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1 INTRODUCCIÓN AL RENACIMIENTO.
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	Vista de la Florencia del siglo XV


El término Renacimiento tiene su origen e2805

n la palabra RENACER  que significa "volver a nacer" o "instaurar de nuevo". Se entiende por Renacimiento el movimiento estético desarrollado durante los siglos XV (QUATTROCENTO XE "QUATTROCENTO" ) y XVI (CINQUECENTO XE "CINQUECENTO" ) en Europa y principalmente en Italia.  Este movimiento intentó ser una vuelta al clasicismo, pero fue, de  hecho, UNA REINTERPRETACION DEL MISMO, dado que surgió como resultado de las formas sociales, políticas, económicas y culturales de la Europa bajomedieval. 
Entre 1400 y 1520 (o 1530) pueden situarse los límites italianos del fenómeno renacentista, al margen de precedentes y consecuencias artísticas, para iniciarse, a partir de esta fecha, la corriente MANIERISTA, que perdurará hasta la llegada del BARROCO, propio del siglo XVII.

Italia es, no sólo la cuna del Renacimiento, sino también el lugar donde alcanzaría su máximo esplendor y desarrollo. Siempre mantuvo contacto con el mundo clásico; en mayor o menor grado, pero en ningún caso lo dejó de lado totalmente. Cuando surge impetuoso el nuevo estilo, Italia presenta una avanzada y organizada economía, que le permite ponerse a la cabeza de Europa en éste y en otros aspectos; así que, casi como única posibilidad lógica, es la península italiana quien mejor puede ofrecer una alternativa en el mundo del arte, dado el agotamiento de ideas que se había producido en el precedente estilo Gótico. 

El panorama político de la península italiana se estabiliza tras la crisis del poder temporal del papado. las repúblicas de Florencia, Venecia, el Milanesado, el reino de Nápoles y los Estados Pontificios, son las mayores potencias de un territorio fragmentado en numerosos estados y ciudades independientes. Los tres primeros protagonizan una expansión económica y territorial en detrimento mutuo y de las de menor entidad.

Florencia, cuyo poderío económico apenas conoce rival en Europa, capitaliza el sentimiento de renovación que se venía fraguando desde el siglo XIV. El poder queda en manos de los grandes empresarios y en especial de la familia MEDICI XE "familia MEDICI" ,  acaudalados banqueros, que instalan un régimen personalista y dinástico hasta 1494. En este marco, artes y letras alcanzan un notable esplendor: Médicis y otras familias encargan palacios, retratos, capillas o promueven estudios, dando un tono humanista a sus cortes con el concurso de literatos, artistas y prestigiosos científicos.

En torno a 1500, tras la entrada de los franceses en Milán, la caída de los Médicis y las guerras napolitanas, la supremacía cultural pasa a ROMA, donde por unos años las artes se desarrollan en torno a un clasicismo estricto. Con el saqueo de la ciudad por las tropas imperiales, concluye esta etapa, para iniciarse otra de progresiva ruptura con el clasicismo: el Manierismo XE "Manierismo" .

Por todo ello, se suele dividir los siglos XV y XVI en los siguientes tres períodos artísticos:

· PRIMER RENACIMIENTO  o  QUATTROCENTO, que corresponde  al siglo XV y cuya capital cultural es FLORENCIA. 

· PLENO RENACIMIENTO o CINQUECENTO, que corresponde al primer tercio del siglo XVI y cuya capital es ROMA.

· MANIERISMO: con distintos centros en toda Europa, comprende la segunda mitad del siglo XVI hasta los primeros años del siglo XVII.

	Cronología artística desde el Renacimiento al Rococó:

	Quattrocento

Cinquecento


Manierismo
Barroco

Rococó

	Primer Renacimiento.

Renacimiento Pleno.


	


	Italia (S. XV)

(Primera mitad S. XVI) Roma.
1530-1616

S. XVII
1700-1750

	Florencia


Resto de Europa


Desde el punto de vista cultural, se pueden considerar como características del Renacimiento las siguientes:

1. EL RETORNO A LA MEDIDA HUMANA: Por primera vez, desde la Antigüedad, el hombre se siente CENTRO DEL UNIVERSO y, por ello, buscará un lenguaje a su medida. Se busca el repertorio elemental y básico propio del clasicismo. Los edificios se realizarán mediante proporciones creadas según métodos y procesos humanos. El equilibrio entre las dimensiones de la planta y la altura, responde a una exigencia humana, según la cual no deben preponderar las dimensiones verticales, sobre las horizontales. En el primer Renacimiento, la arquitectura logra encontrar la medidad del hombre al establecer proporciones sencillas, ceñidas a una geometría simple y comprensible. Es la misma medida humana que el hombre griego había sabido encontrar para sus espacios exteriores, pero que ahora se encuentra también en los interiores. Lo horizontal prevalece sobre lo vertical. Por otra parte, al ser más bajos los edificios, no necesitan de la teoría constructiva gótica y desaparecen los arcos apuntados, volviéndose a los ARCOS DE MEDIO PUNTO, que denotan el equilibrio entre el DINAMISMO y el ESTATICISMO.

2. El HUMANISTA XE "HUMANISTA"  es la figura clave para comprender el Renacimiento. Se define como el hombre culto, versado en la Antigüedad, que lee en latín y en griego, que discute sobre Platón o Aristóteles y que conoce las más avanzadas teorías sobre Geografía y Cosmología; es, además, poeta y hombre que se deleita ante todo hecho cultural. Estos hombres son muy respetados y mimados en las cortes renacentistas; en manos de ellos está el progreso del pensamiento y de la cultura, y también del arte. La influencia recíproca entre humanista y artista es beneficiosa; a veces, coincidían en la misma persona; el artista consulta al humanista sobre mitos o sobre conceptos clásicos y el humanista comprueba visualmente en la obra del artista la validez de su tesis. Por primera vez, la obra de arte es ANALIZADA RACIONALMENTE desde el punto de vista del espectador. Los pensadores renacentistas discutían sobre la IDEA DE BELLEZA, que se fundamenta en el Neoplatonismo, es decir, en una permanente búsqueda de la belleza perfecta e ideal. Nace así la crítica de arte, porque los caminos hacia ese ideal serán muy variados. 

3. LA VISIÓN UNITARIA: La armoniosa belleza que transpiran los interiores renacentistas del siglo XV no se debe sólo a las proporciones, sino al SENTIDO UNITARIO DE LA OBRA. Un interior renacentista no se presenta como un conjunto de las partes que forman un todo, sino como un TODO UNITARIO: se presenta DE UNA SOLA VEZ, subrayando las lineas de perspectiva, que conducen la mirada al fondo. En pintura predomina la PERSPECTIVA CENTRAL XE "PERSPECTIVA CENTRAL" , no sólo como adquisición de un lenguaje espacial, sino porque esa perspectiva conduce más que ninguna otra a la unidad buscada.

4. LA INDIVIDUALIDAD, EL MECENAS XE "MECENAS"  Y EL GENIO: El Renacimiento es tiempo de individualidades. La fuerte personalidad de algunos artistas y la rivalidad establecida por las diferentes repúblicas para obtener las mejores obras de arte, hacen que los más famosos artistas (y por ello salen del anonimato, tan característico en el arte medieval) sean reclamados de un lugar a otro. El artista empieza a vivir de su obra gracias a la ayuda económica y a la tutela del Mecenas. El Mecenas suele ser un personaje de alto nivel social, político y económico que protege las artes y las letras (mecenazgo),  por tener un pensamiento humanista, por prestigio político y sentido de la fama. De las cultas reuniones que propician las cortes renacentistas, salen artistas con su fama acrecentada, llegando algunos a ser considerados verdaderos genios. El artista pasa de ser un artesano a ser un verdadero creador, que ya no reproduce por mandato, sino por propia iniciativa, como afirmación de su individualidad. A partir de este momento, los artistas comenzarán a imponer sus criterios. 
2 EL QUATTROCENTO: BRUNELLESCHI, DONATELLO, BOTTICELLI Y MASACCIO.
2.1 CARACTERISTICAS GENERALES DE LA ARQUITECTURA DEL    QUATTROCENTO: BRUNELLESCHI.

La aparición de un nuevo estilo presupone una nueva mentalidad, un modo distinto de verse el hombre, individual y colectivamente. En el siglo XV, el hombre valora más lo racional, se identifica con el principio clásico de PROTAGORAS, por el que EL HOMBRE ES LA MEDIDA DE TODAS LAS COSAS y crea un estilo que se adecua a ese principio.  Es sobre todo en la ARQUITECTURA donde todo esto es más válido. La arquitectura renacentista RACIONALIZA EL ESPACIO, es decir, lo hace más lógico y práctico, lo prepara a la medida del hombre; de ahí que predomine la HORIZONTALIDAD SOBRE LA VERTICALIDAD, que siempre es más cómoda para la visión humana y más relajante para el espíritu.

La concepción arquitectónica medieval se rompe:

1. Por la racionalización espacial que lleva consigo el EQUILIBRIO, la PROPORCION, la SIMETRIA, la ARMONIA y el ORDEN VISUAL.

2. Porque se revive el PASADO CLASICO, utilizando formas antiguas, que se usan acoplándolas a la nueva mentalidad.

Es bastante lógico que el Renacimiento se geste y adquiera su mayor desarrollo en ITALIA, pues, por una parte, los estilos medievales tienen en ella una escasa penetración y, por otra, ITALIA siempre estuvo en contacto con el mundo clásico en mayor o menor medida; los arquitectos, recibían la inspiración de dos fuentes principales:

a. Las propias  ruinas antiguas con las que estaban en contacto directo.

b. Las obras teóricas  que  contenían  las leyes arquitectónicas clásicas. Obras de arquitectos como   MARCO VITRUBIO que vivió en el siglo I a. C.;   arquitecto y tratadista romano, fue uno de los más famosos autores de la Antigüedad; su influencia perduró a lo largo de la Edad Media y alcanza su apogeo entre los siglos XVI‑XVIII. Famoso por su obra  LOS DIEZ LIBROS DE LA ARCHITECTURA, texto técnico‑teórico, dedicado a Augusto, que proporcionó TERMINOS, CONCEPTOS y TECNICAS del modo de construir griego y romano.

Se suele caer en el error de considerar que el Renacimiento no es más que una copia del mundo clásico; nada más lejos de la realidad; la conjunción de esas fuentes de inspiración, unida a la personalidad y libre interpretación de los artistas, da una notable singularidad a las obras que se diferencian sensiblemente de sus precedentes clásicos. SE TRATA DE UNA REINTERPRETACION DE TECNICAS Y FORMAS CLASICAS, acorde con la mentalidad cristiana y las exigencias propias de la sociedad italiana del siglo XV.
En el Renacimiento se considera al edificio como COMPLETO EN SI MISMO y no como un conjunto de partes: UNIDAD, SIMETRIA, PROPORCION y ORDEN son preceptos indiscutibles. Adquiere así la arquitectura una dimensión humana, siendo el hombre el continuo punto de referencia, base analógica del sistema de proporciones. Los teóricos de la nueva arquitectura buscaron correlaciones entre la escala antropométrica y otras escalas modulares, según sistemas de progresión aritmética, musical o geométrica; esta búsqueda de proporciones adcuadas para sus edificios, les llevó a menudo al uso de la llamada PROPORCION AUREA XE "PROPORCION AUREA"  (1 + raíz cuadrada de 5, partido por 2, es decir: 1.618) que se consideraba como la más perfecta, siendo un intento de reducir la belleza a una fórmula matemática, en definitiva a un Cánon, como hicieron antiguamente los clásicos. 

Las peculiaridades de la nueva arquitectura aparecen en el siguiente esquema:
	Arquitectura del Renacimiento
	Plantas
	Central (a)

	
	
	Basilical (b)

	
	Órdenes empleados

(A veces superpuestos)
	Dórico/Toscano

	
	
	Jónico

	
	
	Corintio

	
	
	Compuesto –c- 

	
	Elementos sustentantes
	Columna

	
	
	Pilastra adosada (d)

	
	
	Balaustre (e)

	
	
	Estípite (f)

	
	Elementos sustentados
	Arco de medio punto (g)

	
	
	Entablamento (h)

	
	
	Frontones triangulares (i)

	
	
	Casetones (j)

	
	
	Cúpulas (k)

	
	Materiales
	Muro de ladrillo o sillar isódomo (l)

	
	
	Muro de ladrillo o sillar con almohadillado (ll)

	
	
	Mampuesto revestido de mármol.

	
	Elementos ornamentales
	Guirnaldas (m)

	
	
	Medallones (n)

	
	
	Grutescos (ñ)

	
	
	Veneras (o)

	
	
	Amorcillos (putti) (p)

	
	
	Láureas (q)

	
	
	Cornucopias –r-

	
	
	Festones (s)

	
	
	Cintas. (t)
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	a) Planta central
	b) Planta longitudinal
	c) Capitel compuesto
	d) Pilastra
	e) Balaustre
	f) Estípite
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	g) Arco medio punto
	h) Entablamento
	i) Fontones triangulares 
	j) Casetones
	k) Cúpulas
	l) Silleria
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	ll) Almohadillado
	m) guinarldas 

n) n) medallones
	ñ) grutescos 
	o) veneras
	r) cornucopias.


I. Predominan las plantas CENTRALES, aunque también son frecuentes la BASILICAL DE CRUZ LATINA, de tres naves (que aún siendo longitudinal, trata de obtener una unidad espacial con interiores anchos y desahogados) y la de CRUZ GRIEGA.

II. Se recupera el concepto de ORDEN, que se expresa a través de los ya conocidos órdenes clásicos: dórico, jónico, corintio, compuesto y toscazo

III. Entre los elementos sustentantes desaparece casi por completo el pilar y pasa la columna a ser la gran protagonista. Se emplea también LA COLUMNA ABALAUSTRADA, que consiste en la superposición de fragmentos de fuste de distintas medidas y decoración que suele imitar las formas del jarro. El Estípite se define como un pilar en forma de pirámide truncada con la base menor hacia abajo.

IV. En cuanto a los elementos sustentantes (estructurales) destaca el gran protagonismo del arco de MEDIO PUNTO y la recuperación de los restantes elementos propios del mundo clásico. Es significativa la recuperación del MURO como elemento sustentante fundamental y su valor decorativo, de manera que la disposición de los materiales empleados para su construcción, establecen formas ornamentales nuevas como el ALMOHADILLADO, que puede aparecer de variadas maneras y tallado o sin tallar (RUSTICO).

V. Aunque el Renacimiento propugna la pared limpia y luminosa, son muy importantes y característicos sus elementos ornamentales, destacando los siguientes:

a. GUIRNALDAS XE "GUIRNALDAS" : conjunto de hojas, flores y frutos formando ristras, sujetas con cintas, que aparecen colgando y formando curvas. Se aplican a los frisos, columnas, muebles, cerámica y otros objetos para la ornamentación.

b. MEDALLONES: que consiste en una decoración de relieve, enmarcada, circular u ovalmente; muy importante en la arquitectura renacentista; se ubica en distintos lugares, pero es muy común entre dos arcos consecutivos.

c. GRUTESCOS: motivo decorativo, a base de seres fantásticos, vegetales y animales, completamente enlazados y combinados formando un todo. Son adornos de ramajes finos dispuestos simétricamente, enlazados con figuras humanas o animales, frutos o motivos arquitectónicos. Se inspiran en antiguas decoraciones romanas que se descubrieron en los bajos de las TERMAS DE TITO, en Roma, a fines del siglo XV y que entonces se llamaban GRUTAS, de ahí lo de GRUTESCOS. Los temas ornamentales se disponen simétricamente a partir de un eje central: esta disposición recibe el  nombre de CANDELABRO o (en italiano) A CANDELIERI XE "A CANDELIERI" .

d. VENERAS: se trata de grandes conchas semicirculares y convexas, que reciben este nombre por su relación mitológica con Venus. Se emplean frecuentemente como ornamento y como símbolo de las peregrinaciones medievales, especialmente la de Compostela.

e. AMORCILLOS: figuras de Cupido, de pequeño tamaño, muy usadas en el Renacimiento, que suelen aparecer en grupos e individualmente.

f. LAUREAS: adorno apropiado del Renacimiento, en el que prevalece la forma circular y está realizado con hojas de lauren entrelazadas.

g. CORNUCOPIAS: adornos que se forman mediante un cuerno de la abundancia.

h. FESTONES: se realizan mediante cintas festoneadas con abundante decoración geométrica.

i. CINTAS: empleadas en el Renacimiento en forma de lazadas.

VI. La concepción espacial del Renacimiento comienza a gestarse en la Florencia del siglo XV. Parte de formas geométricas elementales, como son el círculo, el cuadrado y el triángulo,  que adquieren el carácter de elementos básicos de este lenguaje arquitectónico. Se trata de un espacio homogéneo de carácter estático, que se manifiesta exteriormente por medio de volúmenes independientes, sabiamente armonizados. La superficie mural presenta una articulación plástica con arreglo a un ritmo. En el Renacimiento las iglesias pierden parte de su sentido simbólico cristiano, por la dimensión humana y racional que prima en la arquitectura. Se ensayan soluciones inspiradas en todo tipo de obras paganas: templos, arcos de triunfo, teatros. 
	[image: image20.jpg]




	Brunelleschi


Desaparece incluso el simbolismo metafórico divino de la luz que las vidrieras coloreadas conferían a las catedrales góticas, y elevados vanos procuran UNA ILUMINACION INTEGRAL Y EQUILIBRADA DEL ESPACIO COMO UN TODO RACIONAL. Los edificios de esta época son composiciones en las que NADA PUEDE SER QUITADO o AÑADIDO SIN ALTERAR SU IMAGEN TOTAL. Porque la obra arquitectónica viene a convertirse en un SIMBOLO DEL ORDEN COSMICO, tan amado por el Renacimiento. La concepción espacial sigue un tanto las teorías de ARISTOTELES Y VITRUBIO: La belleza consiste en la integración racional de las proporciones de todas las partes de un edificio, de tal manera que cada una tenga un tamaño y una forma absolutamente fijos, sin que nada pueda agregarse o quitarse sin destruir la armonía del todo. Era evidente que para llenar estos requisitos, el círculo o sus formas derivadas eran las formas geométricas más aptas, ya que en ella, el diseño geométrico debe aparecer ABSOLUTO, INMUTABLE y CLARO.

2.1.1 BRUNELLESCHI, Filippo (1377‑1446):
Vivió 69 años. Considerado como uno de los grandes creadores del nuevo estilo. Se inició como escultor y platero; desarrolla toda su actividad en Florencia donde se vive un intenso fervor constructivo. Sus obras más significativas son:

· CUPULA DE LA CATEDRAL DE FLORENCIA: su gran obra. Se le encargó concluir la Catedral de Florencia, SANTA MARIA DEI FIORI , que se había iniciado en estilo gótico y a la que le faltaba cubrir el cimborrio, que tenía ya construido el tambor de arranque. Brunelleschi ideó una gran cúpula que, perfectamente ensamblada en la estructura gótica, es el primer ejemplo del protagonismo de la cúpula en la arquitectura  renacentista. La forma octogonal del tambor le obligó a una solución de estilo GOTICO‑NERVADO. La levantó sin ayuda de cimbras. Empleó dos cúpulas superpuestas: de media naranja la del interior, que se encaja en la del exterior, que es apuntada y que, por su  mayor verticalidad, contrasta los empujes laterales de la primera. La cúpula de SANTA MARIA DEI FIORI es, en conjunto, muy liviana, gracias a la disposición de sus elementos componentes y a la ligereza de los materiales empleados. Esta genial solución constructiva es novedosa e imitada posteriormente en las cúpulas renacentistas y barrocas.
· HOSPITAL DE INOCENTES: Iniciada en 1419, presenta una acusada ligereza en el pórtico (LOGIA) de amplios vanos y esbeltas columnas. Los arcos de medio punto coordinan la superficie y profundidad. Edificio en el que destaca la elegancia de líneas, muestra una excelente sensación de perspectiva, aplicando sus propias teorías de la perspectiva, que tendrán profunda influencia en el Renacimiento: SE TRATA DE UNA PIRAMIDE, EN EL CENTRO DE CUYA BASE SE HALLA EL OJO HUMANO, Y CUYO VÉRTICE CONSTITUYE EL "PUNTO DE FUGA" HACIA EL QUE CONVERGEN TODAS LA LINEAS. Emplea elementos ornamentales típicos del Renacimiento: medallones, capiteles corintios, frontones en las ventanas del primer piso... 
· SAN LORENZO DE FLORENCIA y SANTO SPIRITU: la arquitectura religiosa se SECULARIZA: un ejemplo son las capillas e iglesias, que sirviendo de PANTEONES PRIVADOS de hombres singulares y familias poderosas, se erigen como verdaderos monumentos a la memoria del individuo. Plantas y alzados se sistematizan y racionalizan; también, los interiores y los exteriores. Abundan las plantas centralizadas, y los templos adquieren una dimensión urbana, procurando su acoplamiento al entorno, pero cuidadndo su dignificación y visibilidad. Brunelleschi construyó dos iglesias muy semejantes ‑SAN LORENZO y EL SANTO SPIRITU‑, ambas de planta basilical, de inspiración paleocristiana, con tres naves separadas por airosas arquerías, con columnas de altura añadida por el ENTABLAMENTO BRUNELLESCHIANO XE "ENTABLAMENTO BRUNELLESCHIANO" , que le proporciona mayor esbeltez. A escala humana y proporción numérica, establece con inflexible rigor proporciones que confieren al edificio una extraordinaria impresión de orden y serenidad. Los tramos de las naves laterales son cuadrados y de lado igual a la mitad de la altura. La altura de la nave central es doble que su anchura. Ya no hay espacio‑camino, sino igualdad ambiental y unidad por LA PIRAMIDE VISUAL BRUNELLESCHIANA XE "PIRAMIDE VISUAL BRUNELLESCHIANA" . El techo es recto y artesonado. Hay ojos de buey para la iluminación; los fustes son lisos.
· CAPILLA PAZZI: Construida en 1430, sita en la SANTA CROCE de Florencia, es una obra de clara y sencilla geometría. Sobre planta cuadrada asienta cúpula sobre pechinas. Crea un bello contraste cromático con los materiales (la llamada PIETRA SERENA XE "PIETRA SERENA"  por él mismo, que combina los grises con los blancos), combina los grises con los blancos). Cobran gran importancia ornamental los medallones y las abundantes pilastras de orden clásico.
· PALACIO PITTI: Los palacios son los edificios más representativos de la arquitectura civil del Renacimiento; se suavizan sus líneas y van perdiendo su carácter de fortaleza. Solían construirse con un patio interior generalmente porticado ‑CORTILE‑ que servía de elemento centralizador y garantizador de la iluminación de las tres plantas usuales, cada una con función específica; al exterior, se establece la diferenciación de éstas, por IMPOSTAS o FRISOS, por la modulación del paramento o por un SISTEMA DE SUPERPOSICION DE ORDENES XE "SUPERPOSICION DE ORDENES" .  Los palacios tienen forma cúbica y se rematan en altura con una cornisa. Brunelleschi participó en la construcción del PALACIO PITTI, siendo una de sus obras civiles más conocidas, aunque su acabado no coincidió con el plan trazado por Brunelleschi, puesto que por ampliaciones posteriores que alargaron la fachada,  se desfiguró el planteamiento cúbico original. Destaca por su aspecto sencillo y el uso de sillares almohadillados sin pulir. Desaparece la torre homenaje y predomina la horizontalidad en las tres alturas bien diferenciadas, teniendo la fachada una cierta monotonía ornamental.
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	Vista Santa María dei Fiori
	Cúpula Santa María dei Fiori
	Perspectiva Santa María
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	Interior cúpula Santa María dei Fiori
	Planta Santo Spíritu
	Hospital de los inocentes.
	Construcción cúpula Santa María
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	Interior San Lorenzo
	
	Hospital de los inocentes.
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	Capilla Pazzi
	Planta San Lorenzo 
	Capilla Pazzi


2.2 GENERALIDADES DE LA ESCULTURA RENACENTISTA: DONATELLO.

La poca simpatía manifestada por la escultura italiana de los siglos XII (DUCENTO) y XIII (TRECENTO), hacia las formas góticas y, sobre todo, la abundancia de modelos clásicos, contribuyeron a la configuración de la escultura renacentista,  que se caracteriza por los siguiente:

1. Primacía de la belleza de las formas frente al espíritu docente y religiosa de la escultura medieval.

2. Progresiva autonomía de la escultura, que va tomando importancia por sí misma, independientemente del marco arquitectónico. Predominan, por tanto, las estatuaria exenta, aunque también se realicen relieves en puertas, cantorías, coros, etc.
3. Recuperación de los cánones clásico para la representación del cuerpo humano, que se convierte en el tema protagonista del Renacimiento. Resurge el desnudo humano como portador de la belleza suma, alcanzando, por ello, gran importancia las esculturas de cuerpo entero, así como los bustos‑retrato e incluso la estatuaria ecuestre. Todos ellos como tipos derivados de la escultura clásica.
4. Se intenta representar la vida interior, el alma, los sentimientos, de los personajes.
5. Mármol y bronce son los materiales preferidos por los artistas del Renacimiento, tanto para la escultura exenta como para el relieve y lo mismo en la escultura religiosa, que en la profana.
6. La temática no es exclusivamente religiosa, sino que se abre a temas clásicos y paganos, tratados con una finalidad moralizante que se expresa a través de ALEGORIAS XE "ALEGORIAS" .
7. Tendencia hacia un naturalismo idealizado, que acerca la escultura a la realidad, sobre todo a través del retrato.
8. Los relieves adquieren una dimensión pictórica ya que en ellos se intenta representar la tridimensionalidad, mediante la sutil superposición de planos en profundidad. 
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	Puerta del Paraíso. Baptisterio de Florencia
	Puerta del Paraíso. Detalle 1. Ghibertti
	Puerta del Paraíso. Detalle 2. Ghibertti


En el Quattrocento, Florencia, al igual que en la arquitectura, es el centro cultural por excelencia, donde gran cantidad de escultores realizan sus obras, en un continuo afán de experimentación formal y técnica.

2.2.1 DONATELLO: Donato di Nícolo di Betto Bardi (1382‑1466):

Vivió 84 años. Es la otra gran figura, junto con Ghiberti, de la escultura renacentista. Este escultor florentino fue un técnico consumado; hábil e inteligente, se sirve tanto de lo ideal como de lo real; polos del arte que manejó mejor que nadie. Debe bastante al pasado clásico en el que se inspira a menudo. Le atrae, por encima de todo, la figura humana, a la que representó en todos los estados de ánimo y edades, el curso completo de la vida, desde la infancia hasta la senectud. No le refrenó lo feo ni lo desagradable; para él era fundamental la EXPRESION, como medio para representar la VIDA INTERIOR. Tocó todos los géneros y usó las más variadas técnicas y materiales. Sus obras principales son:

	· SAN JORGE: de clásica severidad, joven y apuesto, que realiza para el exterior de la iglesia de ORS SAN MICHELLE, es una obra de gran perfección técnica y equilibrado estudio de proporciones; es admirable la expresión serena que supo plasmar en el rostro. Representa el prototipo de héroe cristiano y es, en conjunto, un cuidado estudio anatómico, de canon estilizado. 
· DAVID: de bronce, ofrece un primer desnudo del Renacimiento en bulto redondo, empleando en su composición influencias praxitelianas, que convierten al  joven David en una adolescente, que casi sin saber cómo se encuentra vencedor del enemigo; de ahí la curva praxiteliana que rompe la austeridad y firmeza del San Jorge.
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	· 
	SAN JORGE
	DAVID

	· EL CONDOTTIERO GATTAMELATA: con esta obra en bronce nace en el Renacimiento el retrato ecuestre y la estatuaria urbana; presenta robustez y equilibrio de proporciones y masas; el conjunto es de línea cerrada: de ahí la bola de la pata. Es una escultura de sentido heroico,  conmemorativo y propagandístico, al igual que sus antecesoras romanas en las que se inspira (como la estatua ecuestre de Marco Aurelio).
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	· 
	CONDOTTIERO GATTAMELATA
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	· LA MAGDALENA: ya en su etapa final, muestra una Magdalena inusual, en la vejez, como representación suprema de la miseria humana, como un tremendo lamento patético. Donatello es el máximo representante del REALISMO DRAMATICO.

· CANTORIA DE LA CATEDRAL DE FLORENCIA: de gran dinamismo, representando los pequeños PUTTI, característicos del Renacimiento.



	Cantoría Catedral de Florencia
	Magdalena
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 Donatello es el creador del SCHIACATTO XE "SCHIACATTO" : tipo de relieve muy plano, que apenas resalta y que utiliza en ocasiones, tanto en mármol como en bronce, como 
 puede observarse en el ALTAR MAYOR DE LA BASILICA DE SAN ANTONIO DE PADUA, donde se describen los milagros de la vida del santo.
2.3 CARACTERISTICAS GENERALES DE LA PINTURA RENACENTISTA. PINTURA ITALIANA DEL QUATTROCENTO: MASACCIO Y BOTTICELLI.

Tras los elementos de renovación formal inspirada en la Antigüedad que aportó la genial personalidad de Giotto en el siglo XIII, hay que esperar al siglo XV para que la pintura retorne, en Italia, al camino de EVOCACION DE LO ANTIGUO, unida a UNA OBSERVACION VIVA DE LA NATURALEZA y a UN DOMINIO DE REPRESENTACION DE LO REAL en las dos dimensiones de la superficie pintada. 
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	PIERO DE LA FRANCESCA. La flagelación de Cristo
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	BOTTICELLI, Sandro. La adoración de los Reyes Magos.


 Las características de la pintura italiana del Quattrocento son las siguientes:

1. La temática es sobre todo religiosa en los frescos que decoran iglesias y en las tablas de altares y oratorios. Se cultivan también ciertos temas mitológicos o profanos del mundo humanista en frescos de palacios y decoraciones de muebles (arcones, etc.) y, en ciertas ocasiones, para mecenas muy específicos se pintan grandes composiciones mitológicas o alegóricas, e, incluso, episodios de su historia reciente.

2. En la pintura de "caballete" se sigue utilizando especialmente la tabla como soporte y la técnica del temple con los colores disueltos en agua, con huevo o cola. Solo en la segunda mitad del siglo, y por influencia flamenca, se introduce la pintura al OLEO. Pero también se continúa con la tradición italiana gótica de la gran pintura mural al fresco continua y los grandes maestros del siglo XV la cultivan con maestría excepcional consiguiendo efectos de extraordinaria monumentalidad y magnífica adecuación de la pintura al marco espacial

3. Dominio de la representación anatómica humana, la cual se convierte en objeto de minucioso estudio (de ahí la importancia de los desnudos). Desaparecen definitivamente la frontalidad y el hieratismo medievales.

4. Dominio de la representación del espacio, lográndose la tridimensionalidad gracias a la perspectiva lineal, de manera que los objetos son ubicados en un espacio posible gracias a la creación de un punto de fuga hacia el que tienden la mayoría de las líneas de la composición. 

5. En la mayoría de los cuadros quattrocentistas, aparecen marcos arquitectónicos como referentes espaciales.

6. No  hay  foco  lumínico,  y   la   luz es siempre difusa, envuelve todo el cuadro, por lo que no aparecen fuertes contrastes entre luz y sombra

7. Las figuras quedan totalmente perfiladas por líneas, que suponen una técnica de trabajo basada en el dibujo, siempre previo a la aplicación del color. Desde el punto de vista cromático, los colores se aplican ya en toda su gama y tonalidades

8. Las composiciones se caracterizan por su simetría, proporción, armonía y serenidad. No hay movimientos convulsos, ni agitados escorzos, pues las figuras adolecen de un cierto estatismo. Todo ello es expresión de un concepto de la belleza ligado al idealismo Neoplatónico
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	MANTEGNA. Cristo Muerto
	FRA ANGELICO. Anunciación


 En general, la primera mitad del siglo, se complace más en las formas monumentales, los estudios de perspectiva, la sobriedad expresiva y la incorporación de elementos clásicos en la decoración (especialmente estructuras arquitectónicas). 

En la segunda mitad del siglo, se generaliza un gusto más complicado y rico, que prefiere dinamismo a la monumentalidad y lo complejo y narrativo a lo solemne, introduciéndose, además, múltiples elementos de lo cotidiano con extrema vivacidad y gracia, como sucede con las obras de Botticelli.
2.3.1 MASACCIO (1401‑1428):

Vivió 27 años; muere en plena juventud. Crea una nueva sensibilidad, poderosa y monumental, desligada totalmente del gótico y entroncando directamente con la grandiosidad de Giotto y con su gravedad expresiva, donde lo psicológico constituye preocupación fundamental. Masaccio representa la afirmación del nuevo estilo; su obra más representativa son los frescos de la CAPILLA BRANCACCI en la iglesia del Carmen en Florencia; en ellos, la sensación de espacio y atmósfera se halla absolutamente conseguida, junto a la expresión de las pasiones del alma y la solemnidad formal en otros detalles.
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	Massaccio. San Pedro Curan con la sombra
	Massaccio. Expulsión de Adán y Eva
	Massaccio. La trinidad


 Entre estos frescos, destaca el del TRIBUTO, en el que aparecen distintas escenas en el mismo marco; también se observa la preocupación de Masaccio por el volumen de las figuras y la importancia que le da a la expresión, que se refleja en los rostros de los personajes. El relato aúna varias escenas que se suceden en el tiempo. El fresco de la EXPULSION DEL PARAISO (f. 6) es un excelente estudio de desnudo y de la expresión humana.
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	Massaccio. El tributo de la moneda. Masa


Masaccio muestra una constante preocupación por la investigación científica de la pintura, desde todos los puntos de vista, como puede apreciarse en su TRINIDAD ‑denominada también CALVARIO‑ de Santa María Novella de Florencia; en esta obra emplea dos buenos recursos para acentuar la perspectiva: la visión desde abajo permite ver la bóveda de cañón y los personajes (donantes) del primer plano proporcionan otro elemento básico para lograr esa ilusión de realidad o TRAMPANTOJO XE "TRAMPANTOJO:o Trompe l'oeil"  (TROMPE L'OEIL), pues al tapar las pilastras dan la impresión de ocupar realmente el primer término; además, la disposición del Padre, detrás de Cristo contribuye a aumentar la sensación de profundidad. Otra obra interesante de Masaccio es la CRUCIFIXIÓN.
2.3.2 BOTTICELLI, Sandro (1444‑1510): 

Vivió 66 años. A partir de 1460 la pintura florentina adquiere un carácter de suntuoso refinamiento y de sorprendente vivacidad e interés por los aspectos concretos de la vida. Los contactos con la pintura flamenca, a través del activo comercio, y la presencia de banqueros introduce un gusto por lo concreto. Botticelli es la personalidad más famosa del momento. Dibujante exquisito, refinado y nervioso, protegido por LORENZO EL MAGNIFICO, es el creador de unas maravillosas composiciones mitológicas, de líneas ondulantes y contornos precisos:

	EL NACIMIENTO DE VENUS: que algunos consideran como el más bello poema dedicado al cuerpo femenino; obra llena de ritmo, moviéndose todo al impulso del viento (CEFIRO), que incurva el   cuerpo de Venus y riza las olas del mar. La inspiración en lo clásico parece siempre presente en Botticelli, que plasma en esta obra todo el ímpetu de su fantasía; reproduce el momento en que la HORA tiende un manto de Venus, que acaba de nacer de una concha. La riqueza cromática pone de manifiesto la sensualidad de esta obra llena de luminosidad.
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	ALEGORIA DE LA PRIMAVERA: de nuevo, bellísimas curvas, sutiles transparencias llenan todo un bosque tapizado de tiernas florecillas. El tema presentado es, de derecha a izquierda, mitológico: en el primer grupo, aparece CEFIRO, persiguiendo a FLORA, a la que sigue una HORA de la Primavera; en el centro, VENUS, y en la izquierda las TRES GRACIAS, danzando, y, por último, MERCURIO mirando al cielo.
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	Alegoría de la Primavera. Detalle
	Alegoría de la Primavera. Detalle
	Madonna del Magnificat

	Como pintor religioso, expresa siempre una cierta melancolía, que, en sus últimos años, se convierte en dramático expresionismo. En este sentido, impresiona, por su patetismo, EL SANTO ENTIERRO.
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