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1 
La arquitectura del Cinquecento

1.1 Características generales de la Arquitectura
La Arquitectura del Cinquecento mantiene la tendencia iniciada en el Quattrocento hacia un ahondamiento de las ideas de perfección geométrica, racionalidad matemática, sentido unitario de la obra, clasicismo reinterpretado (no respetan las proporciones clásicas, sino que buscan una mayor esbeltez) y desarrollo de las teorías de la perspectiva brunelleschianas en la formulación de las construcciones. En este sentido, el edificio continúa siendo el resultado de un estudio totalmente racional, donde predominan los principios de antropocentrismo, simetría, orden, equilibrio, armonía, proporción y norma. Es decir, clasicismo pleno. 
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	Escalera de caracol del Vaticano


El centro artístico por excelencia, pasa de Florencia a Roma, bajo el mecenazgo de los Papas (Julio II, León x y Sixto V), que para demostrar el poder creciente de la Iglesia y el Estado se recurre al clasicismo, perdiendo la arquitectura importancia frente a la pintura.

Se construirán edificios con un espíritu solemne y monumental, aunque se huye de todo colosalismo deshumanizado.

En cuanto a la decoración, disminuye, prácticamente desaparece, la menuda decoración anterior. Se prefiere una decoración basada en los efectos monumentales de los elementos arquitectónicos. Se emplea frontones triangulares y semicirculares en combinación y se impone el uso de plantas centralizadas con cúpula símbolo del orden divino existente en el universo.

El abuso de estas tendencias por los autores de mediados a finales de siglo, ha dado lugar al encuadramiento de algunos de estos autores en la corriente manierista:
· Los arquitectos no aportan nuevos elementos sino que combinan de una forma nueva los ya existentes: multiplican los elementos arquitectónicos empleando los de un modo arbitrario. 

· Se apartan del racionalismo renacentista: no se busca la proporción ni la armonía, se buscan efectos sorprendentes y pintorescos, los elementos aparecen superpuestos puestos, se introducen unos frontones en otros, etc. 

· Se utiliza el orden colosal combinándolo con otros de menores dimensiones. 

· Rompen con la serenidad y el equilibrio clásicos iniciando el dinamismo protobarroco. 

1.2 Tipos de edificios
1.2.1 El Templo
La arquitectura humanista ve al templo como imagen del universo, del cosmos. Alberti fue el que planteó una concepción ideal del edificio sagrado con capacidad de purificar al que entra. El templo ideal, según Alberti, tiene que contener figuras geométricas, como por ejemplo la planta que debe ser circular, cuadrada, hexagonal, octogonal, decágono o dodecágono. La planta perfecta para Alberti era la circular porque se asemejaba a la imagen del cielo. Para ello se inspiró en los templos paleocristianos y no en los clásicos. Alberti en sus escritos recomienda que no se utilice la planta basilical, aunque la acepta porque en la antigüedad la basílica era donde se administraba justicia y para Alberti esto era un don de Dios. Otra característica del templo ideal era que debía estar profusamente ornamentado, ya que el templo debía de ser el edificio más decorado de la ciudad. La belleza del templo derivaba de las proporciones de sus partes y nada podía cambiarse. En cuanto a la ubicación del templo ideal debía de estar en un lugar elevado para que pueda ser vista desde varios puntos y para que estuviera aislado de otros edificios.. En cuanto a la decoración, Alberti aconseja el color blanco en los muros pues simboliza la castidad, las paredes con inscripciones que aludan a la virtud, en el suelo que se utilizara la geometría y alusiones a la música y por ultimo en la cubierta artesones ya que estos simbolizan el cielo. En cuanto a la fachada debía de asemejarse lo más posible a un templo. También según Alberti no debía la fachada tener arcos porque eran más propios de edificios civiles, aunque los usó. Estableció dos prototipos:
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	Santa María Novella
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	San Andrés de Mantua


· Modelo de Santa María Novella, sólo la fachada.
· Dos cuerpos rectangulares: más grande el inferior que está rematado por un frontón.

· Ambos cuerpos unidos por dos grandes volutas o aletones.

· Todo el conjunto se puede inscribir en un gran cuadrado: el cuerpo inferior está constituido por dos cuadrados más pequeños, cuyo lado es la mitad del cuadrado general; el cuerpo superior equivale a otro cuadrado semejante a los del piso inferior. 

· Precedente de las iglesias jesuíticas del Barroco.

· Modelo de San Andrés de Mantua. 

· Se inspira en los arcos de triunfo romanos.

· La parte central se remata con un gran arco que pone de manifiesto que la cubierta de la nave es una bóveda de cañón. 

· Toda la parte central está comprendida en un orden colosal y rematada por un frontón.

Con todo, lo fundamental de la construcción religiosa del Cinquecento fue elaborado por Bramante y por Miguel Ángel. Partiendo de las tendencias de Alberti, centralizaron los edificios y les dieron un nuevo enfoque que sentó las bases de la arquitectura del Barroco.
1.2.1.1 Bramante (1444-1514).

Se inicia bajo las formas anteriores pero cambia hacia un nuevo clasicismo. Hace desaparecer casi totalmente la decoración. Muestra preferencia por las estructuras simples: es lo constructivo lo que le interesa especialmente. Dos trabajos fundamentales fueron:

· Templete de San Pietro in Montorio. 1.502. Roma. Es la obra clave del Cinquecento. Se hizo bajo el encargo de los Reyes Católicos. Se construyó en el claustro de San Pedro donde se dice que murió sacrificado. Se divide en dos pisos. El piso inferior se trata de una cripta, en la que se encuentra una roca en la que se cree que San Pedro sufrió el martirio. La cripta también es circular como el exterior del edificio. El piso superior es una construcción cilíndrica con columnas dóricas. Posee un friso dividido en metopas y triglifos. Aquí podemos ver representadas las llaves del cielo y la triada papal. Justo encima de este friso se encuentra una balaustrada, encima un tambor que alberga ramos rectangulares abiertos y ciegos, estos últimos coronados con unas conchas de gallones. Todo el edificio está coronado por una gran cúpula, de mampostería y argamasa, con linterna y cruz. Bramante establece una serie de proporciones, como por ejemplo, en la altura del tambor que es igual al radio de la cúpula. La forma del templete es de muy pequeñas proporciones y esta cogida de los thólois griegos. También se basó en las construcciones circulares de Roma, como por ejemplo en el templo de 
·  Vesta o Hércules. Su funcionalidad no era solo litúrgica sino que se hizo sobre todo para su contemplación. El  templete está sobre un podio.
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	Templete de San Pietro in Montorio
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	Basílica de San Pedro del Vaticano
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	Iglesia de Il Gesú


·  Basílica de San Pedro del Vaticano. Roma. Proyecto inacabado y modificado posteriormente por Miguel Ángel.
 De clara influencia bizantina, estableció una planta cuadrada, organizada alrededor de una gran cúpula, rodeada de cupulillas, inscritas en una cruz griega. Este proyecto, tan centralizado, fue modificado por Miguel Ángel, quien sentó las bases para darle un carácter más basilical.
1.2.1.2 Miguel Ángel.

1.2.1.3 Vignola.

Giacomo Barozzi da Vignola. (1.057−1.573). Llegó a Roma de la mano del Cardenal Alejandro Farnesio. Es conocido como tratadista ya que escribió el tratado sobre los 5 órdenes con más de 30 láminas explicativas para el arquitecto (1.560). Aportó el modelo de templo jesuítico. 

· Iglesia de Il Gesù. 1.568. Roma. Vignola crea con esta iglesia el modelo de iglesia de la Contrarreforma. Esta iglesia fue la sede de la orden de los jesuitas. Tiene nave única abovedada de cañón. Posee cuatro capillas laterales entre contrafuertes. El crucero tiene la misma anchura que la nave. Esta nave se cubre con una cúpula con pechinas con ábside semicircular. En el interior la decoración es con pilastras acanaladas de orden gigante adosadas al muro, dispuestas de dos en dos que sostienen la cornisa corrida que rodea todo el interior. El tambor es alto y cilíndrico con cuatro vanos, al fondo el ábside semicircular. La iluminación es dirigida hacia la nave central. Las capillas laterales están más oscuras. Esta nave se convertiría en un modelo muy repetido en el Barroco que se exportará a otros países de Europa e Iberoamérica. La fachada de Vignola no se llevó a cabo sino que fue realizada por Giacomo della Porta. Esta fachada también se convierte en un modelo en el Barroco. Es de un diseño puro con pocos huecos. Se proyectó también la plaza con la iglesia. Estaba concebida para ser observada. Se divide en dos pisos con dos órdenes sobre podio y escalinata. En el primer piso las pilastras son pareadas y cerca del vano dos semicolumnas. Alterna muro vacío y nichos, tres vanos de entrada; encima del central aparece el escudo de la orden. Entre los dos pisos aparece una división. La unión entre los dos pisos se hace a través de unas calles verticales. Tiene doble frontón. En el piso superior volvemos a encontrar pilastras pareadas pero de menor tamaño, frontón triangular roto. El orden de las pilastras es corintio.

1.2.2 El Palacio 

El modelo de palacio se desarrolla fundamentalmente en Florencia. Pierde su carácter de fortaleza y se convierte en un edificio urbano y es expresión arquitectónica del cambio del modelo de nobleza: se pasa de una nobleza feudal, militar, inculta, a una nobleza cortesana, educada y refinada, que se vale de su mecenazgo en el arte para manifestar su poder. El aspecto del edificio, con todo, es macizo y cerrado y es de planta cuadrada con un patio central (Cortile). Tiene tres fachadas interiores (tres galerías o “loggias” abiertas, la superior se cerrará más tarde). Las exteriores son de tres tipos:
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	Palacio Ruccellai
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	Palacio Farnesio


A.  1er tipo: Tres pisos separados por una cornisa decorada. El piso inferior con nichos, los superiores con ventanas. Paramento, almohadillado en el piso inferior.
· Ejemplo: Palacio Medici-Ricardi de Michelozzo en Florencia.

B. 2º tipo: Tres pisos separados por entallamiento del mismo orden que las pilastras del piso inmediatamente inferior. Ventanas geminadas en los pisos superiores y pequeños vanos en el inferior; las ventanas están separadas mediante pilastras de distinto ordenen cada piso. Paramento almohadillado de menor resalte en cada piso, llegando a ser totalmente liso en el superior. Coronado todo el edificio por una gran cornisa. 

· Ej. : palacio Rucellai en Florencia. 

C. 3er tipo: Propio ya del Cinquecento. Pisos separados sólo por una franja decorativa. Ventanas enmarcadas por columnas que mantienen la superposición de órdenes y de un frontón. Coronada por una gran cornisa. 

· Ej. : Palacio Farnesio de Sangallo el Joven. Se especializa en arquitectura militar sobre todo fortificaciones. La familia Farnese muy reaccionaria y conservadora por lo que quería que fuera un palacio muy sobrio. Este palacio lo termina Miguel Angel, la tercera planta y la ventana principal (piano novile). Tiene tres pisos en altura, un patio interior y paramento liso. Los dos pisos superiores parecen idénticos pero no lo son. Tienen igual la altura y la disposición de los vanos pero lo que tienen diferente son los remates de los vanos. Para separar los pisos hay un friso decorado con flores de acanto y lisas. El vano de entrada es lo único almohadillado. También se proyectó con este palacio la plaza.
1.2.3 La Villa

Residencias campestres, a imitación de las romanas, que demuestran el poder de la nueva clase burguesa. Plenamente integradas en el paisaje, no lejos de las ciudades. Uno de los arquitectos, inserto en el manierismo, más importante de este nuevo tipo de edificio es Andrea Palladio (1508-1580). Su villa más importante fue:
· Villa Rotonda. 1.561. Vicenza. Simetría total. También se le conoce como villa Capra porque allí vivió la familia Capra. Es la más importante de todas las villas. Al principio estas villas fueron utilizadas por las familias adineradas como sitio de recreo pero como el comercio bajó en esta época las empezaron a utilizar para la vida en el campo. Paolo Almerico fue el que encargó esta villa. Es uno de los edificios más imitados sobre todo en el neoclásico. En planta está realizada a partir de círculos, cuadrados y rectángulos. La planta es de cruz griega con cuatro pórticos idénticos. Las columnas son jónicas de orden gigante. El pórtico se alza sobre un estereóbato. De remate los pórticos tienen un frontón triangular y rematándolos estatuillas. La parte central de la villa es cúbica con una cúpula inspirada en el Panteón. Es la única obra que sigue las ilustraciones de su tratado. Se convertirá en el paradigma de las construcciones divinas por la pureza en los volúmenes y por su simetría. Su ubicación está en alto dominando el paisaje. Simetría entre arquitectura y naturaleza.
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	Villa Madama. Rafael
	Villa Aldobrandini
	Villa Aldobrandini
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	Villa Rotonda. Palladio
	Villa Rotonda. Palladio
	Villa Rotonda. Palladio


2 Pintura del Cinquecento: Leonardo y Rafael.

2.1 Características generales de la pintura del Renacimiento pleno.

EL Cinquecento ‑que corresponde al siglo XVI‑ supone la culminación del proceso renacentista (1500‑1530) y al mismo tiempo su crisis (1530 a final de siglo). La suprema perfección, el optimismo humanista y la visión de un mundo en orden, encuentran un perfecto equilibrio en RAFAEL y en LEONARDO; es un mundo de belleza, de equilibrio, grandiosidad y orden. Una sensación de rigor, plenitud, y unidad lo llena todo, buscándose la formas severas y monumentales. Pero, la confusión ideológica que se va gestando a medida que avanza el siglo (Reforma religiosa, decadencia económica, nuevos descubrimientos geográficos y científicos, etc.) repercute en el arte y especialmente en la pintura; el arte se vuelve sobre sí mismo y se hace "caprichoso", imaginativo y extraño. Pierde la claridad renacentista y se hace tortuoso y difícil de entender, desembocando, poco a poco, en un nuevo estilo llamado MANIERISMO. 

Se puede citar las siguientes características propias de la pintura del Cinquecento, en su fase de Renacimiento Pleno:

1. Las obras están llenas serenidad, orden, equilibrio, simetría y unidad.

2. Tienen ya resueltos los problemas técnicos que preocupaban al Quattrocento, tales como la representación del espacio y de la anatomía humana, el volumen de la figuras,  y la recuperación pictórica de la Naturaleza, los pintores del Cinquecento se preocupan sobre todo por las formas de representar el movimiento y por cómo reflejar la luz y el aire. 

3. Hay una mayor preocupación por el contenido que por la forma.

4. Sigue viva la obsesión por la búsqueda de la belleza ideal, como culto a la belleza que liga la pintura a la filosofía neoplatónica.

5. Pierde importancia el marco arquitectónico, tan relevante en el Quattrocento.

6. [image: image86.png]


Las composiciones son sencillas, de esquema geométrico, generalmente triangular. Se resuelven con pocas figuras, que se organizan en una sola escena. Buscan con ello resaltar la unidad temática y compositiva, lo que comporta el abandono del detalle.

7. Aparecen las sombras, como consecuencia del distinto tratamiento de la luz. La luz se hace más real y variada, de manera que adquieren resalte las sombras, desapareciendo aquella luz difusa y artificial del Quattrocento. Los matices lumínicos concretan momentos del día diferentes, reflejados en atardeceres, estaciones del año, etc.

8. Gran verosimilitud en la representación pictórica, haciéndose más natural el espacio y consiguiendo, en consecuencia, una mayor efecto de realidad.

9. Progresivo abandono en las figuras de los contornos bien definidos, efecto que adquirirá su máxima expresión en el En WP 4.2: Tipo/Fuente 2,10 - Activar.SfumattoEn 4.2: Tipo/Fuente 1,10 - Activar. leonardesco.

Estas características aparecen reflejadas en las dos principales figuras de este momento artístico: LEONARDO DA VINCI y RAFAEL SANZIO.

2.2 Leonardo da Vinci (1452‑1519):
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	Detalle de la Gioconda. Sfumatto.
	Dibujos de inventos de Leonardo
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	· Rostros con sfumatto: Santa Ana. La Gioconda.

· Rostro sin sfumatto: La dama del armiño. Detalle

	Santa Ana
	Gioconda
	Dama del Armiño
	


Vivió 67 años. Considerado como uno de los más grandes genios que ha producido la Humanidad. Hombre de una enorme curiosidad, quería desentrañar la realidad, su apariencia y su sentido; por eso, arte, ciencia y filosofía van en él estrechamente unidas. Se siente especialmente pintor e ingeniero. Excelente escritor, ha dejado un sinfín de manuscritos interesantes, destacando su TRATADO DE LA PINTURA, aún hoy vigente. 
Como pintor tuvo dos grandes preocupaciones: el movimiento y la luz. El movimiento lo analiza por medio de estudios dibujísticos, fundamentalmente de la figura humana,  representada en muy diferentes escorzos, que ponen de manifiesto su extraordinaria capacidad para el dibujo,  que realizaba con una rapidez asombrosa. Con ello dominó perfectamente la representación anatómica y la combinó con una  sabia y ordenada disposición de las composiciones, a las que le supo dar un ritmo que resolvía el problema del estatismo de las figuras.

	La técnica del SFUMATTO concibe la luz no como una gradación de tonos, sino como una lenta fusión del negro y el blanco. El cuadro es primero un dibujo, en el que se difuminan  las formas, de modo que los contornos pierden su nitidez, logrando con la suavidad de la factura, cierto aspecto de vaguedad y lejanía; este dibujo se recubre de colores transparentes, "neutros", que dan como resultado una superficie suavemente aterciopelada que funde figuras y ambiente, como si una gasa cubriese el cuadro. El resultado es una conveniente distribución de las luces y las sombras, es decir, el CLAROSCURO XE "CLAROSCURO" .


El problema de la luz lo resolvió mediante su gran creación: el SFUMATTO. Consiste en un artificio pictórico en el que se prescinde de los contornos netos y precisos del Quattrocento, envolviéndolo todo en una especie de neblina imprecisa que difumina los perfiles y produce una impresión de inmersión total en la atmósfera. El paisaje adquiere así una misteriosa dimensión y los personajes un encanto distante y enigmático. 
La preocupación por la luz nace del intento de representar el espacio de forma más natural que en el Quattrocento, logrando la tridimensionalidad mediante la creación de atmósfera, de aire en el cuadro. 
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	La Anunciación
	Gioconda o Mona Lisa
	Dama del Armiño
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	Virgen de las Rocas
	La Virgen, el Niño con el cordero y Santa Ana
	La Santa Cena. Refectorio del convento de Santa María delle Grazie.


 Entre sus obras principales, destacan:

· LA ANUNCIACION: en esta obra, Leonardo incorpora al estilo tradicional del tema y a la relación con los problemas del Quattrocento, una soltura y difuminación de las figuras que resulta original. Destaca el tratamiento del fondo de paisaje; Leonardo ha situado en último plano unos árboles cuya imagen se destaca sobre un fondo luminoso y vaporoso. La solución de la luz es nueva y anuncia obras posteriores.

· LA VIRGEN DE LAS ROCAS: el grupo de las figuras del primer término se destaca sobre un fondo de paisaje, cuya profundidad se expresa mediante la gradación de la luz y la disposición de los colores; a una zona luminosa, situado en el primer término, sucede otra, en el fondo, de colores oscuros que se recortan sobre un fondo claro y luminoso. De esta manera, consigue representar la distinta situación de los objetos con relación al espectador, sin recurrir a la perspectiva lineal, utilizada por los pintores del siglo XV. En una composición piramidal, los personajes establecen una cálida y humana comunicación; es una obra plena de armonía, proporción, simetría y equilibrio. Otro cuadro de características semejantes es LA VIRGEN, EL NIÑO CON EL CORDERO Y SANTA ANA, en el que, de nuevo, manda la disposición piramidal; el característico paisaje leonardesco, de formas difuminadas y neblinosas ocupa el fondo del cuadro. La comunicación entre los personajes viene definida por una clara diagonal. Ambos cuadros responden a una nueva iconografía: la de las MADONNAS XE "MADONNAS" , donde la Virgen es una madre joven que juega con su hijo. Se aleja de la rígida composición de las Vírgenes medievales.

· LA GIOCONDA: es donde el nombrado ESFUMATTO logra su máxima expresión. Consigue dar la dimensión de un espacio mediante la representación de la atmósfera. Se supone es la mujer de FRANCESCO DEL GIOCONDO; aparece en la posición de TRES CUARTOS, con las manos cruzadas sobre el sillón y mirando al espectador. Esta postura se repetirá mucho en el retrato renacentista posterior; el fondo de paisaje es la culminación del concepto luminoso y cromático de Leonardo. El modelado de rostro es suave y trata gradualmente la luz y la sombra. Se ha elucubrado mucho sobre el enigma que encierra el rostro, sin llegarse a un acuerdo, si es el inicio o el final de una sonrisa, si es timidez o picardía.

· LA ULTIMA CENA: Pintada, al fresco, en la pared del refectorio del  convento de SANTA MARIA DELLE GRAZIE, de Milán. Actualmente,  en restauración, debido al lamentable estado por el efecto del calor (por el otro lado de la pared se encuentra la cocina). El cuadro inaugura una nueva iconografía y composición, que será muy seguida entre los pintores renacentistas: El momento que ha escogido el pintor, aquel en el que Cristo anuncia que uno de los discípulos le traicionará, le permite desarrollar todo un auténtico estudio de gestos y actitudes, en las figuras de los apóstoles, agrupados de izquierda y derecha del Salvador. Los doce apóstoles parecen sorprendidos y asombrados y, en grupos de tres (cuatro grupos), discuten sobre la sorprendente noticia, todos menos uno: Judas, que se apoya sobre la mesa. Constituye además esta obra, un excelente estudio de perspectiva renacentista (perspectiva central) coincidiendo el punto de fuga con la cabeza del Salvador enmarcada en la ventana del fondo. La equilibrada composición se pone de manifiesto con la original disposición de la mesa,  de tal manera que todos los personajes son visibles en una posición no forzada y natural. Cabe tener presente que la perspectiva estaba concebida como una continuación del refectorio.  La luminosidad es exquisita, con un foco luminoso (pero no visible) en primer plano y otro al fondo, que permite captar toda la profundidad de la estancia en la que se está desarrollando la escena. 

2.3 Rafael de Sanzio (1483‑1520):

Vivió 37 años. Es el caso típico del pintor nato con una extraordinaria capacidad. Su pintura será la plasmación del ideal artístico de una época. Será el sintetizador, el artista que formula todo un programa pictórico en el que se refleja la dinámica del arte de su tiempo. No es un investigador.  Parte de las aportaciones de otros pintores, pero en cada una de sus composiciones, palpita siempre el pulso de un refinamiento y de un planteamiento estético que responden plenamente a una concepción personal de la pintura: LA DELICADEZA DE LAS FIGURAS, LA GRACIA y LA CADENCIA DE MOVIMIENTOS. ES UN EXCELENTE COLORISTA. Sus obras:

· LOS DESPOSORIOS DE LA VIRGEN: Obra que realizó a los 21 años y donde todavía se aprecia la composición quattrocentista, pero ya aparece la clásica delicadeza rafaelesca y la suavidad en los contornos; la composición se distribuye en dos planos: un primer plano donde  están los personajes, centralizados en las manos de la Virgen y San José, y un segundo, superior, en el que aparece un templete ideal de la arquitectura renacentista y que recuerda a SAN PIETRO IN MONTORIO. El cuadro es un ejercicio de representación perspectivada del espacio.

· LA VIRGEN DEL JILGUERO: donde pone de manifiesto la transformación que ha experimentado, fruto sobre todo de la influencia de Leonardo: la forma de agrupar las figuras, la situación de las mismas con respecto al paisaje, la composición triangular. En esta obra se detecta esa gracia especial, tan propiamente rafaelesca, plena de calidad estética y que será propia de la iconografía de las Madonnas, como LA VIRGEN DEL GRAN DUQUE.
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	Desposorios de la Virgen
	Madonnas


· LA DISPUTA DEL SACRAMENTO: trabajo en fresco, en las estancias del Vaticano, que se ordena en dos zonas horizontales que marcan los ámbitos terrestre y celestial; a su vez, un eje vertical, en el que se encuentran las figuras de la Santísima Trinidad y el Cáliz Eucarístico, que delimita el cuadro en dos mitades distribuidas simétricamente; con esta disposición se acentúa la perspectiva central en una convergencia de líneas hacia un punto que coincide con la Paloma del Espíritu Santo. En el ámbito terrestre aparecen los teólogos que discuten sobre el misterio Eucarístico; en el plano celeste, los santos, profetas, reyes bíblicos y ángeles flanquean, simétricamente ordenados, el conjunto centralizado que forman la Santísima Trinidad y la Deesis XE "Deesis" . En esta obra  Rafael se inclina por un estilo monumental y grandioso, que recuerda a Miguel Angel, donde las figuras adquieren volumen y plasticidad de índole escultórica.

· LA ESCUELA DE ATENAS: desarrolla el estilo iniciado en "La disputa del Sacramento". Es, también, un fresco, donde el escenario es un espacio arquitectónico de severo clasicismo (se supone inspirado en el proyecto de Bramante para el nuevo edificio de San Pedro del Vaticano); las figuras tienen una monumentalidad sorprendente. En el centro aparecen Platón y Aristóteles presidiendo la reunión de sabios. Es una obra genial por su síntesis compositiva, por la que con tan solo  un gesto de los filósofos ‑Platón señalando hacia arriba, al mundo de las ideas; Aristóteles, indicando el mundo circundante, la observación empírica de la realidad‑ se expresa perfectamente la teoría de los dos pensadores. La Escuela representa a un conjunto de filósofos, algunos de los cuales son retratos de grandes artistas contemporáneos. Es el caso de Heráclito, que es representado con el rostro de Miguel Angel; o Euclides, que lo es con el de Bramante.

En las mismas estancias del Vaticano aparecen otras grandes composiciones, de similares características a estas dos últimas. Son los frescos del INCENDIO DEL BURGO, LA BATALLA DE OSTIA y LA EXPULSION DE HELIODORO DEL TEMPLO, entre otros.

La calidad de Rafael, como retratista, puede comprobarse en dos grandes obras: EL CARDENAL, donde prescinde de los fondos, para centrar toda la atención en el retratado. Es el cuadro todo un estudio de la luz, que actúa sobre el rostro del personaje, ayudando a su definición psicológica, cuya mirada inquisidora e inquietante ambigüedad no han permitido aún su identificación. La luz se desliza sobre la vestimenta del cardenal, creando unos reflejos de distinta intensidad que demuestran el extraordinario dominio cromático de este pintor. Inaugura un tipo de retrato que será muy imitado posteriormente. 
El retrato de BALTASAR DE CASTIGLIONE  tiene influencias leonardescas, puesto que la figura se funde con la atmósfera, se pierden las líneas del contorno, se rebaja la intensidad cromática, recordando el Sfumatto.

Como tema mitológico, ha dejado su importantísima obra LAS TRES GRACIAS, en la que la composición denota un ritmo  musical, ondulante y armónico, en la que las tres mujeres ‑Casitas, Pulchritudo y Amor‑ ofrecen lánguidamente las manzanas de las Hespérides.
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	Escuela de Atenas
	Disputa del Santo Sacramento
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	Las tres Gracias
	El cardenal. Retrato.
	Baltasar de Casteglione. Retrato


3 
Miguel Ángel o la crisis del Renacimiento.PRIVATE 

3.1 La crisis: contexto histórico

A lo largo de todo el Cinquecento se producirá la crisis de valores del clasicismo renacentista como consecuencia de los sucesos históricos. Si en el Quattrocento, el artista estaba embebido del idealismo neoplatónico, tenía fe en el hombre como ser bueno por naturaleza, hermanaba el mundo cristiano y el antiguo pagano con los modelos clásicos y creía en la tolerancia para todas las ideas, en el Cinquecento, el  Sacco de Roma XE "Sacco de Roma"  (1527), las guerras de religión, el contexto de la Reforma Luterana y la subsiguiente Contrarreforma ‑surgida del Concilio de Trento‑, dieron paso a un predominio en la sociedad de la intolerancia y el escepticismo cada vez más generalizado. 
Todos estos acontecimientos provocaron la Crisis del Renacimiento y repercutirán en las manifestaciones artísticas, dado que son el reflejo de su tiempo histórico. Los artistas del siglo XVI romperán paulatinamente con los principios humanistas y renacentistas, buscando nuevas fórmulas de expresión que se irán alejando de la racionalidad, el equilibrio, la simetría y la armonía del Renacimiento, y  se traducirán en formas caprichosas, disimétricas, de escorzos complejos, efectistas y artificiosas en el estilo llamado MANIERISMO. Si durante el Quattrocento el artista es transmisor de los principios renacentistas, en adelante se refugiará en su obra, cada vez más personal y alejada de la armonía clasicista.

MIGUEL ANGEL es el artista que vivió más profundamente esa transformación, reflejándola en su obra. El análisis de sus creaciones permite apreciar esta evolución, pasando de un profundo clasicismo y serenidad interior, a un intenso apasionamiento y desasosiego interno, que se expresará en la famosa TERRIBILITÀ XE "TERRIBILITA"  de sus obras.

3.2 Miguel Ángel Buonarroti (1475‑1564).
Vivió 89 años. Fue, sin duda, el genio más grande el Renacimiento. Brilló a gran altura en las tres artes y además fue escritor y poeta. 
3.2.1 Miguel Ángel, Arquitecto.

	El Vaticano. Proyectos.
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	Proyecto de Bramante
	Proyecto de Miguel Ángel
	Etapas constructivas


La obra arquitectónica de Miguel Angel es escasa, pero importante por su gran influencia posterior. Predomina en ella más su sentido de los volúmenes, que el de los espacios interiores. Su obra más significativa es la de SAN PEDRO DEL VATICANO, que la emprende cuando tenía 70 años, en 1546. Se aceptan sus condiciones de modificar el proyecto de Bramante, suprime torres y torrecillas y somete todo el conjunto a la CUPULA SOBRE TAMBOR.  Concibió un edificio de planta central formado por  una cruz griega insertada en un cuadrado y construido básicamente como soporte de una ancha cúpula. Es una planta compacta, maciza, de anchos muros preparados para soportar la cúpula, con un único acceso que se efectúa  a través de una amplia escalinata que subraya la importancia de la entrada y  convierte a esta fachada occidental en la principal. Tras la escalinata, dos filas de columnas exentas en número par preceden a la entrada.  Los restantes lados son exactamente iguales. En el interior del edificio se puede observar que la cúpula centraliza toda la construcción y que se apoya directamente sobre cuatro enormes pilares unidos entre sí por grandes arcos torales entre los que se alojan pechinas. El peso de esta cúpula se reparte hacia fuera sobre cuatro naves cruciformes, que terminan en extremos semicirculares a manera de ábsides, tres de los cuales se manifiestan al exterior. Estas naves se cubren con bóvedas de cañón y se estructuran mediante arcos paralelos similares a los arcos fajones. La cúpula se resuelve técnicamente como la unión de dos cúpulas superpuestas, una de media naranja interior y otra levemente apuntada y nervada en el exterior, siguiendo el modelo brunelleschiano. Exteriormente, el tambor ornamenta sus vanos de iluminación con la alternancia de frontones circulares y triangulares, separados por columnas pareadas. Son visibles los nervios, abriéndose entre cada dos pequeños vanos. Se remata con una linterna. Esta cúpula estableció el modelo a seguir en Occidente.
	[image: image37.jpg]



	[image: image38.jpg]



	[image: image39.jpg]




	Vistas de la Basílica de San Pedro del Vaticano.


Esta nueva iglesia, que debía ser la más grande de la cristiandad, había sido nuevamente planificada por el arquitecto Bramante tras la demolición de  la vieja basílica medieval.  Su significación fue enorme ya que se convirtió en un laboratorio de experimentación de las nuevas teorías sobre arquitectura que el Renacimiento iba desarrollando.  Fallecido Bramante, le sucedió Antonio de Sangallo y en 1546, Miguel Angel fue el encargado de continuar las obras.  Presentó un modelo en el que destacaba una cúpula de 42 m. de diámetro y 132 m. de altura desde el suelo.  Su finalidad era la de cubrir la tumba del Papa Julio II que él mismo estaba tallando. Pero no pudo terminar la obra: a su muerte, Vignola y después Giacomo de la Porta se encargaron de terminar la cúpula y la linterna. 

Tuvo un gran sentido del espacio, anunciando ya la urbanística barroca, como se puede ver en la ordenación de la PLAZA DEL CAPITOLIO, en Roma. Una larga escalera genera un punto de vista perspectivado hacia la plaza ‑de forma ligeramente trapezoidal, que encierra una explanada oval‑, de manera que los dos lados divergentes del trapecio potencian emocionalmente el edificio hacia el que se tiende (el Palacio del Senado, flanqueado por el Palacio Capitolino y el Palacio de los Conservadores). La escalera se convierte en un elemento innovador en Miguel Angel; su sentido de la grandiosidad ‑prebarroco, se podría decir,- se manifiesta en la famosa ESCALERA DE LA BIBLIOTECA LAURENTIANA, en la que, en un escaso espacio, logra dar impresión de gigantesca majestuosidad, gracias a la sabia combinación de dinámicas superficies curvas y estáticas rectas; salva el desnivel, disimulando la pequeñez de la puerta de acceso de la biblioteca.
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	Biblioteca Laurentiana
	Plaza del Capitolio. Diseño de Miguel Ángel.


3.2.2 Miguel Ángel, Escultor.
Miguel Angel se define a sí mismo, y por encima de todo, como escultor: En WP 4.2: Tipo/Fuente 2,10 - Activar."NO EXISTE IDEA QUE NO PUEDA EXPRESARSE EN BLOQUE DE MARMOLEn 4.2: Tipo/Fuente 1,10 - Activar.", decía. Hombre genial, pequeño, nervioso, vivaz, fogoso, apasionado (sintió un profundo amor platónico por Victoria Colonna, viuda del Marqués de Pescara), refleja su explosivo carácter en la mayoría de sus obras. Las actitudes que plasma en las mismas pueden ser grandiosas, perfectas, terribles; de ahí, la TERRIBILITA de gestos y miradas, que definen los estudiosos de Miguel Angel. Reacciona frente a las sonrisas infantiles y femeninas y el estilo amable del siglo XV; en sus obras, las criaturas son GIGANTESCOS ARQUETIPOS HUMANOS, hijos de su exaltado idealismo. La vida late en todas las partes de sus obras; su alma apasionada borra de los rostros toda expresión de superficialidad. La musculatura de sus obras demuestra un perfecto conocimiento de la anatomía y una concepción volumétrica de la escultura, que tiene su origen en la influencia del GRUPO DEL LAOCOONTE, descubierto en 1506. 

Desde el punto de vista técnico, Miguel Angel esculpe bloques inmensos sin necesidad de dividirlos. Es impresionante su capacidad para intuir la figura dentro del bloque; las obras salen limpias sin añadidos ni vacilaciones.

En sus desnudos logró plasmar una fuerza tensa jamás igualada. Los músculos viven y pugnan por acusarse bajo la piel. Son sus figuras, cuerpos llenos de DINAMISMO CONTENIDO, que se resuelve sobre sí mismo, adoptando posiciones ricas en movimiento, con escorzos complejos y muy variados.

Le preocupan las actitudes nuevas y grandiosas, todas en favor de ese ideal de dinamismo. Desde muy joven le preocupó la escultura clásica; esculpió un CUPIDO, que enterró para hacer pasar por clásico. Sus primeras obras son relieves de imprecisos contornos: LA BATALLA DE LOS CENTAUROS y LA VIRGEN DE LA ESCALERA (tenía 18 años de edad). En 1495, marcha por primera vez a Roma, donde esculpe su extraordinaria PIEDAD DEL VATICANO, de exquisita perfección, de estructura clásica y composición piramidal, resalta la juventud de la Virgen (hecho que quiere simbolizar la idea de virginidad), de cuerpo atlético, pero con un rostro en el que el dolor espiritual alcanza sus más altas cotas. Por otra parte, muestra un CRISTO humano, en sus últimos despojos, sin vida, en un escorzo que expresa el más absoluto abandono físico, un cuerpo en el que aún no se refleja la clásica monumentalidad que caracteriza a Miguel Angel.
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	David
	Piedad
	Moisés


En 1501 realizó su famoso DAVID para la Academia de Florencia. Esta puede considerarse como la última obra de juventud. De colosal tamaño, con una actitud grandiosa y con el clásico aire de los Apolos griegos. El rostro refleja una profunda vida interior, que plasma la típica TERRIBILITÀ miguelangelesca; se nota una manifiesta preocupación por la musculatura. Dos emociones se adivinan en la expresión: FORTALEZA e IRA. TRADUCE LA TENSION INTERIOR DEL PERSONAJE EN UNA TRANQUILA CALMA APARENTE, en una actitud desafiante y segura, acompañado de un rostro firme y decidido.

A partir de 1505, trabaja Miguel Angel, de manera casi obsesiva, en la que consideró su mejor obra: EL SEPULCRO DEL PAPA JULIO II. Concebido inicialmente como un gran monumento exento bajo la cúpula de San Pedro y rodeado de diversas esculturas alegóricas, sucesivas vicisitudes fueron limitando el primitivo proyecto en su magnitud, hasta quedar reducido (en 1545 lo concluyó) a un enterramiento adosado al muro del crucero de la iglesia de SAN PIETRO IN VINCOLI, en el que únicamente son suyas las figuras marmóreas de RAQUEL y LIA y el impresionante MOISES: de cuidada anatomía y cuyo rostro es la expresión culminante de la TERRIBILITA miguelangelesca, a la vez que parece estar presto a levantarse para dar rienda suelta a su ira, que le embargó al descender con las Tablas de la Ley y observar la actitud idólatra del pueblo judío. La representación del movimiento contenido se acentúa a través del gesto terrible del Moisés y de la postura indefinida de no saber si se acaba de sentar o si va a levantarse inmediatamente. En los sucesivos proyectos para este enterramiento del papa Julio II, diseñó varias figuras que apenas llegó a esbozar, pero que dan idea de la valía de Miguel Angel como intérprete del desnudo humano; así ocurre con las estatuas de los ESCLAVOS, hoy repartidas por los Museos del LOUVRE y de la Academia de Florencia.

Otra obra importante de madurez fue la elaboración de los SEPULCROS DE LOS MEDICIS. Entre 1520 y 1534, estuvo ocupado en la realización de los sepulcros de los Médicis, en la sacristía nueva de San Lorenzo de Florencia. Se los encarga el papa CLEMENTE VII para JULIAN y LORENZO DE MEDICIS, hermano y sobrino de LEON X. Miguel Ángel dispuso ambos nichos excavados en la pared, para alojar las estatuas sedentes de Lorenzo y Julián, a cuyos pies, flanqueando el sarcófago, se encuentran recostadas figuras alegóricas. JULIAN DE MEDICIS En WP 4.2: Tipo/Fuente 2,10 - Activar."il divino"En 4.2: Tipo/Fuente 1,10 - Activar. aparece sentado, en actitud arrogante y, a sus pies, flanqueando el sarcófago, las alegorías del DIA (de espaldas y sin rostro) y la NOCHE (deformada por multitud de maternidades). Todas ellas figuras monumentales, de sólidas anatomías. La tumba de LORENZO DE MEDICIS En WP 4.2: Tipo/Fuente 2,10 - Activar."il pensieroso"En 4.2: Tipo/Fuente 1,10 - Activar., en actitud reflexiva y en un marco arquitectónico similar al de la tumba de JULIÁN. A sus pies, el sarcófago, y sobre él las figuras alegóricas de LA AURORA (como desperezándose de un sueño) y el CREPÚSCULO; estas figuras, al igual que las del DIA y LA NOCHE, aparecen distorsionadas en cuanto a su canon y anatomía; es de valorar el excelente estudio de escorzos, que serán muy imitados a partir de este momento por los nuevos estilos artísticos.
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	Capilla Medici
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	Esclavo. Tumba de Julio II
	Piedad de Florencia.
	Piedad Rondanini. Milán.


El final de su carrera de escultor, está representada por dos temas dolorosos que muestran su profunda crisis espiritual:

LA PIEDAD DE LA CATEDRAL DE FLORENCIA, que deja sin concluir, y de la que, según VASARI, usó para autorretratarse en la figura de JOSE DE ARIMATEA (quien sujeta el cuerpo de Cristo), con un rostro en el que muestra una profunda ansiedad e intensidad de estado de ánimo, vigoroso y profundo. LA PIEDAD DEL PALACIO RONDANINI, que sólo empieza, pero que está cargada de expresividad.

Al final de su vida, un profundo misticismo le inclina por el espíritu y el dolor, más que por representación de la belleza formal.

	ESQUEMA DE LA OBRA ESCULTORICA DE MIGUEL ANGEL

	OBRAS DE JUVENTUD
	· LA BATALLA DE LOS  CENTAUROS

	
	· LA VIRGEN DE LA ESCALERA

	
	· LA PIEDAD DEL VATICANO

	
	· EL DAVID DE FLORENCIA

	OBRAS DE MADUREZ
	· SEPULCRO DEL PAPA JULIO II: MOISES

	
	· SEPULCRO DE LOS MEDICIS

	OBRAS DE VEJEZ
	·  LA PIEDAD DE FLORENCIA

	
	· LA PIEDAD RONDANINI


3.2.3 Miguel Ángel, Pintor.
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	Tondo Doni


Cuando en 1520, ya habían muerto Leonardo y Rafael, Miguel Ángel quedó como rector supremo del arte de su tiempo. El encarna por sí solo el ideal humano y artístico del arte del Cinquecento. Parte para crear, de su fuerza interna irrefrenable. Su obra es fundamentalmente expresiva, pone en ella siempre su estado de ánimo, su temperamento de artista. Pinta figuras monumentales de grandiosidad escultórica, de robustos volúmenes bien delimitados y elevando el desnudo a la más alta categoría estética. Crea violentos escorzos, que dan a sus imágenes un gran dinamismo. Elimina el paisaje y concentra toda la energía en el modelado. Su pintura es de gran  riqueza cromática, de contrastes muy acusados, con la línea muy definida, consiguiendo el volumen  mediante un suave sombreado. Empleó como técnica mas común, EL FRESCO, con algunas excepciones como su primera obra conocida: el TONDO XE "TONDO"   DONI en el museo de los UFFIZI, que trata el tema de la Sagrada Familia. En esta tabla al temple, destaca la revolucionaria disposición compositiva, cuyo eje lo constituye el busto en torsión de la Virgen, mientras recibe el Niño de manos de San José.
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	Capilla Sextina. Vista general. Frescos del techo y Sibila Délfica.


Su obra pictórica fundamental se encuentra en la CAPILLA SIXTINA ‑techo y pared del fondo. Comenzó la decoración de la bóveda en 1508 y concluyó en 1511, plazo muy breve si se tiene en cuenta la enorme dimensión del espacio pintado. Al acometer la decoración del techo de la capilla, desarrolló,  como era costumbre entre los pintores italianos de la época, una arquitectura fingida que sería el soporte de la composición. A este procedimiento se le denomina En WP 4.2: Tipo/Fuente 2,10 - Activar.QUADRATURA XE "QUADRATURA" . Para lograrlo Miguel Angel representó pilastras y entablamentos a fin de provocar la ilusión de relieve y disfrazar la bóveda de lunetos de la Capilla Sixtina como un techo plano. 
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	Capilla Sextina. La Creación de Adán.
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	Capilla Sextina. El diluvio. Vista general y detalle.


En la parte central del techo representó en cuadrados escenas del ANTIGUO TESTAMENTO, donde destacan temas como la CREACIÓN DE ADAN, cuyo desnudo es uno de los más bellos de toda la pintura del Renacimiento. El tratamiento plástico dado a la figura muestra esa tendencia del artista a representar en pintura modelos que parecen reproducción de esculturas. Puede verse como el dedo de Dios se aproxima al primer hombre (que parece despertar de un sueño profundo) y le infunde vida. Los desnudos de la bóveda de la CAPILLA SIXTINA se muestran en actitudes variadas, forzadas, violentas, como los episodios  de la EXPULSIÓN DEL PARAISO y EL DILUVIO UNIVERSAL y son uno de los mejores ejemplos de la actitud proclásica y pagana generalizada en los primeros años del siglo XVI. Entre los pilares que fingen sostener la bóveda, pinta sibilas y profetas, rodeando todo el rectángulo central y alternando con ellas, personajes bíblicos en los lunetos. Miguel Angel desarrolló en los frescos de la Sixtina todo un programa iconográfico interpretado de acuerdo con las formas derivadas del culto a la Antigüedad dominante en esos años. El movimiento y la tensión de las figuras, la terribilitá miguelangelesca, la sensación de movimiento e inestabilidad de todo el conjunto, constituyen el primer paso hacia la liquidación del clasicismo y los primeros avisos del Manierismo.

Entre 1534 y 1541, vuelve a la Capilla Sixtina para pintar el  JUICIO FINAL en el muro del altar; de gran exaltación dramática de los personajes y colosalismo en las figuras. La composición se ordena en tres zonas: en la inferior, la resurrección de los muertos; en la siguiente, la subida de los justos y, en la zona superior, la caída de los condenados. Cristo se halla en el centro con los santos y los profetas. Toda la composición gira en torno al Salvador, que representa grandioso y espectacular.
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	Capilla Sextina. El Juicio Final.


4 El manierismo
4.1 Definición:


El Manierismo es el estilo artístico que se impone en el siglo XVI en toda la Europa Occidental. Este movimiento tuvo varios focos importantes: surgido en Italia, concretamente en Roma, de ahí se extendió a otras ciudades italianas, como la Florencia de los Medicis (Cosme I), para pasar después a las diferentes ciudades europeas, como en Francia, la corte de Valois (Francisco I), en Fontainebleau, y, en España, la corte de Felipe II en El Escorial... Básicamente fue el estilo de una época de crisis. Son muchas las explicaciones que se han dado sobre el concepto de Manierismo. Unos autores dicen que manieristas son aquellos artistas que copiaban la manera de pintar de Miguel Angel o Rafael, ya que pintaban a "la maniera de"... Sin embargo, ya en el mismo siglo XVI se dieron cuenta de que los artistas manieristas no eran simples imitadores, más o menos académicos, sino que tenían un estilo y una personalidad artística propia, como el caso del GRECO. No obstante, esta definición un poco peyorativa se mantuvo, calificando al estilo de "decadente". En el siglo XIX, se afirmó que el Manierismo fue un período oscuro, poblado de artistas inclasificables y que realizaron obras extrañas. Tendría que llegar la década de 1930, para que MAX DVORAK diese, por vez primera, un valor positivo al Manierismo. Después, A. HAUSER también redimiría este estilo, y finalmente una exposición importante realizada en 1959, en Amsterdam, sobre la época y arte manieristas, ha servido para revalorizar el movimiento.
4.2 Generalidades:

El Manierismo se caracterizó por lo siguiente:

a) Fue un estilo de evasión de la realidad frente a los problemas de la época.

b) No surgió en las cortes, pero sí fue fomentado por ellas, permitiendo una libertad creativa, que resultó muy importante.

c) Es un arte esencialmente intelectual (hecho para minorías preparadas), irracional, complicado, se aleja totalmente de lo real y muy refinado. Por ello, es todo lo contrario del estilo del Renacimiento, en el que predomina lo claro, lo racional, lo sencillo y comprensible.

d) Es un  estilo  que esconde una doble intención (equívoco), a veces un enigma, y que cambia la tranquilidad por la confusión, el desequilibrio, la tensión y la insatisfacción.

e) Aportará un nuevo concepto del espacio, ya que hace desaparecer la armonía del espacio creado por el Renacimiento. El espacio manierista busca la profundidad y, a la vez, le pone límites mediante obstáculos sucesivos. También hace desaparecer el sistema de ejes constructivos del Renacimiento (pirámide visual), y los sustituye por un sistema de ejes contrapuestos y sorprendentes. La correspondencia y las proporciones de las partes se alteran, y el sentido de profundidad es sustituido por el principio planimétrico.

f) Rasgos manieristas los encontramos ya en Miguel Angel (Juicio final) y en Rafael (el incendio del Borgo, entre otras). 

En definitiva, fue un estilo que reaccionó contra el Renacimiento y, sobre todo, expresó su disconformidad con los ideales imperantes en una época de fe y esperanza, como fue el siglo XV. Pero, a partir del SACCO DE ROMA en 1527 y las guerras del religión, este mundo entra en crisis, generándose el estilo manierista , cuya cronología abarca desde 1520 hasta la muerte del Greco en 1616. A partir de 1620, se le puede dar por concluido.

4.3 La pintura manierista 

Es la que más claramente manifiesta un cambio de estilo con respecto al arte del Renacimiento. Sus características más significativas son:

a) Gusto por las líneas curvas y ondulantes (línea serpentinata).

b) Figuras colocadas en primer plano, aunque no sean las principales protagonistas del tema.

c) Las figuras se agrupan en el espacio, de formas irregulares: en unos sitios aparecen encogidas, unas encima de otras, como si no tuviesen sitio suficiente, mientras que, a su lado, quedan grandes espacios vacíos.

d) Se rompe con la armonía renacentista, buscando formas no naturales, de manera que las figuras se apoyan en las puntas de los pies como si flotasen en el espacio, creando sensación de inestabilidad y angustia.

e) El color no responde a la realidad, es totalmente decorativo. Generalmente son colores fríos, que alejan al espectador del cuadro.

f) En definitiva supuso  una  reacción anticlásica, negando las normas de belleza, armonía y unidad que fueron propias del Renacimiento. 
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	Bronzino. Alegoría del Amor
	Parmigianino. La Dama del collo longo
	Tintoretto. El lavatorio.


5 Arquitectura del Renacimiento en España.

5.1 Plateresco. Primer tercio del siglo XVI.

5.1.1 Características.
· Origen del término: Ortiz de Zúñiga compara la decoración de los edificios con el trabajo de los plateros u orfebres. 

· Sustituyó lentamente al estilo hispano-flamenco o isabelino. A veces se mezclan elementos de ambos estilos: las estructuras de los edificios siguen siendo góticas  pero la decoración ya es renacentista. 

· Estilo eminentemente decorativo: tiene especial importancia la decoración de las fachadas que aparecen totalmente cubiertas por decoración dispuesta en forma simétrica, como si fueran pantallas que ocultaran el edificio.

· Temas decorativos: se mezclan los procedentes del Quattrocento italiano con otras de tradición hispánica; son frecuentes: temas de heráldica, medallones con bustos o cabezas, grutescos, columnas abalaustradas, hornacinas con estatuas temas  vegetales, etc. 

· Destaca no sólo la arquitectura religiosa sino también la civil: palacios, universidades, ayuntamientos, hospitales, colegios, etc. 

· Centro fundamental es Salamanca, la perfección de su decoración se debe a la clase de piedra que empleaban; es muy blanda, por lo que se puede trabajar muy bien, pero después se endurecía adquiriendo un tono dorado característico.

5.1.2 Obras más significativas.

· Casa de las Conchas. Salamanca. 

· Fachada de la Universidad. Salamanca, Escuelas Menores. Salamanca. 

· Hospital de Santa Cruz. Toledo. 
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	Hospital de la Santa Cruz. Toledo
	Universidad de Salamanca
	Casa de las Conchas. Segovia


5.2 Estilo Purista. Segundo tercio del siglo

5.2.1 Características

· Se introducen ya definitivamente las estructuras renacentistas. 

· Bóvedas de cañón con casetones. 

· La arquitectura se basa en la belleza y armonía de las proporcionas, en la coherencia entre las diversas partes de un edificio. 

· Se busca la monumentalidad, grandeza y equilibrio, dándose más importancia a lo arquitectónico que a lo decorativo, propio del Cinquecento italiano

· La decoración disminuye se hace más abultada y movida, se concreta en determinados puntos del edificio; se emplean elementos arquitectónicos con un valor decorativo. 

· El foco fundamental es Andalucía

5.2.2 Representantes y obras más significativas

· RODRIGO GIL DE ANTAÑÓN (1500-1577)

· Fachada de la Universidad. Alcalá de Henares, 

· Palacio de Monterrey. Salamanca. 

· PEDRO MACHUCA (+ 1550)

Introductor de formas clasicistas muy puras.

· Palacio de Carlos V. Granada. 
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	Palacio de Carlos V. Granada


5.3 Escurialense. Último tercio del siglo XVI.
5.3.1 Características

· Se desarrolla básicamente durante el Felipe II. Intensa intervención del rey en los asuntos artísticos. El Escorial, se convierte en el principal centro artístico. 

· Se reacciona contra los excesos decorativos del plateresco dándose primacía a lo constructivo. Esto se debe, en parte, a las normas de austeridad dictadas por el Concilio de Trento, 

· Como elementos decorativos se emplean cuerpos geométricos: pirámides y bolas.

· Destaca por su simplicidad, desnudez y sobriedad. Es el triunfo del clasicismo de Bramante.

· Las construcciones se caracterizan por su geometrismo:

· Predomina la monumentalidad los volúmenes están bien definidos. 

· Relaciones matemáticas entre los elementos arquitectónicos. 

· Elementos clásicos empleados en toda su pureza. 

5.3.2 Representantes

· JUAN de HERRERA (1510-1597)

Monasterio de San Lorenzo de El Escorial. Madrid. Tiene una triple función: palacio, iglesia-convento y panteón.Símbolo del poder de la Iglesia y del rey: relación con la Contrarreforma y absolutismo.

· Planta: rectángulo dividido en tres tramos: 

· Eje central: iglesia de planta de cruz griega y cabecera plana. 

· Patio de los Reyes. 

· Dos zonas laterales subdivididas en patios entre los que destaca el Patio de los Evangelios (influencia de San Pedro in Montorio de Bramante). 

· Alzado: sensación de monumentalidad. 

· Predominio de la horizontalidad: ventanas, cornisas y buhardillas.

· Las únicas líneas verticales las determinan las cuatro torres de los ángulos y las torres y cúpula de la iglesia.

· Ausencia prácticamente total de decoración: queda reducida a la combinación de elementos constructivos (alternancia de muros y vanos) Pirámides con bolas, etc. Se concentra en la fachada. 

· Predominio de la masa sobre el vano. 

· Sobrevaloración de lo constructivo. 

· Riguroso plan geométrico

Todo esto se aprecia tanto en el exterior como en el interior
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	Vistas del Escorial.


6 El Greco: Domenico Theotocopuli (1541‑1616).

Vivió 75 años. Nació en Creta y pronto se trasladó a Italia, primero a Venecia y, más tarde, a Roma, para establecerse definitivamente en España, en Toledo, en 1575. En España, a lo largo del siglo XVI, hay una gran heterogeneidad  en pintura, debido a que siguen perviviendo elementos medievales y del gótico florido, junto con la influencia renacentista de Leonardo y Rafael. Por todo ello, hay pintores claramente manieristas, como los de la corte de El Escorial (Sánchez Coello, Antonio Moro) o como el Greco, junto con otros que sólo conservan algunos rasgos manieristas: Machuca o Luis de Morales. El Greco, alejado de la Corte, encontrará vías de expresión para un arte muy personal, que no tendrá  continuación. 
Su evolución artística pasa por tres etapas decisivas para la formación definitiva de su estilo: 

1) La primera etapa es bizantina, se identifica con su formación en Creta. La influencia de los iconos bizantinos  nunca le abandonará y se apreciará especialmente en la construcción del espacio y en la expresividad.
2) Su paso por Venecia inicia la segunda etapa ‑italiana‑ y es determinante para la formación de su pincelada suelta y libre, y de su colorido, rico y suntuoso, de gamas preferentemente frías, de carmines, azules, amarillos y blancos argentados, más cerca de Tintoretto que de Tiziano. También bastantes de sus modelos compositivos derivarán de modelos venecianos, especialmente en su futura ADORACION DE LOS PASTORES. Su paso por Roma le permite recoger un tratamiento del desnudo, de remoto origen miguelangelesco, y un sentido de la composición alargada y serpenteante, deformando los cuerpos en sentido longitudinal, que procede enteramente del mundo manierista.
3) La formación definitiva de su estilo se desarrolló en España. Llegó hacia 1575; primero estuvo en Madrid y luego pasó a Toledo. Intentó penetrar en el círculo de los pintores de Felipe II, pero fue rechazado. En esta etapa es donde se  perfilan definitivamente las características definidoras de su estilo, que son:

a. Sus composiciones se forman con la superposición de varios planos, generalmente dos: uno que corresponde al Cielo y otro a la Tierra.

b. Sus luces  no proceden de un foco natural definido, y producen extraños efectos sobre el color.

c. Prefiere colores fríos (grises, azules, malvas), aunque también usa  mucho los verdes y amarillos.

d. Son características sus  caras excesivamente blancas y de ojos acuosos, siempre próximos a la lágrima.

e. Deforma sus figuras para espiritualizarlas, y las trata como si fueran figuras geométricas.

f. Gusta de los escorzos muy fuertes y de los cuerpos musculosos y en forma de masa como los de Miguel Angel.

g. En  cada  cuadro  suele acumular varias escenas, más o menos relacionadas con el tema principal, y a veces un detalle nos da el sentido de todo el cuadro. Aparecen a menudo figuras que están como emergiendo en el cuadro, que el espectador completa en su imaginación.

h. Sus cuadros son de temas religiosos. Tiene pocos mitológicos, como el LAOCOONTE Y SUS HIJOS. Los pocos paisajes que trata los trabaja con curiosa perspectiva.

Felipe II no le harían ningún encargo hasta 1580, cuando debió realizar un cuadro sobre el tema de SAN MAURICIO Y LA LEGION TEBANA, para colocarlo en un altar de El Escorial. Sin embargo, este cuadro, que se suele considerar como la primera de las grandes obras de madurez del pintor, no gustó al rey. El tema es bien conocido: la legión tebana que San Mauricio mandaba se niega a sacrificar  los dioses paganos antes de entrar en campaña; como castigo, es decapitado uno de cada diez soldados. El Greco emplea la técnica continuada ‑tan del gusto de los pintores italianos prerrenacentistas‑ y pinta tres escenas sucesivas: en el primer plano San Mauricio dialogando con los jefes militares; después, en tamaño más pequeño, la decapitación, a la que asiste el santo; al fondo, un grupo de desnudos, entre los que se elegirá a los mártires y en lo alto un coro de ángeles.
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	Martirio de San Mauricio y la legión tebana
	El Expolio
	Esquema del Expolio


Una de sus obras más significativas es el EXPOLIO, de 1577, que tiene una composición almendrada, que recuerda las mandorlas románicas. Cuenta el momento en el que a Cristo le van a quitar la ropa. El dramatismo y la tensión compositiva se acentúan con la presencia del personaje que en difícil escorzo está preparando la cruz,  a la vez que se contrarresta con el cuerpo de Cristo ligeramente inclinado hacia atrás. El rojo de la túnica provoca un fuerte contraste cromático con la abundancia de colores fríos que inundan el cuadro.

Sin embargo, aunque se le cerraran las puertas de la Corte, El Greco, asentado definitivamente en Toledo, siguió pintando para la Iglesia y para la nobleza y se puede decir que esta obra, con el tema de San Mauricio, abre el período de máximo esplendor de su pintura. Tras ella realizará EL ENTIERRO DEL CONDE ORGAZ, basado en el tema siguiente: a la muerte del Señor de Orgaz, sus santos patronos ‑San Agustín y San Esteban‑ vienen para depositarlo en el sepulcro; entre ambos está el retrato de su hijo Jorge Manuel Theotocópuli, que continuaría, aunque no muy afortunadamente, la carrera de su padre; a la escena asisten caballeros toledanos (que serían fielmente retratados por el Greco), junto a varios monjes y personajes de la Iglesia. En la parte alta del cuadro, aparece la Gloria, con Cristo y la escena de la Deesis (intersección de la Virgen y San Juan, ante Dios). Los dos sectores del cuadro quedan claramente diferenciados: en el inferior (entierro) predomina una composición clásica, con una galería de retratos en fila y abierta en el centro, para indicar la existencia de dos ejes, uno horizontal y otro vertical, que es el que comunica la Tierra con la Gloria, en el que aparece el alma del difunto en ascenso. La parte superior es mucho más manierista: está dominada por una segmentada construcción piramidal que asciende, y en la que se distribuye el espacio mediante nubes algodonosas, que son características del pintor. Sus luces y brillos son muy artificiales.
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	El Entierro del Conde Orgaz


El Greco repitió constantemente una serie de motivos, escenas de vidas de santos y escenas religiosas; tal es el caso de LA TRINIDAD, SANTOS ANDRÉS Y FRANCISCO, LAS LÁGRIMAS DE SAN PEDRO, SAN BARTOLOMÉ, etc..., en todas ellas el Greco va afianzando su estilo y, a medida que madura, sus figuras ganan en alargamiento y en vigor muscular. Todas ellas son vistas desde abajo, como si el pintor y el espectador las contemplasen de rodillas.
Al final de su vida, la espiritualización llega al máximo; tiene como obra original la llamada LAOCOONTE Y SUS HIJOS, que es la única de tema mitológico. Los personajes son totalmente abstractos y la sensación general es onírica, así como la frialdad manierista, y en conjunto se nota una pasividad en todos los personajes, que es totalmente opuesta al dinamismo de la obra primitiva o del tratamiento que le daría el Barroco. En la obra interviene Laocoonte, dos de sus hijos y parece que también están las figuras de Diana y Apolo. Todas las figuras aparecen acumuladas en un primer plano, quedando un gran vacío detrás de ellas (espacio manierista).

Fue un excelente retratista, como puede apreciarse en obras tan conocidas como el retrato del CARDENAL NIÑO DE GUEVARA o EL CABALLERO DE LA MANO EN EL PECHO.

El Greco tuvo un estilo tan personal, que no dejó discípulos ni continuadores. Su pintura fue olvidada, teniendo escasa influencia posterior en la pintura española.               
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	Laocoonte y sus hijos
	El caballero de la mano en el pecho
	El cardenal Niño de Guevara


7 Tabla de los pintores del Renacimiento
	ESTIL,  SEGLE i AUTOR/S
	CARACTERÍSTIQUES GENERALS
	OBRES

	RENAIXEMENT Quattrocento
	MASACCIO
	· Bon fresquista. Principal preocupació pictòrica: la correcta representació anatòmica del personatges dins un espai.

· Grandiositat, monumentalitat. Estaticitat dels personatges. Creador de volums a la manera de Giotto.

· Gravetat expressiva.
	· Frescos de la capella BRANCACCI a Florència.

	
	BOTTICELLI
	· Gust pel detall i refinament estilísitic.

· Domini de la representació anatòmica. Línies ondulants i contorns precisos.

· Temes mitològics i alegories (ethos).

· Tècnica a l’oli.
	· NAIXEMENT DE VENUS.

· ALEGORIA DE LA PRIMAVERA.

· SANT ENTERRAMENT.

	RENAIXEMENT Cinquecento. Renaixement Ple.
	LEONARDO DA VINCI
	· Home curiós, inquiet, imaginatiu. Es considera, sobretot, enginyer i pintor.

· Gran dibuixant.

· Composicions simètriques i piramidals.

· Preocupacions pictòriques noves: moviment i llum.

· Moviment: estudis dibuixístics per a dominar els escorços.

· Llum: sfumatto i clarobscur(L’aire s’introdueix en les obres pictòriques.

· No es bon fresquista. 
	· L’ANUNCIACIÓ.

· LA VERGE DE LES ROQUES

· LA GIOCONDA

· EL SANT SOPAR

	
	RAFAEL DI SANZIO
	· Delicadesa de les figures, amabilitat de les formes, cadència i gràcia en els moviments.

· Composicions simètriques  i piramidals.

· Bon dibuixant i fresquista.

· Influències miquelangelesques i leonardesques.

· Creador de models iconogràfics revolucionaris (MADONNA)
	· LES ESPOSALLES DE LA VERGE.

· LA VERGE DE LA CADERNERA.

· LA DISPUTA DEL SAGRAMENT.

· L’ESCOLA D’ATENES.

· EL CARDENAL.

· BALTASAR DE CASTIGLIONE.

· LES TRES GRÀCIES.

	MIQUEL ÀNGEL BUONARROTI, PINTOR
	· Moviment, agitació, tensió. Figures escorçades.

· Potència volumètrica dels cossos. Anatomia inspirada en les formes del Laocoonte.

· Composicions complexes.

· Gran fresquista. Intensitat cromàtica. TERRIBILITÀ
	· SOSTRE DE LA CAPELLA SIXTINA (DIVERSOS TEMES).

· FRONT DE LA CAPELLA SIXTINA (JUDICI FINAL)

	MANIERISME
	TINTORETTO (Jacobus Robusti)
	· Valoració de l’escorç. Abundància de diagonals. 

· Composicions amb freqüents punts de vista baixos(monumentalitat i grandiositat.

· Preocupació pels efectes de la llum en els personatges: anuncia el barroc.

· Influència de Miquel Àngel: potència volumètrica dels cossos.
	· EL LAVATORI.

· MOISES FA AIGUA AMB LA VARA.

· SUSANNA I ELS VELLS..

	
	EL GRECO Domenico Theotocòpuli
	· Composicions amb dos plans (terra i cel). Cada quadre amb diverses escenes. Hi ha figures que arriben al quadre i no en són completes, de manera que deixa a l’espectador l’acabament.

· Colors freds i violents (grocs únics).

· Rostres blancs i ulls aquosos, sempre propers a la llàgrima.

· Figures deformades (espiritualització, malaltia?)

· Complexos escorços. Figures musculoses. Predomini de temes religiosos (Toledo).

· Magnífic retratista
	· L’EXPOLI.

· L’ENTERRAMENT DEL COMTE ORGAZ.

· CAVALLER DE LA MÀ EN EL PIT

· CARDENAL NIÑO DE GUEVARA

· Quadres de Sants i santes.
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� Será estudiada con detenimiento en el apartado específico de Miguel Ángel.


� El estudio del modelo de templo se detalla más adelante.
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