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IES ABASTOS. Hª DEL ARTE. 2ºBachillerato.

                            Profesora: C. Sanfrancisco

PINTURA BARROCA ESPAÑOLA: VELÁZQUEZ

 (Ver Contexto Histórico en el libro, pág.465)

Características Generales:

El S. XVII es, sobre todo, el "Siglo de Oro" de la pintura barroca española, que culmina en el segundo tercio de ese siglo (reinado de Felipe IV), en e que conviven personalidades artísticas (Ribera, Zurbarán, Cano, Murillo, Velázquez) de importancia absoluta, mientras, paradójicamente, va menguando el poder territorial y el prestigio político del Imperio Hispánico de los Austrias.

Todos estos pintores nacidos hacia 1.600, supieron enlazar con la corriente del tenebrismo naturalista de la generación anterior, pero llevaron el naturalismo a sus últimas consecuencias. No se trata de la vertiente del mismo grandilocuente, opulenta y teatral de un Rubens (movimiento, composición agitada, figuras exuberantes, colorismo...), sino de un naturalismo crudo y de composiciones más sencillas. 

En efecto, la pintura, influida por la Contrarreforma católica, trata de expresar el apasionado fervor religioso de dicha corriente, apoyándose en un gran realismo  expresivo que llegue y conmueva al fiel.

Así pues, el tema religioso será el predominante, ya que la clientela es sobre todo religiosa (monjes), falta una amplia burguesía ilustrada (como en Holanda o Inglaterra), y la nobleza tiene la costumbre de comprar cuadros en Flandes o en Italia, empezando por el propio rey. Sólo Velázquez constituye una excepción, pues introduce el paisaje, el retrato y algún cuadro mitológico en sus temas, ya que pintor de la corte, es persona de amplia cultura, aristócrata, viajero por Italia, y cuenta con una clientela laica.

Aunque el tema religioso exprese siempre el fervor de forma realista y no grandilocuente, hay gran variedad iconográfica: mientras unos pintores muestran una religiosidad íntima, serena y ascético-mística (Zurbarán), otros se dejan ganar por el sentido propagandístico de la Contrarreforma (Murillo), y otros por la pintura tremendista que muestra la vanidad de las glorias mundanas (Valdés Leal). En general se insiste en la representación de los asuntos condenados por los protestantes: la Inmaculada, Vírgenes con Niño y ángeles, los martirios, los milagros de santos, los éxtasis místicos, etc.

· La composición no preocupa demasiado a algunos pintores, que se limitan a yuxtaponer objetos y personajes (Zurbarán), mientras otros muestran gran interés por el movimiento de las figuras y componen escenas complejas en torno a una o varias diagonales.

· La luz y la perspectiva aparecen como elementos íntimamente ligados, convirtiéndose la luz en el objetivo central de muchas obras que buscan planos contrastados de luz-sombra (tenebrismo), donde las formas se dibujan con precisión escultórica. Después, a partir de mediados de siglo se evolucionará hacia la captación total de la atmósfera, a través de una iluminación tan real que llega a conseguir la perspectiva aérea total ("pintar el aire") en la obra de Velázquez.

· El color aplicado al principio de forma más uniforme, se aplicará después a base de pinceladas sueltas que den apariencia de realidad e impresión de pintura al aire libre, técnica que sentará intuitivamente las bases del "impresionismo" del S. XIX.

         Velázquez:

Diego de Silva V E L A Z Q U E Z, nacido en Sevilla, de familia noble venida a menos, mostró desde muy joven inclinación y facilidad para la pintura: a los 11 años ingresó en el taller de Pacheco, con cuya hija contraería matrimonio más tarde. Partiendo de comienzos con tenebrismo, pintura de bodegón y naturalismo, iba a llevar la pintura barroca a su más alta cima.

Es el tipo perfecto de pintor que plasma el mundo que tiene ante sus ojos sin deformarlo ni idealizado, quizá la pupila más objetiva que ha contemplado las cosas con intención pictórica. Con él se cierra la etapa de varios siglos - desde Giotto- por conseguir la captación de la realidad tal cual es y son principales CARACTERISTICAS de su obra:

· Maestría técnica en sugerir volúmenes, formas, perspectiva y aire mediante el dominio de la perspectiva aérea y la pincelada suelta. El avance conseguido por los quattrocentistas italianos en la perspectiva lineal, que sirve para fingir la profundidad sobre el plano, era una mera cuestión técnica, mientras que el dominio de la perspectiva aérea, o sea la deformación de los cuerpos vistos de lejos por las capas de aire interpuestas, supone el hallazgo trascendental de comprender y aceptar la relatividad de las formas, que no tienen el valor absoluto con que las reflejaba el Renacimiento, sino relativo a su medio, a las circunstancias de luz y de atmósfera que las deforma y envuelve.

· Composiciones que carecen de dinamismo y movimiento exagerado del barroco, pero que por sus complicadas formas geométricas, el uso de la diagonal para configurar los planos, la utilización de la luz, y la fusión de escenas reales e imaginarias para que el espectador sufra el equívoco, son claramente barrocas. 

· Colorido aprendido de la escuela veneciana, que utiliza en su madurez preferentemente los tonos fijos (grises, plateados) con algún toque cálido, consiguiendo los matices más delicados y de bello conjunto. 

Aunque pintó sin prisa, porque se exigía mucho a sí mismo y rectificaba constantemente sus obras ("arrepentimientos"), su afán por salvar de la muerte y "hacer vivir" para siempre le que le rodeaba y veía, le llevó a abarcar en su obra toda la realidad de su tiempo, la vida entera: lo hermoso y lo feo, la corte y el pueblo, los mendigos y los bufones, los grandes personajes...; sin complacencia ni rechazo ante el modelo; él observa y pinta sin interés por impresionar al espectador. Así, aunque sus compromisos palaciegos le llevaran a especializarse más en el retrato, su obra toca todos los géneros: bodegones con figuras, mitología, cuadros religiosos, de historia interiores, paisajes...; y por supuesto retratos.

En la trayectoria de su obra se deben distinguir varias ETAPAS:
(Ver evolución y etapas en libro, pág.468 a 472)
I. En su etapa inicial (sevillana) sus obras se caracteriza por el tenebrismo, el colorido oscuro y terroso (ocres-marrones), la facilidad para captar las calidades de los objetos y el realismo de los personajes; influido en esta época por las obras de Caravaggio que llegaban a Sevilla se le llegó a conocer como el "segundo Caravaggio". No deja de tener algunos defectos juveniles: contornos secos y duros realzados por claroscuro excesivo, monotonía en los colores de su paleta y escaso dominio en la captación del paisaje o del ambiente. Aparte de alguna obra religiosa ("La ADORAClÓN de los MAGOS"), predominan los temas realistas: 

· "La VIEJA FRIENDO HUEVOS" (Libro 468)

Composición: Más que un cuadro de personajes es un bodegón, casi un inventario de utensilios de cocina; es sencilla, de pocos personajes pero está muy lograda.La composición se organiza en forma oval, con una gran curva que va desde el capazo colgado, en el centro, por la cabeza y hombros de la vieja, sigue por su brazo y nos lleva la vista a la cazuela y al muchacho; otras curvas más pequeñas dan dinamismo, como la del brazo con la cuchara y una diagonal que cruza el cuadro desde la cabeza del chico hasta la mesa con objetos.

 El pintor utiliza el recurso de las medias figuras que aparecen muy reales y cercanas al espectador, para implicarlo en la acción, lo que consigue también con la mirada del muchacho. Algunos objetos aparecen en escorzo, como la cuchara, el cuchillo, la mano del mortero, vistas desde muy cerca. La escena carece de movimiento, hay una gran quietud, como si hubieran sido sorprendidos en un instante. 

Luz: la técnica es tenebrista, por influencia indirecta del pintor italiano Caravaggio, con contrastes de luces y sombras sobre fondo oscuro. Los objetos de la naturaleza muerta nos parecen muy naturales debido al virtuosismo con que el pintor ha sabido mostrar sus brillos, calidades y texturas opuestas (rugosas, como el melón y la cuchara, y pulidas en el huevo y cristal). 

Color: el colorido es austero, predominan los tonos ocres y pardos. La toquilla de la anciana, los huevos, el plato y la jarra son manchas blancas que contrastan con la oscuridad del fondo. Las pinceladas son gruesas. 

Dibujo: está muy conseguido, los contornos son muy nítidos y recortados, aunque vemos que el pintor concede gran importancia a la luz y color. 

Estilo: podemos ver en este cuadro todas las características propias del Barroco: composición con predominio de líneas diagonales y curvas, colorido variado, con un color predominante para dar unidad al cuadro, contrastes de luces y sombras; poca importancia de la línea; naturalismo y gusto por los detalles; falta de claridad y confusión en el significado, etc. 

Significado: en apariencia es solamente un bodegón- cocina, una escena vulgar de una casa sevillana, pero aunque parece una imagen realista puede tratarse de una reflexión visual sobre los sentidos del Tacto y de la Vista como instrumentos de conocimiento de la realidad; la vieja, casi a ciegas, tantea con la cuchara entre las manos y el muchacho mira la variedad de los objetos. Gállego opina que representa el sentido del Gusto. No sabemos para quién lo pintó, pero está dirigido a una minoría culta, capaz de apreciar la novedad de unir los temas flamencos de cocinas con la técnica naturalista de Caravaggio. 

· En "El AGUADOR de SEVILLA"(libro 480) de nuevo un tema cotidiano sucedido en cualquier calle sevillana que se ha interpretado como alegoría de las 3 edades del hombre en los tres personajes representados, (aparecen dos figuras en primer plano, un aguador y un niño, y al fondo un hombre bebiendo en un jarro), ensaya una composición audaz, en la que predomina la vertical, y sobre ella, los círculos de las 3 cabezas, al tiempo que destaca en primer plano el cántaro iluminado que “suda” gotas de agua. Velázquez sigue destacando por su vibrante realismo, como demuestra en la mancha de agua que aparece en el cántaro de primer plano; la copa de cristal, en la que vemos un higo para dar sabor al agua, o los golpes del jarro de la izquierda, realismo que también se observa en las dos figuras principales que se recortan sobre un fondo neutro, interesándose el pintor por los efectos de luz y sombra.También las tonalidades son cálidas: El colorido que utiliza sigue una gama oscura de colores terrosos, ocres y marrones.

II. Tras su traslado a Madrid e ingreso en la Corte gracias a las influencias de su maestro y suegro donde triunfa rápidamente (en 1.623 es nombrado pintor de cámara regio), empieza a abandonar el tenebrismo.

III.  Realiza algún retrato y un cuadro mitológico: 

· "Los BORRACHOS" (o "Triunfo de Baco"). (Libro 469) Posiblemente sea ésta una de las obras de Velázquez más famosas y reproducidas; fue pintada para Felipe IV entre 1628-1629.
· Tema: El artista quiso representar a Baco como el dios que obsequia al hombre con el vino, (corona con un ramo de hojas de vid, a uno de los siete borrachos que lo rodean); que lo libera, al menos de forma temporal, de sus problemas cotidianos, por lo que Baco se convierte en uno de los borrachos que participan en la fiesta, diferenciándose de los demás por su piel más clara. El asunto ha sido tratado como una escena realista y popular, del mismo modo que si estuviésemos ante una merienda de amigos en el campo; por esto el título original ha sido sustituido popularmente por "Los Borrachos": tratado con ironía, como cuadro de género, viene a ser la parodia de un episodio mitológico(posible sugerencia de Rubens), con pícaros personajes callejeros presididos por un mocetón con escasas pretensiones de dios; el semidesnudo cuerpo de Baco, realzado por los pliegues blancos de la ropa y el rojo del manto resalta sobre los tonos cálidos de la escena. En la literatura barroca, Baco era considerado una alegoría de la liberación del hombre frente a su esclavitud de la vida diaria. Puede que Velázquez realice una parodia de dicha alegoría, por considerarla mediocre
· Composición:

 La escena puede dividirse en dos mitades: la izquierda, con la figura de Baco muy iluminada, cercana al estilo italiano inspirado en Caravaggio, y la derecha, con los borrachines, hombres de la calle que nos invitan a participar en su fiesta, con un aire muy español similar a Ribera ( en cuyos retratos de sabios extremadamente populares, que en muchos casos parecen mendigos, se inspira). No hay en ellos ninguna idealización, sino que presentan rostros avejentados,  desgastados y claros síntomas de embriaguez (ojos vidriosos, expresión estúpida, colores sonrosados en el rostro) contemplan con sus risotadas la escenificación de tan absurda iniciación a la "cofradía del vino". Los acompañantes del lado derecho son seis compadres embrutecidos que destacan por su aspecto pueblerino y tosco, son feos, mal vestidos, tienen los dientes negros, caras enrojecidas y gestos de intoxicación etílica.Tampoco se mantiene en este lado la clara luz que ilumina a Baco, sino que estas figuras están sumidas en un claroscuro evidente,pese a desarrollarse al aire libre, la iluminación resulta completamente artificial, resalta mucho al dios Baco y deja en acusada penumbra a otros personajes. 
Técnica: lo trata con una pincelada más impresionista.

Varios elementos dan naturalismo a la obra: la botella y el jarro  en el suelo junto a los pies del dios, o el realismo de su cuerpo. Jugando con los brillos consigue dar relieve y texturas a la botella y al jarro creando un parecido con el bodegón. Estas jarras son muy similares a las que aparecen en cuadros pintados por Velázquez durante su etapa sevillana.

 En esta obra, Velázquez introduce un aspecto profano a un asunto mitológico, en una tendencia que cultivará aún más en los siguientes años.

IV. Después de la visita de Rubens a Madrid (1630) y su primer viaje a Italia (que realizó aconsejado por aquél y gracias a la ayuda de la bolsa real), influido por la pintura veneciana, abandona el tenebrismo definitivamente, al tiempo que comienza su preocupación por el color, la perspectiva aérea y el desnudo.

V. El cambio se aprecia ya en 

"La FRAGUA de VULCANO"(Libro 476), obra mitológica pintada en Italia, pero tratada de forma naturalista, De nuevo Velázquez convierte una escena mitológica en un episodio de andar por casa, algo cercano y cotidiano.

El tema representa a Apolo que aparece de sopetón  en la fragua donde está Vulcano con sus cuatro aprendices (tratados de forma naturalista, como los obreros de una herrería), para revelarle el adulterio de su esposa Venus, con Marte. Como es lógico, todos se quedan estupefactos y muestran rostros de enorme sorpresa ante la noticia. Vulcano aparece algo torcido ya que era cojo y detiene su actividad para poder asimilar el cruel impacto recibido. La originalidad de Velázquez consiste en situar a Vulcano, dios del fuego, en una simple fragua donde se adivina la llama de la chimenea en el segundo plano y los materiales están al rojo vivo (como él en este momento). El salvaje fuego de los volcanes queda aquí reducido al fuego domesticado de una fragua.

·  En una composición vertical, las figuras se escalonan en el espacio buscando la profundidad, aunque en el colorido aún predominan tonos cálidos, los matices luminosos son más ricos y los rostros de los personajes de más intensidad expresiva. Sus expresiones de estupor son espectaculares. En esta obra está claro que Velázquez ha visitado la Capilla Sixtina y ha contemplado las enormes anatomías de Miguel Ángel: Los trabajadores son fuertes y musculosos al realizar permanentemente un trabajo mecánico y los vemos sudorosos y semidesnudos para resistir el calor que se desprende del horno.  El potente chorro de luz que ilumina a los personajes proviene lateralmente de la parte izquierda. Las naturalezas muertas son espectaculares, veamos, sin ir más lejos, la coraza, la jarrita sobre la fragua, el pico, los martillos, el cuenco o el yunque.
Pero en esta etapa, a su vuelta de Italia, trabaja sobre todo como el gran retratista de la corte y da testimonio de la realidad que le circunda desde el rey al último bufón.

 Para la decoración del palacio del Buen Retiro pintó los reales retratos ecuestres de 

· "FELIPE IV a caballo" La figura del rey está representada de perfil en este caso. El monarca viste una media armadura de acero, banda de color carmín con las puntas flotando al viento; en su mano derecha porta la bengala de general y con la izquierda sujeta las riendas. La actitud del jinete es natural y apuesta, con gran prestancia, en una postura de nobleza. Los animales favoritos de Velázquez eran el perro y el caballo, con los que estaba bastante familiarizado por su asistencia a las monterías del rey: Los caballos que pinta Velázquez en estos cuadros de retratos son resistentes y con pesadez de formas.
· El rey está colocado en altura, para poder así pintar la perspectiva del paisaje, el bosque de El Pardo de Madrid y más allá, la sierra de Guadarrama, tan común en estas obras de Velázquez. El el cielo velazqueño ocupa casi la mitad del lienzo, con el azul característico y los grises.
·  "RETRATO ECUESTRE DEl CONDE DUQUE de OLIVARES”.(Libro,pág 468)Uno de los artífices de la llegada de Velázquez a la corte madrileña en 1623 fue el conde-duque de Olivares, don Gaspar de Guzmán y Pimentel, hombre de confianza de Felipe IV y jefe del gobierno. Como viene siendo habitual, Velázquez ni firma ni fecha sus obras, aunque en la zona inferior izquierda veamos un papel en blanco utilizado habitualmente para firmar. Podría ser que el maestro lo dejara así porque era consciente de que no había otro artista en España que pudiera realizar este excelente retrato del todopoderoso Conde-Duque de Olivares. Don Gaspar pagó a dos compañías de soldados de su propio bolsillo para que evitaran la invasión, por parte de los franceses, de Fuenterrabía, episodio que se sugiere al fondo de la escena donde aparece un efecto de batalla con humo y fuego. Además, el Conde-Duque viste armadura, bengala y banda carmesí de general; la enorme figura de Olivares se nos presenta sobre un precioso caballo,en  postura totalmente escorzada - característica del Barroco al marcarse una clara diagonal en profundidad - colocado de medio perfil. Va tocado con un sombrero de picos que refuerza su carácter de hombre de mando, frío y decidido. El absoluto control del Estado que ostentaba el valido le lleva a retratarse a caballo, privilegio exclusivo de los monarcas. El conde duque mira al espectador, asegurándose de que sea testigo de su hazaña. Como uno de los mejores retratistas de la historia que es, Velázquez se preocupa por mostrar al espectador la personalidad de su modelo, su alma.
·  El caballo alza sus patas en una cabriola ante un precipicio, y mira hacia un campo de batalla. Este caballo traza una diagonal respecto a las colinas, composición que da energía al retrato El estilo de Velázquez es bastante suelto, a base de rápidas manchas de color(la batalla y al fondo la sierra madrileña, cuyas colinas se difuminan en tonos verdes y azules, dando sensación de lejanía),

·   el "PRÍNCIPE BALTASAR-CARLOS" hoy en el Prado. 

·  Se observa ya en ellos el enriquecimiento en la paleta, la pincela suelta, la maestría en la pintura de caballos escorzados, y sobre todo, la captación del amplio paisaje en torno al Pardo, con el Guadarrama al fondo, en tonos plateados, grises, azulados y verdes pálidos. Los tres son obras maestras, pero destaca en especial el del pequeño príncipe Baltasar Carlos, sobre un potrillo nervioso, pensado para ser colgado alto, (sobre la puerta del salón de Reinos del Palacio del Retiro de Madrid, junto con los retratos a caballo de Felipe IV y su esposa Isabel de Borbón. El hueco que quedaba entre medias de estas dos pinturas era la sobrepuerta del salón, para lo cual pintó Velázquez el retrato del príncipe Baltasar Carlos, de un tamaño menor que los otros dos de sus padres) por lo que la perspectiva y la masa del caballo fueron calculadas en función de esa ubicación; además de la maestría con que está captado el rostro del príncipe, destacan los acordes cromáticos y la brillante luminosidad del ambiente, conseguida por el contraste entre la masa oscura del caballo, el preciosismo de la vestidura del niño con el fajín rosado al viento, y la luminosidad transparente del fondo en 3 planos: banda de terrenos en sombra, colina arbolada y cimas nevadas de la sierra lejana.

Pero también es el genial retratista de tipos tan curiosos y variados cómo los de la serie de los bufones de la Corte, no se acerca a ellos con la curiosidad del naturalista, como Ribera, sino con actitud aristocático-cristiana, con distanciamiento y compasión, de modo que los defectos de esos personajes no repugnen al espectador: 

· "DON SEBASTIAN de MORRA", "El PRIMO", el "BOBO de CORIA","EI BUFON CALABACILLAS","EI NIÑO DE VALLECAS”un eneno con su hidrocefalia y la mirada perdida en la niebla de la locura, mostrando su retraso mental, sobre el fondo maravilloso de paisaje de sierra y encinar.Son tipos tratados por el artista con tan cordial humanidad y elegancia que hacen olvidar lo ingrato del tema.

 "PABLILLOS DE VALLADOLID" El excelente retrato de Pablillos de Valladolid también formaría parte de la serie de bufones destinada al Palacio del Buen Retiro.

      La actividad de este bufón o actor consistía en divertir a la familia real, en muchos casos actuando, como podemos deducir por la actitud declamatoria y su actitud nada grotesca con que le presenta Velázquez. Lo más destacado de este lienzo es la ausencia de referencias espaciales ya que no existe separación entre suelo y pared. 

     A pesar de la ausencia comentada, la figura tiene peso y se sujeta al suelo, así como posee volumen sin quedarse plana, todo ello gracias a las sombras que sitúa el maestro. Pablillos viste traje de color negro, como exigía la etiqueta española a los caballeros, con golilla y puños blancos. Velázquez da un tratamiento al color, al volumen y a la luz, que influirá directamente en Manet cuando pinte su "TOCADOR DE PÍFANO"y servirá de punto de referencia al Impresionismo.

También para el mismo palacio pintó en esta etapa el cuadro histórico de 

· "La RENDICION de BREDA"(Libro470) conocido por "Las lanzas",
 TEMA: El 2 de Junio de 1625, las tropas españolas de FelipeIV vencen a los rebeldes holandeses y la ciudad de Breda, en la persona de Justino de Nassau, se rinde, tras 9 meses de asedio, a Ambrosio de Spínola, comandante de los tercios españoles. La entrega de las llaves de la ciudad holandesa por el general protestante vencido, al general católico vencedor es el momento elegido por el pintor para representar el hecho histórico (Probablemente inspirado en una obra de Calderón de la Barca sobre este asunto).Composición en aspa: Divide la escena en dos partes que nos transmiten sensaciones distintas: en la parte inferior izquierda, los vencidos holandeses con las picas desordenadas, sin fureza y, a la derecha, los vencedores formando un grupo compacto y fuerte, con la pesada masa del caballo escorzado por detrás y en la parte superior el ritmo vertical de las lanzas que dan peso a la enseña de los vencedores y a su victoria(La victoria es insinuada elegantemente por el predominio de las lanzas españolas sobre las picas holandesas.);al fondo, se despliega un paisaje luminoso y brumoso a un tiempo, de campos de combate y humos confundidos con el cielo nostálgico del Norte de Europa (donde nunca estuvo). La ciudad se recorta en un cielo azul lleno de atmósfera, de aire creado a base de superponer sucesivos planos(perspectiva aérea)con la sensación de que el aire envuelve a los personajes creando un espacio. En el centro la llave, símbolo de la victoria y tema del cuadro, sobre fondo luminoso plateado, el desfile de los vencedores.

· Pese a la complejidad de la composición, no renuncia al retrato de los personajes (entre otros el del mismo Velázquez en la última figura de la derecha. Velázquez conocía muy bien el rostro del general Ambrosio Spínola, pues había realizado con él su primer viaje a Italia. A Nassau nunca lo vió.). Los protagonistas en actitud caballerosa: Spínola se inclina ante el vencido Nassau y posa su mano en él reconociendo su valía pese a haber sido vencido y le impide poner la rodilla en tierra agarrándole por el brazo.; sereno y cordial el vencedor; con digna resignación el vencido.

·  Además de un gran cuadro histórico, el lienzo es sin duda una de las piezas capitales de toda la pintura universal en que se haya pretendido expresar un hecho militar contemporáneo y ejemplo significativo de la concordancia luz-espacio-color en Velázquez, "pintor del aire".

A comienzos de este periodo pintó su cuadro de tema religioso 

· "CRISTO CRUCIFICADO" lienzo conservado en el Museo del Prado.: hay perfección formal en el cuerpo desnudo clavado en la cruz, con la cabeza semioculta por el cabello (La tradición popular dice que Velázquez no podía copiar la expresión del lado derecho de la faz de Cristo y por lo tanto optó por cubrir el lado izquierdo con la cabellera) y doblada con inclinación de muerte: ninguna exageración ni falso patetismo, simplicidad,refleja un dramatismo sereno, reforzado por un intenso fondo negro que contrasta con el cuerpo musculoso iluminado de Cristo. Los críticos de arte aseguran que el estudio de desnudo de este cuadro es algo excepcional y magistral por la fusión que demuestra de serenidad, dignidad y nobleza. Es un desnudo frontal, sin el apoyo de escena narrativa ni posibilidad de variantes en la actitud del Cristo. En esta obra Velázquez hace un alarde de maestría y consigue que el espectador pueda captar la belleza corporal y la serena expresión de la figura.
La madera de la cruz que absorbe la sangre, incrementa el drama de la muerte. 

·  En 1.649 realizó su 2º viaje a Italia, con el encargo de comprar obras de arte para las galerías reales españolas y contratar decoradores de bóvedas. En su estancia allí pintó varias cuadros: el soberbio retrato de su criado y discípulo "JUAN DE PAREJA" y el retrato del papa 

· "INOCENCIO X" considerado el mejor de Velázquez (el pontífice quiso recompensarle con una importante suma, pero él la rechazó alegando que era pintor del rey y el retrato un acto más de la misión oficial encomendada; y es que Velázquez se consideraba noble como el trabajo manual era considerado en Castilla impropio de la nobleza aceptar el pago habría sido rebajar su estirpe). En ese retrato, la poco grata fisonomía del personaje, con su faz rojiza, su barba rala y su torva mirada, está implacablemente representada, "demasiado real" dijo el Papa; el pincel de Velázquez la ennoblece, y la rotunda figura sentada en el amplio sillón tiene grandeza indiscutible. Oro, rojo y blanco, son los colores empleados en espléndida armonía.

La madurez y evolución de su estilo se muestra también en los dos pequeños lienzos de paisaje que pinta en Roma, conocidos como 

· "LOS PAISAJES de la VILLA MEDICIS"(Libro 480 ) 

"El Mediodia" y "La tarde",  anticipan en 200 años las técnicas impresionistas: captan la vibración lumínica con toques de pincelada suelta luminosa, que vistas de cerca parecen inconexas, pero que a distancia se recomponen produciendo el efecto de realidad; son obras revolucionarias para su momento, que no persiguen captar las formas ni las líneas, sino la impresión de realidad que las cosas producen con su presencia.

También pinta un cuadro mitológico: 

· "LA VENUS del ESPEJO"(Libro 469) el único desnudo de mujer que queda de él; se piensa que puede representar a su esposa o a una de sus amantes.Tema mitológico  la figura está vista de espaldas, delicadamente extendida sobre sábana de tafetán negro;Se la muestra sin la parafernalia mitológica que normalmente se incluye en representaciones de la escena(La figura femenina puede identificarse con Venus debido a la presencia de su hijo, Cupido.que aparece sin sus acostumbrados arco y flechas, gordito e ingenuamente respetuoso, incluso vulgar);una mujer de belleza palpable, de carne y hueso, resaltando aun más la carnación gracias al contraste con el paño azul y blanco, o el cortinaje rojo que da gran carga erótica al asunto. Posiblemente esto provocó que una sufragista inglesa acuchillara el cuadro en 1914 con siete puñaladas que apenas sí se notan y su rostro, adivinado más que visto, y no de diosa, sino de mujer, se refleja en un espejo sostenido por un cupido, incluso hay contraste entre las formas del cuerpo idealizadas por el arco de la composición y el rostro cuyos rasgos desenfocados, por el espejo, aparecen algo groseros.El elemento más original de la composición es el espejo en el que la diosa mira hacia afuera, al espectador de la pintura a través de su imagen reflejada en el espejo. Este hecho de que Venus esté viendo al espectador a través del espejo sugiere la totalidad del espacio, confirmando la existencia del otro lado, que no logramos ver. Velázquez logra mediante la colocación de elementos unos tras otros(sábanas,Venus,espejo, Cupido,cortina en diagonal y pared del fondo) el efecto de perspectiva:el espectador cree estar en una habitación muy profunda.

VI. En los 9 últimos años de su vida, desde su regreso de Italia (l.651) hasta su muerte, pinta sus obras culminantes. Su pintura se hace cada vez más fluida, más aérea; llega a las grandes soluciones que buscaba desde su juventud: pintar sin líneas, captar la luz y mostrar como ella es la que juega con las formas, exaltándolas o deformándolas.

Pinta en esta etapa nuevas series de retratos, del rey, de su hija Mª Teresa, de su nueva esposa 

· "MARIANA de AUSTRIA", con gesto altivo de niña hecha reina, pálida y pintada, prisionera en su guardainfante de terciopelo negro galoneado de plata. 

Pero, sobre todo, realiza las dos grandes composiciones en las que consigue resolver el difícil problema de captar el ambiente que hay entre los objetos ("pintar el aire"' con genial sencillez:

 Las "MENINAS"(Libro,471) (1599-1660). 

El tema nos introduce en el taller del pintor; Velázquez trabaja en un cuadro, cuando aciertan a entrar en la sala donde están ya los reyes (como nos descubre el espejo del fondo), la infanta Margarita con sus damas (o meninas) y su pequeño séquito. Un aposentador real ha cruzado la estancia y se dispone a salir por la puerta del fondo por la que penetra la luz, pero se vuelve un instante para observar la escena. La encantadora y delicada infanta tiene sed, y una menina le ofrece agua en un pucherito, mientras otra le hace una reverencia; ese momento en que las damas de honor se agachan, es aprovechado por Velázquez para hacer que los reyes, situados donde el espectador, se reflejen en el espejo. A pesar del título con el que se le conoce desde 1834, "Las Meninas", no parece que Velázquez esté pintando precisamente ese grupo de personas pues debería estar de frente a ellas y no mirando en su misma dirección y tampoco debería aparecer él en el cuadro.

 Espacio:

El cuadro representa una habitación que tiene colgados algunos cuadros en las paredes, de los que se distinguen los dos del fondo (uno de ellos es una copia de Rubens sobre la fábula de Aracne que Velázquez desarrollará en “Las Hilanderas”), y en ella hay nueve personas, un perro y un espejo. Tanto las personas como los cuadros están documentados y conocemos sus nombres y algunos detalles de su vida;

El cuadro de "Las Meninas" reproduce la habitación que tenía asignada Velázquez como taller en la planta baja del antiguo Alcázar de Madrid convertido ya en Palacio;tiene colgados algunos cuadros en las paredes, de los que se distinguen los dos del fondo, y en ella hay nueve personas, un perro y un espejo. Tanto las personas como los cuadros están documentados y conocemos sus nombres y algunos detalles de su vida;

Perspectiva. (Aclaración previa: El término perspectiva se aplica a la forma de representar sobre una superficie objetos de tres dimensiones y supone que esos objetos se representan como se ven desde un determinado punto de vista.; para conseguir el realismo visual, hay que "deformar" la realidad material, esto es, se representan oblicuas algunas líneas que son paralelas, se varía el tamaño de las figuras según  su distancia al primer plano y se cambia la intensidad de los colores  según la iluminación que reciban. El artista decide desde qué posición se ve el cuadro y el espacio)

·    Perspectiva: El punto de fuga va desde las lámparas del techo y las líneas de las ventanas en la pared hasta la puerta abierta por el aposentador, y nos invita no sólo a entrar en el cuadro, sino, como ha hecho él a "atravesarlo".  Respecto al tamaño de las figuras, aunque los personajes están muy próximos entre sí, es posible observar la reducción del tamaño en los guardadamas y en José Nieto, así como la imagen de los reyes en el espejo, respecto a los personajes del primer plano. Igualmente los cuadros colgados en los pilares que hay entre las ventanas de la pared derecha y los propios vanos están en escorzo y van disminuyendo de tamaño hacia el fondo.No se trata de un espacio "pasivo", la profundidad está determinada por las "interdistancias", por la luz, por las relaciones recíprocas entre las cosas y las actitudes de los personajes. El espectador es introducido en la escena, tiene la sensación de que no es una pintura, sino una "escena real" que él presencia a través de la puerta de la habitación contigua, que es simétrica e igual a la de enfrente. Más que los personajes, el espacio y la luz son el verdadero tema del cuadro.

· En "Las Meninas" curiosamente no aparece representada la hija mayor del rey, María Teresa, que tiene 15 años en 1656 ni los demás hijos por haber fallecido como el Príncipe Baltasar Carlos o por no haber nacido aún, La Reina que aparece en el espejo junto a Felipe IV es Mariana de Austria con la que se casa (tenía ella 14 años y era prometida de Baltasar Carlos que murió) al morir su primera esposa, Isabel de Borbón.

· Ampliar “Las Meninas” en Web Cristina Sanfrancisco.

·  "Las HILANDERAS" (Ver comentario libro 471).
·  Se creyó durante tiempo que era un cuadro de costumbres: unas obreras tejiendo; pero el tema es mitológico. Sitúa la escena en el taller real de reparación y retupido de tapices, y recoge en ella la fábula de Aracne o Ariadna, hábil tejedora que quiso competir con la diosa Atenea en su arte; ésta, disfrazada de vieja intenta en vano disuadir a la muchacha. y finalmente acepta el reto; vencida Aracne, en castigo por su soberbia, fue convertida en araña.

· Composición: El pintor dispone el tema en dos escenas que se abren recíprocamente: en la primera. "proscenio" las figuras están llenas de realismo; la de la izquierda, podría ser Atenea disfrazada de anciana, como nos descubre su juvenil pierna; a la derecha, Aracne, y ambas brillantemente iluminadas; en el centro, una mujer a contraluz, recoge madejas del suelo en el punto de mayor penumbra (al contrario que en "Las Meninas": cabeza de la infanta Margarita, al centro, máxima luminosidad). En la segunda, como un "escenario", en una estancia brillantemente iluminada, tres damas contemplan un tapiz, que podría ser el desenlace de la fábula: Atenea, con el brazo levantado castiga a la joven tejedora. Refleja, así, en una composición compleja, varios momentos de una misma narración. Pero lo que destaca en el cuadro es la luz y su acción sobre los cuerpos y las formas: unas rodeadas de un halo radiante, otras desdibujadas por la penumbra, como el rostro de la mujer central, casi un manchón indeterminado. Llega así a la más genial conquista de la historia de la pintura; a retratar la luz. La sensación de transparencia llega al máximo en el giro veloz de la rueca: ha captado un instante y ha logrado eternizar el movimiento.

VII. En los 2 últimos años de su vida pintó aún varios maravillosos retratos, sobre todo dos de la "INFANTA MARGARITA" con vestido azul orlado de plata, y la "INFANTA MARGARITA", en plata y rojo, última obra del autor que quedó inacabada en su estudio.

