de apenas 21 

meses, víctima de una gastroenteritis infecciosa (posiblemente meningitis). 
Nacimiento del Artista. Poco menos de nueve meses después, el 11 de mayo de 

1904, nació el segundo hijo, al que también llamaron Salvador Dalí. 
2. El Impacto Psicológico. El "Doble" Fantasmal 
Esta situación creó una herida narcisista y una crisis de identidad de por vida para 

el artista: 
"Copia" o "Sustituto". Desde su nacimiento, Dalí creció con la sombra de su 

hermano fallecido. Su propio nombre era un constante recordatorio de que él era el 
segundo, el reemplazo. Su padre a menudo lo llevaba a la tumba de su hermano y, según 
los relatos del propio Dalí, le decían que él era la reencarnación del primero. Esto generó 
en él la sensación de ser un doble, un fantasma. 

Culpa y obligación. Desarrolló una profunda culpa por haber "usurpado" el lugar 
de su hermano y una enorme presión por tener que ser tan perfecto como la imagen 
idealizada que sus padres tenían del primer Salvador. En sus memorias, La vida secreta 
de Salvador Dalí, escribe: "Me parecía a él como dos gotas de agua, lo que confería a mi 
espíritu un matiz trágico... me vi obligado a labrarme un alma, una personalidad que fuera 
la mía propia y no la de aquel otro, cuyo recuerdo obsesionaba a mis padres." 

Necesidad de Afirmación. Toda su vida y su extravagante obra pueden 
interpretarse como un gigantesco esfuerzo por afirmar su propia existencia única e 
irremplazable, para demostrar que él no era solo una copia, sino un genio original. 

3. La Conexión Directa con "El Ángelus" de Millet 
Este trauma personal es la clave para entender su obsesión por el cuadro: 
Proyección Psicoanalítica. Dalí no solo estaba analizando el cuadro de Millet; 

estaba proyectando su propio drama familiar en él. La pareja de campesinos se convertía 
en sus propios padres, afligidos por la pérdida de su primer hijo (el hermano de Dalí). El 
niño muerto y enterrado bajo la superficie del cuadro era su hermano, y metafóricamente, 
también era él mismo: el "doble" que vivió bajo la sombra de la muerte. 

Validación de su trauma. El descubrimiento de la forma oculta (que él interpretó 
como un ataúd) fue para Dalí una validación monumental. Era la prueba tangible de que 
su intuición sobre un secreto familiar oculto, un duelo reprimido y una muerte subyacente, 
no solo era cierta en su propia historia, sino que era un arquetipo universal que se 
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manifestaba en una obra maestra de la pintura. El cuadro se convirtió en el espejo de su 
propia alma. 

La elaborada teoría de Dalí sobre la mujer del cuadro como una "mantis religiosa" 
(un insecto que devora al macho después del apareamiento) también puede rastrearse a 
su relación con la figura de su madre y la percepción de que el acto sexual y el nacimiento 
estaban intrínsecamente ligados a la muerte (la de su hermano).  

Esta es una interpretación bastante bizarra que nos permite entrar en el tema de la 
posible psicosis de Salvador Dalí y su conexión con su creatividad artística. Esto es uno 
de los más fascinantes y debatidos en la historia del arte y la psicología. No se trata de 
una cuestión con una respuesta simple, sino de una intrincada red donde se entrelazan su 
biografía, sus estrategias calculadas y su mundo interior. 

La interpretación del complejo mantis religiosa podría entrar en un marco 
psicoanalítico como una reacción filicida anti edípica de la madre sobre su hijo, o una 
castración simbólica del padre matando al hijo que iba a tener con él y una castración 
simbólica sobre su propia sexualidad femenina. De ello también la culpa que podría 
quedar a la madre tras ese acto filicida -inconsciente, que no hace por propia voluntad 
consciente-, y la proyección de esa culpa, sin haber resuelto el duelo, en el segundo hijo, 
que fue Dalí. 

El término "psicosis" implica una pérdida de contacto con la realidad. La mayoría 
de los expertos coinciden en que Dalí no era un psicótico. En cambio, su perfil se ajusta 
más a lo que hoy se diagnosticaría como un trastorno de personalidad narcisista con 
rasgos histriónicos y posiblemente límite (borderline). Pero distinguimos dos tipos de 
Borderline, los que tienen núcleo psicótico y los que tienen núcleo depresivo. Dalí podría 
encajar en el primer tipo, manteniendo una capacidad yoica suficiente como crear desde 
esa base desajustada. Pero ¿cómo pudo constelarse esto? Expondré después la dinámica 
de Dalí con su madre y con Gala. 

El "Método Paranoico-Crítico" es una herramienta consciente que Dalí propone. 
Esta es la clave para entender la relación entre su psique y su arte. Dalí no se abandonaba 
a la locura; la canalizaba y dirigía. Él lo describía como un "método espontáneo de 
conocimiento irracional basado en la objetivación crítica y sistemática de las asociaciones 
e interpretaciones delirantes". Consistía en simular un estado paranoico (de 
hiperasociación e interpretación delirante) de manera voluntaria para acceder a imágenes 
e ideas del inconsciente que escapaban a la lógica racional. Luego, aplicaba un filtro 
"crítico" (su técnica pictórica hiperrealista y controlada) para plasmarlas en el lienzo. Era 
como si deliberadamente se conectara a la corriente del inconsciente y de las ideas 
delirantes, pero con un interruptor que él controlaba. No se ahogaba en la corriente; 
nadaba en ella con un propósito. Pero probablemente su núcleo psicótico le proporcionaba 
material de primera. 

La figura de su hermano muerto fue el núcleo traumático que alimentó gran parte 
de su iconografía obsesiva. Su arte fue una forma de sublimación: transformar una 
angustia psicológica insoportable (ser el "doble" de un niño muerto) en una producción 
creativa de valor universal. La putrefacción, los elefantes de patas larguísimas y frágiles 
(símbolo de la distorsión de la realidad y la fragilidad), los relojes blandos (la relatividad 
del tiempo y su fluidez), y las hormigas (símbolo de decadencia y muerte) son 
manifestaciones de sus obsesiones personales procesadas a través de su método.  

¿Hasta qué punto el personaje que interpretaba Dalí comenzó a comerse al 
hombre? Su excentricidad fue, sin duda, una brillante estrategia de marketing que lo 
diferenciaba de todos los demás y generaba una atención mediática constante. Sin 
embargo, es improbable que alguien pueda sostener un personaje tan extremo durante 
décadas sin que ese personaje afecte profundamente a su identidad. Se puede argumentar 
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que Dalí exacerbó deliberadamente sus propias tendencias narcisistas para alimentar su 
arte y su leyenda. No fingía una locura que no tenía, sino que amplificaba y escenificaba 
las peculiaridades que sí poseía. 

La relación de Salvador Dalí con su mujer Gala (nacida Elena Ivanovna 
Diakonova), es fundamental para entender su obra y su psique desde una perspectiva 
junguiana, específicamente a través del concepto del ánima. Es un caso de libro de texto 
de proyección del ánima y de una asociación simbiótica que fue crucial para su 
creatividad y su estabilidad (o inestabilidad) psicológica. 

Gala no fue simplemente una inspiración. Fue la encarnación física de su ánima. Dalí 
la elevó a la categoría de divinidad, de objeto de culto. Él mismo declaraba: "Gala es mi 
doble, es yo mismo". En sus pinturas, a menudo la representa en poses sagradas o 
mitológicas (como la Virgen María en La Madonna de Port Lligat), demostrando que 
había proyectado en ella este arquetipo numinoso. 

Mediadora con el Mundo. Jung describe que el ánima media entre el hombre y su 
propio inconsciente, pero también con el mundo exterior. Gala cumplió este rol a la 
perfección: 

o Mediadora Interna. Era su crítica artística más severa y su confidente. Dalí 
confiaba ciegamente en su juicio. Si a Gala no le gustaba un cuadro, Dalí 
lo destruía o lo repintaba. Ella era el filtro entre sus ideas delirantes (su 
"método paranoico-crítico") y la obra final. 

o Mediadora Externa. Gala era pragmática, astuta y manejaba todos los 
aspectos prácticos de la vida de Dalí: finanzas, contratos, relaciones 
sociales. Ella era el "ego" que le permitía a Dalí sumergirse en su 
inconsciente y crear, mientras ella lo anclaba a la realidad y lo protegía. 
Era su manager y su  guardiana. 

La Relación Simbiótica. Estabilidad y Dependencia. 
La relación con Gala fue profundamente simbiótica y puede interpretarse como una 

estrategia de supervivencia psíquica para Dalí.  
Soporte del yo. Dalí, con su personalidad frágil, narcisista y plagada de 

inseguridades (la sombra de su hermano muerto, la culpa de la madre, la rabia hacia la 
madre devoradora), externalizó en Gala las partes de su psique que le faltaban. Ella era 
su cordura, su fuerza, su pragmatismo. Él dependía de ella por completo para funcionar 
en el mundo. Al encontrar a su ánima en el mundo exterior, Dalí pudo lograr una cierta 
individuación (el proceso de volverse uno mismo), aunque de una manera 
extremadamente dependiente. 

El contrato inconsciente. Gala, por su parte, encontró en Dalí la forma de trascender 
su propia vida y convertirse en un mito. Ella alimentaba su genio y, a cambio, vivía una 
vida de lujo y adoración. Era una sociedad perfecta: él necesitaba su contención, y ella 
necesitaba su genialidad para manifestar su poder. 

La sombra en la relación. Lo demoníaco y lo destructivo. 
El ánima tiene también un aspecto negativo (la "sombra" del ánima). Gala no era 

solo una musa beatífica; también encarnaba este lado oscuro. 
La Mujer Devoradora. El lado negativo del ánima puede ser devorador, castrante y 

destructivo. La relación con Gala tenía este componente. Ella era notablemente mayor 
que él, tenía numerosos amantes (con el conocimiento y, según algunas teorías, el 
consentimiento masoquista de Dalí), y ejercía un control férreo sobre su vida y su arte. 
Para algunos, era también una "mantis religiosa" que protegía y devoraba a su presa al 
mismo tiempo. 

Proyección de la sombra de Dalí. Dalí tenía una fascinación por lo decadente, lo 
putrefacto y lo perverso. Es posible que proyectara en Gala no solo su ánima idealizada, 
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sino también estos aspectos de su propia sombra, viéndola como una figura potentemente 
demoníaca y sexual que lo liberaba de las convenciones burguesas. 

Gala fue su talismán contra la psicosis clínica. Al proyectar su ánima en una persona 
real y extremadamente capaz, Dalí logró evitar sumergirse por completo en su mundo 
interior delirante. Ella era el ancla que le permitía navegar por esos mares peligrosos sin 
perderse en ellos. 

La muerte de Gala en 1982 sumió a Dalí en una profunda depresión y dejó de pintar. 
Esto demuestra hasta qué punto su creatividad y su voluntad de vivir dependían de la 
presencia física de su ánima proyectada. Sin ella, el puente entre su yo y su inconsciente, 
y entre su yo y el mundo, se colapsó. 

La conexión entre Gala y la madre de Salvador Dalí, Felipa Domènech i Ferrés, es 
un aspecto profundamente significativo freudiano y psicoanalítico en la vida del artista, 
que ofrece una clave esencial para entender su psique, su obra y la naturaleza de su 
matrimonio. 

Dalí tenía una relación de admiración y amor profundo con su madre, una mujer 
que apoyaba sus inclinaciones artísticas desde niño. Ella representaba la madre nutricia e 
idealizada. Felipa murió de cáncer de útero en 1921, cuando Dalí tenía 16 años. Este fue 
un golpe devastador que él mismo describió como la mayor tragedia de su vida. 
Sentimiento de culpa edípica. La muerte de su madre se mezcló con complejos 
sentimientos edípicos. Dalí escribió en su autobiografía que su padre lo echó de casa años 
después, diciéndole que su madre había muerto "de la pesadumbre que le causaban sus 
extravagancias". Esto, aunque probablemente exagerado por el artista, cargó su duelo con 
una enorme culpa. 

Cuando Dalí conoció a Gala en 1929 (él tenía 25, ella 35), estaba sumido en una 
crisis personal y artística. Gala no llegó como una amante convencional, sino como una 
figura salvífica que llenó el vacío arquetípico dejado por su madre. 

Gala asumió un rol maternal, protector y directivo. Se convirtió en su manager, su 
ama de llaves, su enfermera emocional y la guardiana de su genio. Le proporcionó la 
estructura y la contención que su madre ya no podía darle y que su frágil ego necesitaba 
desesperadamente para no desmoronarse.  

Dalí vio en Gala a la mujer que no solo lo salvaba artísticamente, sino que lo redimía 
de su culpa a través del amor. Si su madre había muerto por su "extravagancia", Gala 
llegaba para canalizar esa misma extravagancia y convertirla en éxito y genio reconocido. 
Era la prueba de que su "locura" no era destructiva, sino creativa. 

Gala fusionó en su persona los tres roles femeninos centrales en la vida de Dalí, tal 
como los describe la psicología profunda: 

El Ánima (La Musa/Amante). Gala era el objeto de deseo sexual y la inspiración 
creativa absoluta. Era su conexión con el eros y con el inconsciente. 

La Madre Nutricia. Ella lo cuidaba, lo alimentaba, manejaba su dinero y lo protegía 
del mundo exterior. Le decía qué pintar y qué destruir, ejerciendo un juicio del que él 
dependía como un niño. 

La Gran Madre/Poder Femenino (Positivo y Negativo). Este arquetipo junguiano 
engloba el poder de dar vida (nutrir, inspirar) y de quitarla (devorar, controlar). Gala 
encarnaba ambos: 

Lado Positivo. Le dio una razón para vivir y crear. Le infundió la confianza para 
ser un genio. 

Lado Negativo (Sombra). Ejercía un control férreo y absoluto sobre todos los 
aspectos de su vida. Sus infidelidades notorias y su carácter dominante tenían un 
componente de humillación y posesión que algunos interpretan como una relación sado-
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masoquista. Dalí la aceptaba todo, quizás reviviendo una dinámica de sumisión a una 
figura materna poderosa. 

Gala era una madre que no lo abandonaría mediante la muerte. Su presencia 
constante era un bálsamo para su trauma infantil. 

Gala fue la madre que acepta su sexualidad. Dalí tenía una sexualidad peculiar y 
probablemente marcada por el trauma. Gala, con su sexualidad activa y liberada (para la 
época), representaba una madre que no juzgaba, sino que encauzaba y poseía su energía 
sexual, integrándola en su relación de una manera muy particular. 

La individuación de Dalí está mediada por lo femenino. Sin la figura de su madre 
como trauma inicial (abandono, filicidio, proyección culpa y doble fantasma en el 
hermano muerto), Dalí no habría tenido el vacío que necesitaba llenar. Sin Gala como la 
figura que vino a llenarlo de una manera tan extrema y total, es muy probable que el genio 
de Dalí se hubiera ido consumiendo sin producir la obra monumental que legó. Gala fue, 
en esencia, la madre que eligió para sí mismo, y en ese acto de elección encontró la clave 
para su propia salvación y su inmortalidad artística. 

 
Conexión de Millet con Edgar Degas y otros artistas. 
Influencia general de Millet. Millet fue un referente para los impresionistas y 

postimpresionistas por su tratamiento de la luz, los temas rurales y la composición 
armónica. Artistas como Claude Monet, Camille Pissarro y Vincent van Gogh admiraron 
su obra. Van Gogh, en particular, realizó versiones de varias obras de Millet, como 
"Descanso al mediodía”. 

Posible vínculo con Degas. Aunque no hay una conexión directa entre "El 
Ángelus" y Edgar Degas, ambos artistas compartían interés por capturar la vida cotidiana 
y los gestos humanos. Degas, como miembro del grupo impresionista, participó en 
exposiciones independientes que rompían con el academicismo, al igual que Millet 
desafió las convenciones al elevar a los campesinos a sujetos dignos de arte. Sin embargo, 
Degas se centró más en espacios urbanos (bailarinas, cafés) que en escenas rurales. 

Contexto artístico. Millet y Degas fueron contemporáneos en el París del siglo 
XIX, pero Millet perteneció a la escuela de Barbizon (preimpresionista), mientras que 
Degas fue clave en el impresionismo. Ambos, no obstante, compartían la búsqueda de la 
autenticidad y la crítica a la idealización académica. 

 
Conexión de Salvador Dalí con Edgar Degas. 
Dalí, a pesar de su iconoclasia surrealista, fue un gran dibujante técnico y siempre 

admiró a los maestros del pasado. En este sentido, Degas era un gigante. 
Virtuosismo del Trazo. Dalí admiraba la maestría de Degas en el dibujo, su 

capacidad para capturar el movimiento y la gracia de las bailarinas, y su dominio de la 
composición. Aunque sus estilos son antagónicos, Dalí respetaba profundamente la 
técnica académica y clásica que Degas poseía y luego subvertía. 

La "Belleza Ofensiva". Dalí clasificaba el arte en "arte estético" (pasivo, 
simplemente bello) y "arte físico" (provocativo, que perturbaba). Para él, la obra de 
Degas, especialmente sus desnudos de mujeres en la bañera, caía en esta segunda 
categoría. Apreciaba su cualidad "ofensiva" y realista, que rompía con el idealismo 
académico. 

Dalí tomó las bailarinas de Degas y las sometió a su lógica onírica. Las transformó 
en criaturas etéreas, a veces con atributos fantásticos o colocadas en contextos 
completamente ajenos, alejándolas de la realidad del contexto del ballet que tan bien 
retrató Degas. En algunas obras y grabados, Dalí representa a las bailarinas con elementos 
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elongados o flotantes, fusionando la elegancia del motivo degasiano con su propio 
bestiario surreal (elefantes de patas de insecto, etc.). 

Caballos en la obra de Degas. Aunque es menos conocido, Degas modeló 
esculturas de caballos, capturando su dinamismo y anatomía con la misma precisión que 
usaba con las bailarinas. 

Dalí y el "Caballo Degas". Dalí se obsesionó con una de estas pequeñas esculturas 
de cera de Degas.  

 
 

 
La tomó como punto de partida para crear una de sus esculturas más famosas: "El 

Caballo de Troya". Dalí agrandó la figura, la vació, y la transformó en un objeto 
surrealista. Es un acto de apropiación pura: toma un objeto clásico y lo "dalinianiza". Un 
diálogo artístico en lo dionisíaco de Dalí, que, siendo un erudito del arte, entendió 
perfectamente la fuerza subyacente en Degas.  

El caballo es un animal profundamente dionisíaco en la mitología y el simbolismo 
(asociado a la fuerza primal, la sexualidad y el instinto). Al tomar la escultura de Degas 
y "dalinianizarla" (vaciarla, añadirle pequeños cuernos de rinoceronte), Dalí liberó el 
potencial dionisíaco que ya latía en la obra original de Degas.  

 
Al reinterpretar a las bailarinas de Degas en contextos oníricos, Dalí las liberó de 

la jaula del escenario y las arrojó al mundo de los sueños y los instintos, completando el 
viaje de lo apolíneo a lo dionisíaco. 
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Conclusión provisional. Degas, Dalí, Millet y la dialéctica de lo dionisíaco. 
A primera vista, Millet es la antítesis de lo dionisíaco. Su obra parece encarnar lo 

apolíneo: orden, compostura, quietud, devoción y armonía con los ciclos naturales. 
Cuadros como El Ángelus o Las Espigadoras muestran composiciones equilibradas, 
figures trabajadoras en poses recogidas y una narrativa de aceptación y resignación frente 
al orden natural y divino. La energía está contenida. No hay explosión de movimiento, 
desbordamiento emocional o caos. Es el mundo rural idealizado como un lugar de trabajo 
piadoso y sereno.  

Sin embargo, una mirada más profunda, especialmente a través de la lente de la 
obsesión de Dalí, revela una potente y oscura corriente dionisíaca bajo la superficie. 

Millet no pinta paisajes idílicos. Pinta tierras áridas, pesadas, que exigen un 
esfuerzo brutal. La relación del campesino con la tierra no es armónica, es una lucha por 
la supervivencia. Esta lucha constante contra una naturaleza indiferente y poderosa es una 
fuerza dionisíaca primaria: el esfuerzo crudo, animal, por sobrevivir. Los cuerpos de los 
campesinos de Millet no son elegantes; están deformados por el trabajo, encorvados, 
anclados al suelo. Hay una materialidad visceral en su representación del esfuerzo físico. 
Este énfasis en el cuerpo sufriente y sudoroso conecta con lo dionisíaco como fuerza vital 
cruda y no idealizada. 

Si aceptamos que la escena original ocultaba un duelo por un hijo muerto, 
entonces la pintura se transforma por completo. Deja de ser una escena de paz devocional 
para convertirse en la representación de un dolor primal, de un instinto maternal y paternal 
devastado. La muerte, especialmente la muerte de un hijo es la fuerza dionisíaca más 
poderosa e irreductible. Es el caos y el horror que irrumpen en el orden de la vida 
cotidiana. El hecho de que este duelo estuviera oculto bajo una capa de pintura devota lo 
hace aún más dionisíaco: representa la represión de un impulso emocional brutal (el dolor) 
para ajustarse a las convenciones sociales (la religión). Lo dionisíaco está ahí, pero 
contenido, negado, secretamente enterrado. El Ángelus tienen una carga sexual soterrada. 
La horca clavada en la tierra al lado de la figura masculina, la bolsa de patatas (símbolo 
de fertilidad) a los pies de la mujer, y la interpretación de Dalí de la dinámica de poder 
entre ellos, apuntan a una sexualidad fértil pero también ansiosa que subyace al ritual 
religioso. 

Millet extraía lo dionisíaco de la tierra misma y de la condición humana 
primordial: la lucha por la vida, la muerte, la fertilidad y el duelo. Lo enterraba en sus 
cuadros bajo una superficie de aparente calma, creando una tensión que es la fuente de su 
poder perdurable y de su capacidad para obsesionar a un espíritu atormentado como el de 
Dalí. 

Nietzsche argumentaba que el arte nace de la tensión entre lo apolíneo y lo 
dionisíaco. Degas tiene una posición intermedia entre Millet y Dalí. Edgar Degas está 
también más en la forma apolínea que contiene y revela, sin juzgar, la fuerza dionisíaca 
de la vida moderna, pero la muestra más que Millet, quien es captado por Salvador Dalí 
quien es más el estallido, la explosión dionisíaca que utiliza una técnica apolínea 
(hiperrealista) para documentar su caos y hacerlo verosímil. Millet muestra lo dionisiaco 
sublimado en lo espiritual cultural. Degas muestra el instinto domesticado por la sociedad. 
Dalí muestra el instinto devorando la realidad.  

En el marco de la dialéctica nietzscheana, los tres artistas representan distintos 
equilibrios entre lo apolíneo y lo dionisíaco: 

Millet muestra lo dionisíaco sublimado: enterrado bajo la solemnidad y el orden, 
pero latente. 

Degas captura lo dionisíaco domesticado por la sociedad moderna: el esfuerzo 
físico de bailarinas y caballos, contenido por una composición impecable. 
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Dalí es el estallido dionisíaco deliberado: libera las fuerzas del subconsciente y 
las documenta con una técnica hiperrealista (apolínea) para hacer verosímil lo onírico. 

Lo dionisíaco —el caos, el instinto, la pulsión— no siempre se manifiesta con 
violencia explícita. A veces, como en Millet, habita bajo la superficie de la calma, y su 
poder reside precisamente en lo que no se muestra, pero se intuye. 

Dalí estaba convencido de que su obsesión personal con el cuadro revelaba un 
significado universal y arquetípico que Millet había plasmado de forma inconsciente. Sus 
versiones son intentos de hacer explícito ese significado oculto. Dalí no pintaba El 
Ángelus; lo diseccionaba, lo soñaba y lo habitaba. Cada versión es una ventana a las 
obsesiones que alimentaron toda su obra: el sexo, la muerte, la putrefacción, el tiempo y 
los fantasmas de la infancia. 

 
Versiones y reinterpretaciones más importantes que Dalí hizo de El Ángelus 
 
Réminiscence archéologique de l’Angélus de Millet (Reminiscencia 

arqueológica del Ángelus de Millet) – 1935 

 
Descripción: Esta es la más famosa de sus reinterpretaciones. Dalí transforma a 

los dos campesinos en estructuras arquitectónicas monumentales, como ruinas o estelas 
prehistóricas, que se erigen en un vasto desierto onírico. Entre ellos, la horca ya no es una 
herramienta, sino un elemento fálico y simbólico. Las figuras aparecen alargadas y 
erosionadas, como si el tiempo hubiera actuado sobre ellas, convertidas en fósiles de su 
propio dolor. 

Simbolismo: Dalí representa aquí la persistencia del trauma en el inconsciente 
colectivo. Las figuras no son personas, sino arquetipos petrificados, monumentos a una 
tragedia primordial que ha sobrevivido al paso de los milenios. Es la imagen del recuerdo 
obsesivo convertido en paisaje mental. 
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Gala y el Ángelus de Millet precediendo a la llegada inminente de las anamorfosis 
crónicas  (1933) 
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Ángelus de Gala – 1935 

 
 
Descripción: En esta obra, Dalí sustituye a la mujer campesina de Millet por su 

musa y esposa, Gala. Ella adopta la pose de la mujer del cuadro original, pero en un 
contexto completamente surrealista. La escena suele incluir elementos recurrentes 
dalinianos como cornucopias, figuras fantasmales y paisajes desolados. 

Simbolismo: Es la consagración de Gala como divinidad. Dalí la eleva al mismo 
nivel que el arquetipo universal representado por Millet, fusionando su mitología personal 
(Gala como musa absoluta) con la mitología colectiva que él creía ver en El Ángelus. 
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Le Angelus Architectonique de Millet (El Angelus arquitectónico de Millet) - c. 
1933. 

 
 
Una versión anterior que ya anuncia la transformación arquitectónica. Las figuras 

comienzan a solidificarse y tomar cualidades de construcción y ruina al mismo tiempo. 
La perspectiva es forzada y el espacio se vuelve irreal. 

Representa el proceso de deconstrucción mental que Dalí aplicaba al cuadro. No 
es una imagen final, sino un "estado de la cuestión" en su obsesivo análisis. 

 
 
 
 
 



Mikel Garcia Garcia 

14 
 

Atavismo del crepúsculo (1933-1934) 

 
 
Ilustraciones para "El Mito Trágico del Ángelus de Millet" (1978) 
Para su libro teórico, Dalí realizó cientos de dibujos y esquemas donde 

descomponía el cuadro como si fuera un científico loco. Estos dibujos son fascinantes: 
miden distancias entre los personajes, convierten sus sombras en animales devoradores, 
y diagraman las supuestas fuerzas sexuales y psicológicas en juego. 

Estos dibujos no son arte en el sentido tradicional; son las herramientas de su 
investigación paranoico-crítica. Muestran cómo Dalí veía en cada detalle del cuadro de 
Millet una prueba de su teoría sobre el duelo, la sexualidad reprimida y la agresión latente. 

 


