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1 
Contexto histórico y definición de Barroco.

Se define como BARROCO al estilo que, desde Italia al resto del mundo, se desarrolló durante el siglo XVII y la primera mitad del siglo XVIII. Los antecedentes de la palabra BARROCO cabe buscarlos en el término portugués En WP 4.2: Tipo/Fuente 2,10 - Activar.ALJOFRE BAROCCO En 4.2: Tipo/Fuente 1,10 - Activar.(PERLA IRREGULAREn WP 4.2: Tipo/Fuente 2,10 - Activar.)   En 4.2: Tipo/Fuente 1,10 - Activar. y en el italiano BAROCHIO (engaño); por extensión, pasó a denominar  peyorativamente a un gusto artístico caracterizado por lo irregular, lo ampuloso y lo extraño, llamado desde el siglo XIX, ESTILO BARROCO.

Este cambio de gusto tiene su origen en la nueva mentalidad que surge en Europa, condicionada por la aparición de nuevos factores sociales, políticos, económicos e ideológicos, cuales son:

1. LA CONTRARREFORMA ‑surgida del Concilio de Trento (1547‑1563), que pretende recuperar la identidad de la Iglesia frente al espíritu reformista‑  emplea con más fuerza formas autoritarias y dogmáticas de evangelización de la sociedad. El arte será utilizado como vehículo de expresión, como medio propagandístico, de las ideas contrarreformistas.

2. NUEVAS CONCEPCIONES POLíTICAS, que se manifiestan en la exaltación, en los países católicos, del poder absoluto del monarca, que culmina en la casi divinización del Rey Sol (LUIS XIV, de Francia), mientras que, en los países protestantes, van abriéndose camino las fórmulas del parlamentarismo, que cristalizarán en Holanda e Inglaterra.

3. CAMBIOS CONSTANTES EN LA HEGEMONIA POLITICA EUROPEA: España, la gran potencia del siglo XVI, va perdiendo su hegemonía, que se consume casi al mismo ritmo que el siglo XVII, e inicia el XVIII, con un cambio de dinastía y un considerable recorte de sus territorios. Francia es el poderoso reino del siglo XVII, el más genuino representante del absolutismo monárquico, pero a la larga, ya en el siglo XVIII, tras la paz de UTRECHT, Inglaterra va imponiendo su dominio, que se consolida a lo largo del siglo.

4. APARICION DE FÓRMULAS ECONÓMICAS NUEVAS QUE ANUNCIAN EL CAPITALISMO Y FORTALECEN LA CLASE SOCIAL BURGUESA, sobre todo en los países protestantes.

5. TIEMPO DE CRISIS GENERALIZADA, que se manifiesta especialmente a lo largo del siglo XVII, y que tiene su exponente más significativo en la Guerra de los Treinta años (1618‑1648).

6. En la ciencia y la filosofía imperan la EXPERIMENTACIÓN DIRECTA y LA DUDA METÓDICA, que propiciarán un avance científico considerable y conducirán  al racionalismo dominante en el siglo XVIII.

7. Por tanto, el tiempo en el que se desarrolla el estilo Barroco corresponde a una época (siglos XVII y XVIII) turbulenta y difícil, plagada de guerras y cambios de fronteras; desequilibrio y dinamismo caracterizan esta época y, a la vez, el estilo artístico de la misma. Una vez más se comprueba que el arte es la expresión de la manera de ser y de actuar de un pueblo o cultura en un momento dado.

Como consecuencia de todo lo expuesto, en el ARTE, al equilibrio, a la razón, a la belleza que exaltaba el Renacimiento, se suceden  ahora dos direcciones distintas:

· De una parte: Un mayor interés por la realidad, un gusto por lo inmediato y cotidiano, que va unido, en los países católicos, a un deseo de aproximación del hecho religioso a la sensibilidad de los fieles, y en los protestantes, a la afirmación en la burguesía creciente, del interés por los aspectos sensibles de la realidad circundante.

· De otra parte: Un interés por lo monumental, lo sorprendente, lo rico y deslumbrante, que es la expresión del poder y de la autoridad, y un reflejo propagandístico, en buena parte, de la busca de la grandeza del monarca, de la nación y de la iglesia.

El Barroco es el arte del movimiento y de la tensión  dramática. En la escultura y en la pintura, de la definitiva captación de la perspectiva aérea, y del urbanismo escenográfico en la ordenación de las ciudades.

En definitiva, y por encima de las variantes nacionales, el estilo Barroco presenta, entre otras, las siguientes características generales: 

· DINAMISMO y AGITACION DE FORMAS.

· PREOCUPACION, CASI OBSESIVA, POR LA LUZ Y SUS EFECTOS.

· OPULENCIA, MONUMENTALIDAD Y SUNTUOSIDAD.

· TEATRALIDAD, COLOSALISMO.

· NATURALISMO. 

· COOPERACION DE LAS DISTINTAS ARTES EN FAVOR DEL CONJUNTO ARTÍSTICO.

2 Arquitectura y urbanismo: Bernini y Borromini.
2.1 La arquitectura Barroca italiana

2.1.1 Características generales.

La arquitectura barroca italiana sigue empleando formas clásicas, aunque acomodadas al nuevo gusto artístico. Las características que definían al Renacimiento son sustituidas por las nuevas formas de interpretar el arte; así,  la serenidad y calma renacentistas dan paso a la tensión, y la medida y proporción a los efectos de sorpresa.

Surge el interés por el dinamismo y los contrastes y se acentúa la relación entre espacio interior y espacio exterior. Los arquitectos barrocos entendían el edificio como una MASA ÚNICA, que había que plasmar según las distintas exigencias; para ellos, era algo parecido a una gran escultura. Se descartan los esquemas simples (preferidos en el Renacimiento) y se sustituyen por otros complejos, ricos y movidos. 
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	Características generales de la Arquitectura Barroca italiana


Las plantas preferidas son la ELIPTICA (fig. 1)
 y LA OVAL (fig. 2), que dan carácter totalizador e integrador al espacio interior. Se abandonan las líneas rectas y las superficies planas y se sustituyen por las líneas y superficies onduladas (fig. 3), que son la lógica consecuencia del tipo de plantas utilizadas. Las paredes onduladas introducen la sensación de movimiento: se ondulan los interiores, se ondulan los exteriores, se emplean columnas salomónicas (fig. 4) (de fuste ondulado), todo es movimiento.

El resultado final es un edificio más excavado, que construido; un edificio complejo, sorprendente, movido. Se emplea la LUZ, como "truco", concentrándola sobre algunas zonas, mientras que otras se dejan en mayor o menor oscuridad, provocando efectos de sorpresa; esto se logra contraponiendo pronunciados salientes (fig. 5) ("vuelos", en arquitectura) con bruscas y amplias entradas (fig. 6); también "troceando" las superficies, con distintos planos de profundidad.

Los frontones pierden su forma triangular o de medio círculo; en el Barroco son, a menudo, fragmentados (fig. 7) (como cortados y deslizados hacia arriba), mixtilíneos, con curvas y rectas mezcladas, casi como toldos enrollados alrededor de puertas y ventanas. Abundan las ventanas ovales y cuadradas con la parte superior curva.

En resumen, las principales características de la arquitectura Barroca italiana, son las siguientes:

1. Los edificios no parecen estables o inertes, sino LLENOS DE MOVIMIENTO.

2. Los elementos arquitectónicos adquieren extraordinaria potencia, que se manifiesta entre otras cosas en el empleo del ORDEN COLOSAL XE "ORDEN COLOSAL"  (fig. 8).

3. Como elementos sustentantes se usan ATLANTES XE "ATLANTES"  (fig. 9), GRANDES COLUMNAS Y PILASTRAS, COLUMNAS TORSAS O SALOMONICAS XE "COLUMNAS SALOMONICAS:o Torsas"  (cuyas retorcidas formas sugieren extraordinaria fuerza  y movimiento frenético).

4. Para cubrir se usan CUPULAS DE GRANDES DIMENSIONES (fig. 10) y para que aumente en ellas la noción de grande se pintan al fresco VASTAS COMPOSICIONES CELESTES, que intentan crear ilusión de espacio ilimitado. Las cubiertas son, en general, abovedadas.

5. Elemento arquitectónico característico del Barroco es la ALETA (fig. 11), que se define como: elemento en forma de cinta curva (VOLUTA) y enrollada a la extremidad que sirve para ligar y unir armoniosamente, dos puntos situados a diversa altura.

6. Las formas tienden a fundirse, ya no hay encasillamiento de hueco o volúmenes con ubicación determinada.

7. Presencia de FRONTONES PARTIDOS XE "FRONTONES PARTIDOS" , que suponen la ruptura de límites.
8. SE EVITA LO PLANO, con los encurvamientos, por tanto, se enriquecen los claroscuros.

9. Se abren abundantes nichos; vuelan prominentes las cornisas, sostenidas por vigorosos CANES.

10. Abunda la ornamentación botánica, muy decorativa.

11. Se hace notar con claridad que EL MURO ES LO QUE SOSTIENE, de modo que los soportes y el entablamento quedan relegados a meros elementos decorativos.

12. Destacan en las fachadas principales, las PORTADAS, que se construyen a modo de GIGANTESCOS RETABLOS EN PIEDRA (fig. 12).

13. Los edificios barrocos son MANIFESTACIONES ARQUITECTONICAS POLIFACETICAS, de modo que se valoran EN PROFUNDIDAD, por lo que se colocan puntos de referencia, tales como torres, cuerpos escalonados, columnas, etc.

14. Se crea un movimiento efectivo ALABEANDO LAS PAREDES (sobre todo en el barroco italiano), de tal modo que el edificio parece moverse.

Los principales representantes de la arquitectura barroca italiana son: Lorenzo Bernini y Francesco Borromini.
2.1.2 Lorenzo Bernini (1598‑1680).
Vivió 82 años. Es, como Miguel Angel, un ARTISTA INTEGRAL, y lo mismo que éste, fue el talento escultórico el que predominó en su obra, aún en los trabajos arquitectónicos. Nació en Nápoles, aunque en 1605 se trasladó a ROMA y allí comenzó su actividad artística, que abarca no sólo la arquitectura, sino también la pintura y la escultura.

En su obra arquitectónica predomina la norma y el rigor clásico, frente a la fantasía y la libertad de BORROMINI. Siguiendo las ideas contrarreformistas, Bernini concibe su arquitectura ligada al carácter representivo de la ciudad. Para él, Roma era el símbolo del prestigio histórico y del poder político de la Iglesia. de ahi la grandiosidad, la solemnidad y el sentido escenográfico de sus realizaciones, que lo convierten en el representante del barroco oficial, al ser el arquitecto de la curia y de las grandes familias. Utilizó materiales nobles para acentuar el significado político‑religioso de los edificios y para realzar la belleza de sus formas.

En 1624, el papa Urbano VIII, le encargó la erección del BALDAQUINO en la Basílica de San Pedro del Vaticano, que es su obra más movida y en la que da un especial protagonismo a la columna salomónica; el primer problema que planteó fue la necesidad de concebir un organismo que no rompiera la perspectiva del cuerpo longitudinal del templo y que, a la vez, sirviera de enlace armónico entre el crucero y las naves bajo el gran espacio definido por la cúpula de Miguel Angel. Bernini ideó una construcción en bronce dorado de proporciones monumentales (29 metros de altura), a medida del espacio interno del templo, que consta de cuatro columnas salomónicas que solucionan la continuidad plástica de las naves, aunque por su condición helicoidal, rompen con el estatismo de las pilastras y convierten el baldaquino en un foco dinámico y dominante; en definitiva, crea una serie de conexiones visuales, una organización espacial armónica, regida por las leyes de la perspectiva, de un efectismo totalmente teatral. La elección del tipo de columnas tiene un sentido alegórico como recuerdo del Templo de Salomón, así como su decoración de pámpanos y hojas de vid, símbolos tradicionales de la Eucaristía.
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	Baldaquino de San Pedro
	Plaza del Vaticano
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	Sant’Andrea del Quirinale. Fachada y Planta.


En 1629 fue nombrado arquitecto oficial del Vaticano, para donde construiría años más tarde, bajo el pontificado de ALEJANDRO VII, la obra cumbre de su carrera: LA COLUMNATA XE "COLUMNATA"  DE LA PLAZA DE SAN PEDRO DEL VATICANO (entre 1657‑1667), que presenta una disposición elíptica y está constituida por varias filas de columnas monumentales que originan un contraste de luces y sombras de gran riqueza expresiva. El trazado de la columnata determina en su interior una plaza que se desarrolla paralelamente a la fachada de la basílica, siguiendo un eje longitudinal de la elipse, lo que confiere al espacio un mayor sentido de expansión, característico de Bernini. La columnata, pensada con un claro sentido simbólico, pues representa los brazos de la Iglesia que acoge y abraza a la comunidad católica, impide con su línea curva los ángulos muertos, facilitando la visión panóptica. Nada mejor que este pórtico de San Pedro para comprender el carácter representativo, grandioso y solemne de la arquitectura de Bernini. Hay en la columnata un total de 296 columnas, sobre cuyo entablamento se sostienen 140 estatuas de santos; en el centro de la plaza un gran obelisco.
Muy importante por su estudio espacial es la SCALA REGIA DEL VATICANO, donde Bernini hizo gala de sus engaños de perspectiva; dispuso a cada lado de la Scala una hilera de columnas convergentes y progresivamente más delgadas, de manera que la escalera parece más larga de lo que realmente es.

Entre sus obras religiosas fuera del ámbito pontificio destaca la iglesia de SAN ANDRES DEL QUIRINAL, en Roma (1658), de planta elíptica y con capillas radiales, cuya fachada presenta un cuerpo central convexo, entre dos laterales cóncavos, que relacionan el edificio con el espacio urbano.

Entre sus obras de carácter civil cabe destacar el PALACIO BARBERINI, que había iniciado MADERNA y el PALACIO CHIGI‑ODESCALCHI, en el que creó la fachada típica del palacio barroco, con el cuerpo central y los laterales ligeramente salientes, un orden colosal de pilastras y la puerta principal coronada por una ventana balaustrada.

La fama de Bernini sobrepasó las fronteras italianas, ya que Luis XIV, por ejemplo, le encargó varios proyectos para la fachada del palacio del Louvre.

2.1.3 Francesco Borromini (1599‑1667)

Vivió 68 años. Es la otra gran figura de Barroco italiano. Nació en una pequeña población cercana a Milán, a los 21 años ya se encontraba en Roma, donde comenzó trabajando como ayudante de Maderna y después del propio Bernini, hasta que en 1643 inició su actividad de arquitecto independiente.

La personalidad de Borromini es totalmente opuesta a la de Bernini, tanto en su vida como en su obra. Frente al éxito y el esplendor de Bernini, Borromini fue un hombre de carácter atormentado e inseguro, con una vida dramática a la que él mismo puso fin en el verano de 1667. La figura de Bernini le relegó casi siempre a un segundo plano, teniéndose que conformar con los encargos de las órdenes religiosas, para las que realizó la mayoría de sus obras. Superó a todos los arquitectos italianos en invención decorativa. Para Borromini la importancia de Roma como urbe derivaba de su religiosidad, de su carácter propagandístico de la fe católica. De ahí su BUSQUEDA DE LA INTENSIDAD EXPRESIVA por medio de la CONTRACCION ESPACIAL y del tratamiento MOVIDO Y NERVIOSO DE LAS FORMAS, para conseguir mejor esa ardiente espiritualidad en la que basó su arquitectura. Utilizó generalmente materiales más pobres que Bernini, como el ladrillo y el estuco, debido al menor poder económico de sus clientes, pero también buscando su ductilidad, que le permitió una mayor libertad y fantasía en la realización de sus elementos constructivos y decorativos, rompiendo con el sentido clásico que había imperado aún en la obra de Bernini.
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	San Carlino alle Quatre fontane


Una de sus primeras obras es el convento y la iglesia de SAN CARLINO (CARLOS) DE LAS CUATRO FUENTES, en la que ya se aprecia una de las características básicas de Borromini: el MOVIMIENTO CONCAVO‑CONVEXO XE "MOVIMIENTO CONCAVO‑CONVEXO:(del muro)"  del muro y su interés por la contracción espacial, tanto en el claustro, donde achaflana los ángulos con planos convexos para comprimir el espacio, como en la planta oval de la iglesia que desarrolla sobre su eje longitudinal, buscando esa misma sensación. 

La fachada de San Carlos de las Cuatro Fuentes se estructura en torno a dos cuerpos claramente separados por una cornisa:

a) el primero de ellos, situado  en la parte inferior, está organizado por cuatro grandes columnas colosales de fuste liso y de orden corintio, asentadas en parejas por pedestales cóncavos. Estas son similares a las empleadas por Miguel Ángel en los palacios del Capitolio de Roma. Este  orden mayor divide visualmente esta unidad en tres partes, siendo la central más ancha que las otras dos y teniendo ésta el vano de acceso al templo. Unas escalinatas son el primer elemento que eleva ligeramente la fachada y la nivela con el suelo. De ahí nacen los dos pedestales cóncavos de los que parten las columnas. Tan sólo la parte central, ve reforzada su ornamentación con unas escaleras convexas, sobre las que se apoyan columnas que flanquean el vano de entrada. Cada una de las tres partes delimitadas por las columnas colosales está subdividida en dos, separadas por un friso que se alabea, como toda esta parte de la fachada,  con un movimiento cóncavo‑convexo. La parte inferior es de mayor tamaño que la superior, formando nichos, a veces flanqueados por columnas, que contienen decoración escultórica. El nicho central, decorado con querubines, contiene la estatua de San Carlos Borromeo, principal santo de la orden. Un entablamento alabeado remata este cuerpo.

b) el cuerpo superior se inicia siguiendo el mismo movimiento cóncavo‑convexo de la parte inferior. Igualmente  pedestales curvos, cóncavos, emparejan columnas colosales corintias, rematadas por un friso de acentuada curvatura. La parte central se diferencia por tener una osada terraza abalaustrada de convexa curvatura, que cobija un vano de acceso en forma de templete‑camarín. Al igual que la parte inferior, cada parte se subdivide en otras dos, que cobijan espacios vacios, con otros ornamentados. Remata el conjunto una balaustrada interrumpida por el arco conopial que decora el gran óvalo central. 
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	Borromini: Planta de Sant’Ivo
	Borromini: Fachada de Santa Inés


En definitiva, en la fachada (que realizó al final de su carrera, a partir de 1665), predomina el ritmo ondulante, la contraposición de líneas y de planos y el sentido plástico, casi escultórico, de formas que determinan su propia iluminación, mediante un vigoroso modelado, consiguiendo así la intensidad expresiva, característica de la obra.

Utiliza las plantas arquitectónicas y las formas ornamentales más inverosímiles; el plano de SANT IVO ALLA SAPIENZA, de Roma, es tan extraño que se le ha comparado con la forma de una abeja. Es una planta central, formada por la superposición de dos triángulos equiláteros que se unen hasta formar una estrella de seis puntas, resultando de esta forma su interior un perfecto hexágono central. Las puntas de la estrella se resuelven mediante semicírculos. De esta forma, el resultado es una planta en la que se combinan formas cóncavas y convexas, creando así un espacio lleno de dinamismo y movimiento. Este tipo de edificaciones de planta compleja, sin elementos de soporte internos que dificulten la visión centralizada, con grandes áreas entrantes y salientes, como   nichos y hornacinas semicirculares de tamaños diferentes,  pero  simétricos, son específicos  de la arquitectura barroca italiana, en la que Borromini mostró sus grandes dotes de ingenio e imaginación, capaces de romper la monotonía del muro y sorprender al espectador a través de la movilidad espacial como factor predominante en la edificación. Para acceder al interior del edificio, y al superar  una escalinata, es preciso atravesar un patio longitudinal, porticado a manera de claustro, en cuyo extremo semicircular se localiza  la fachada principal.  Siguiendo el eje longitudinal y situado frente a la puerta, se encuentra el ábside precedido de las escalinatas del altar. La curva de la fachada se opone a la contracurva de la cúpula; toda la iglesia es un conjunto de curvas y contracurvas y rectas en planta y alzado, rematándose la cúpula con un pináculo en forma de espiral, donde se ve culminar la voluntad ascensional barroca, que lo hace en forma de giro.

Borromini considera al espacio como algo concreto que crea y conforma la misma arquitectura, y no un concepto abstracto y preconcebido, como se entendía antes. Así lo plasma por ejemplo en el ORATORIO DE SAN FELIPE NERI (1637).

La subida al solio pontificio de Inocencio X marcó el período más afortunado de la vida de Borromini al ser protegido por el nuevo Papa, que le encargó obras de mayor envergadura, como la restauración de SAN JUAN DE LETRAN y la construcción de la ya iniciada iglesia de SANTA INÉS, en cuya fachada curvilínea aparecen de nuevo la contracción espacial y el dinamismo y la tensión que caracterizan su arte. 
3 El palacio del Poder: Versalles.

La monarquía absoluta utilizará el arte como medio propagandístico de su poder. A fin de inspirar respeto, se valdrán de la ostentación para configurar una mentalidad de sumisión del pueblo cara al Estado y el rey. La ostentación se expresaba mediante un ceremonial muy protocolario que alejaba al rey (personificación del Estado
) del pueblo y requería un escenario magnífico: el palacio, que era la manifestación visual del poder del Estado absoluto, concebido, a la manera barroca, como un plan unitario, en el que edificio, decoración y jardines constituían una unidad.
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	Versalles: Vista de los jardines


El jardín, por su desmesura y plan, era, más que  un espacio para pasear, un decorado para impresionar y celebrar grandes fiestas a mayor honor de la figura real, glorificada y magnificada a lo largo de todo el siglo XVII como si fuera la encarnación viva del país, del territorio, de la nación. Pero también, el jardín, por medio de sus perspectivas geométricas –infinitas hacia el horizonte- es símbolo del poder absoluto, que todo lo organiza y lo rige con su mando, que subordina la naturaleza a su designio, pues ordena, incluso, el caos en el mundo. De ahí la necesidad de su existencia.
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	Palacio del Louvre


En el Imperio Austríaco, en Madrid y en Italia, las capitales se llenarán de palacios con jardines. Por ello, el arte áulico (arte de los palacios) cobrará a lo largo de todo este siglo y buena parte del XVIII (con el estilo rococó) una fuerza inusitada, expresión de una monarquía absoluta y una nobleza cortesana, bon vivant y frívola, criticada posteriormente por los ilustrados. El modelo de ese estilo cortesano, expresión de poder absoluto se encuentra en Versalles, el palacio de los borbones franceses.
Así, el palacio se convierte en el edificio más representativo del barroco francés,  un edificio de grandes dimensiones, con una marcada horizontalidad, consta de una planta en forma de “U”  hacia el jardín formando escuadra. Las fachadas se caracterizan por su severidad  clásica, son uniformes y simétricas, con frecuencia en total desacuerdo con la distribución interior, sin embargo los salones interiores se  llenan  de ricos  elementos ornamentales, con profusión de curvas. 
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	Versalles: 1) Perspectiva; 2) Planta; 3) Fachada; 4) Salón de los Espejo; 5) Capilla Palatina


En este periodo se finaliza la fachada oriental del Palacio del Louvre (1667-1670), en el que Claude Parrault (1613-1688) y  Luis Le Vau (1612-1670), una obra clasicista,  cuya planta baja es austera, de una gran solidez, con vanos de arcos rebajados, pero en el que sobresale la planta superior con una gran columnata, formada por columnas pareadas de orden corintio, las secciones central y final sobresalen ligeramente y tiene aberturas en forma de arco y otros detalles como la ornamentación con medallones y girnaldas de flores.  Toda la fachada es una unidad compleja enfocada hacia el centro para dar una impresión simple y poderosa muy al gusto de la arquitectura oficial francesa.  

 Siguiendo esta línea, Le Vau, Mansart y Le Notre, levantan el espléndido Palacio de Versalles, ensayando una perfecta integración entre el palacio y sus alrededores.  En principio el palacio era un pabellón de caza levantando para Luis XIII en 1624, Le Vau remodela el edificio a partir de 1669, siguiendo el modelo que Bernini presentó para el Palacio del Louvre, la planta baja sólida, con almohadillado, la planta principal de gran altura, decorada con pilastras y columnas  y la planta superior rematada con una balaustrada con estatuas.  A partir de 1678 se hace cargo de las obras Jules Hardouin Mansart (1646-1708), este cerró la terraza central creando en el espacio interior la Galería de los Espejos (1678-1684)  y acondicionó las dos alas laterales. El interior de la Galería decorado con espejos, pilastras de mármol rojo con capiteles y basas de bronce dorado y motivos decorativos barrocos, se cubre con una bóveda de cañón, decorada con estucos dorados y pinturas. Hay que considerar que los salones de Versalles tuvieron una fuerte carga simbólica, de ahí su denominación relacionada con los planetas y la mitología clásica. Los temas pintados en los techos hacían referencia a las hazañas de los monarcas, comparándolas con episodios semejantes a los de la Antigüedad o la mitología.
También es obra suya la Capilla de Versalles (1698-1710),  de nave única y dos pisos, la superior para uso del rey y su séquito más cercano y la inferior  para los cortesanos. Está concebida en función de su carácter palatino, de forma que en su exterior se asemeja a la tradición gótica y en el interior responde a la estética del período de Luís XIV.
Además completan el conjunto numerosas construcciones accesorias como las caballerizas, la Gran Orangerie, los pequeños palacios como el Trianón y los pabellones de Marly. Contribuyen a los efectos decorativos de la arquitectura los magníficos jardines, diseñados en la década de los sesenta por Le Notre, en el que la naturaleza es sometida a la voluntad humana, con escalinatas, plazoletas, avenidas,  fuentes, estanques y esculturas  

Este palacio se convertirá en el modelo de muchos otros palacios europeos de fin de siglo, como los construidos en España –Palacio de Oriente- con la llegada de la nueva dinastía de los Borbones a principios del siglo XVIII, que hará suyo este tipo de arte para distanciarse de las formas arquitectónicas de los Austrias. 
4 España: de la Plaza Mayor al Palacio Borbónico.

En el siglo XVII se inició la decadencia del Imperio Español y ello influyó de forma decisiva en la arquitectura de la época, que no encontró condiciones favorables para desarrollarse, al depender las construcciones estrechamente del nivel económico y de la pujanza política del país. Ello dio lugar a una serie de peculiaridades que definen la arquitectura barroca española:

1. Carencia de programas urbanísticos notables. Se inició, de todas maneras, la construcción de plazas mayores. Estas plazas tenían numerosas funciones: simbolizaban el poder centralizado del estado en el urbanismo barroco español, podían ser empleadas para espectáculos (como los taurinos, los religiosos, procesiones…) e, incluso, los autos de fe (sentencias públicas de la Inquisición) se concentraban en estas plazas para dar mayor cabida de espectadores y ser más publicitadas. Fue, sin duda, una de las originalidades del urbanismo barroco español, que potenció este tipo de reformas en Madrid, Valladolid, Salamanca…
2. Inexistencia de grandes construcciones. Desde el punto de vista estructural, el barroco español apenas aporta innovaciones constructivas. Las plantas suelen ser sencillas, sin interés por los problemas espaciales
3. Tendencia a mejorar edificios, antes que construirlos de nueva planta. Por ello, como originalidad del barroco español, únicamente se añaden dependencias (sacristías, sagrarios, torres, fachadas, retablos, etc.) a edificios ya existentes.

4. Uso de materiales pobres.

5. La fuerte influencia contrarreformista propicia que la construcción más habitual sea la iglesia, de una sola nave y capillas entre contrafuertes. 

6. La decoración se concentra en la portada de la fachada principal, de progresivo recargamiento ornamental a medida que avance el siglo. 
7. A partir  del siglo XVIII, con la recuperación económica y el cambio de dinastía, aparecen ya grandes construcciones de clara influencia  del barroco francés.

En la primera mitad de la centuria se observa todavía la pervivencia del sobrio estilo herreriano ‑identificativo de la  dinastía de los Austrias‑ y el gusto por la planitud y el geometrismo heredado de las formas escurialenses, tanto en el exterior como en el interior. Sin embargo, a partir de los años centrales del siglo, la arquitectura tiende a un mayor decorativismo con el deseo de aparentar un falso esplendor, que oculta la realidad de una decadencia tanto política como económica. En las fachadas, los elementos constructivos ganan en plasticidad, produciéndose una intensificación de los contrastes luminosos, que se ven enriquecidos por el destacado relieve de las decoraciones. Pero el momento culminante de la arquitectura barroca española se producirá durante las primeras décadas del siglo XVIII cuando nuestros artistas, abandonando por completo las normas clásicas, crean un estilo eminentemente decorativo, pleno de libertad y fantasía, sin duda el más original de esta etapa, que, no obstante, coexiste con  la tendencia sobria y equilibrada de los arquitectos cortesanos de los Borbones.

	Etapa Post-Herreriana. Primera Mitad del XVII
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	Plaza Mayor de Madrid
	Cárcel de la Corte.

	Etapa Post-Herreriana. Segunda Mitad del XVII
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	El Pilar de Zaragoza 
	Fachada de la Catedral de Granada

	Etapa Churrigueresca
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	Fachada de Santiago de Compostela
	Transparente catedral de Toledo

	Etapa Borbónica
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	Palacio de Oriente
	La Granja de San Ildefonso


En consecuencia, la arquitectura barroca española tiene las siguientes etapas:

a) ETAPA POST‑HERRERIANA, en la que se distinguen dos períodos:

La primera mitad del siglo XVII, claramente influenciada por el Escorial. 
· Sobriedad estructural y ornamental.

· Edificios de plantas rectangulares, con torreones en los vértices.

· Cubiertas exteriores de pizarra a doble vertiente en las que se abren buhardillas XE "buhardillas:o mansardas" .

· Empleo de bolas coronando pequeños pináculos; es un típica ornamentación herreriana. 

· Predominio en exteriores, del ladrillo de tonos rojizos, enmarcando los límites de cada lienzo con bandas de sillar claras.

· En las fachadas predomina la austeridad ornamental, concentrándose la decoración en la portada principal. Es frecuente rematar la fachada con un frontón triangular en el que se abre un óculo.

· Los edificios son concebidos como la suma de formas geométricas simples. 
· Son ejemplos de este estilo: la Plaza Mayor de Madrid, La Cárcel de la Corte, las dos obras de Juan Gómez de Mora.
La segunda mitad del siglo XVII, de mayor ornamentación y pérdida progresiva de la influencia escurialense. La arquitectura pierde poco a poco su severidad anterior y el recuerdo herreriano es superado por una tendencia más decorativa y movida. Los edificios se hacen más dinámicos con el uso de entrantes y salientes, en planos rectos superpuestos, que facilitan el juego del claroscuro. Se acentúa la ornamentación, aunque siempre concentrada en las portadas, con el uso de cartelas y motivos geométricos y vegetales. Son ejemplos de este estilo: El templo de El Pilar de Zaragoza, la fachada de la Catedral de Granada, la Torre del Reloj de la catedral de Santiago de Compostela.
b) ETAPA CHURRIGUERESCA, de los últimos años del siglo XVII y primeras décadas del siglo XVIII. En torno a 1700, la tendencia decorativa anterior culminó con la creación de un estilo fundamentalmente ornamental, recargado y exuberante al que los críticos académicos del XIX denominaron "CHURRIGUERESCO", a causa de la intensa influencia ejercida en este período por una familia de arquitectos, los CHURRIGUERA, verdaderos iniciadores de esta corriente en Castilla.
Son ejemplos de este estilo: La fachada del Obradoiro de la Catedral de Santiago de Compostela, el Transparente de la Catedral de Toledo, entre otras reformas de grandes edificios.
c) ARTE DE LOS BORBONES, Paralelamente a esta dirección exuberante y expresiva, de hondo arraigo en la sensibilidad española, se produce en nuestro país una arquitectura sobria y equilibrada, fundamentalmente palaciega e impulsada por la nueva dinastía (los Borbones), cuya principal característica es la dependencia de los ejemplos italianos y franceses.
5 Características generales de la escultura barroca. Bernini.

1. Es una escultura que pretende, como sucede en otras ramas artísticas, una APROXIMACION A LO REAL. Sin embargo, este deseo de realismo no es tan absoluto como el de la pintura de Caravaggio, sino que, por el contrario, coincide con la línea de compromiso entre lo concreto y lo ideal seguida por los pintores clasicistas.

2. Existe en los escultores de este período un verdadero interés naturalista en la importancia que conceden a la representación de los estados anímicos, y de los sentimientos, lo cual confiere extraordinaria fuerza expresiva a sus realizaciones, caracterizada en muchas ocasiones de un fuerte CARACTER EFECTISTA.
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	Bernini. Rapto de Proserpina


3. La libertad compositiva y el dinamismo son los recursos empleados por la escultura del Barroco para cumplir su función efectista. Tras el equilibrio y el reposo renacentistas, en el siglo XVII se realiza una escultura en la que PREDOMINA LA ASIMETRIA y en la que las diagonales, los escorzos y los contornos discontinuos, logran la plasmación de UN MOVIMIENTO ACTIVO y LA PROYECCION DE LA OBRA HACIA EL EXTERIOR, consiguiendo el CARACTER ABIERTO, DINAMICO y EXPRESIVO que es fundamental en la escultura barroca.

4. ES muy IMPORTANTE LA  preocupación por la ILUMINACION, que, al incidir sobre el diferente tratamiento de las superficies, y la abundancia de plegados en los ropajes, crea una contraposición de LUCES Y SOMBRAS QUE DA A LA ESCULTURA UN MATIZ PICTORICO Y UNA SENSACION DE APARIENCIA VIVA Y MUTABLE (de ahí el frecuente uso de “Transparentes”).

5. Esta escultura no suele ser concebida para su visión aislada sino PARA SER CONTEMPLADA EN UN CONJUNTO O MARCO DETERMINADO, por lo que su punto de vista será generalmente único. Es también ante todo EMINENTEMENTE DECORATIVA.
6. Los materiales en el Barroco son el bronce, el mármol y la madera (sobre todo en España).

7. Es frecuente también en esta época la búsqueda de la POLICROMIA, mediante la utilización de distintos mármoles o en la madera. La escultura en madera policromada se desarrolló casi exclusivamente en España y Alemania, países ambos de hondo fervor religioso.

8. Desde el punto de vista temático, el Barroco supone una nueva interpretación de los temas tradicionales, derivada de los condicionamientos de la época. En los países católicos, el movimiento contrarreformístico determina un  predominio del tema religioso, que origina la escasa presencia del desnudo y el sentido moralizante de los asuntos mitológicos. En la escultura funeraria se exalta el poder y las virtudes del difunto, que suele aparecer representado en actitud heroica,  frente a las formas yacentes u orantes de estilos anteriores.

9. El auge urbanístico del Barroco crea un tipo de escultura destinada a la ornamentación de la ciudad, para ser colocada en calles, plazas, fuentes y jardines, dotada generalmente de significación alegórica. En los países protestantes, por su condición iconoclasta, la escultura alcanza menor desarrollo y sus temas se centran en representaciones de carácter funerario, conmemorativo y urbanístico.

5.1 Gian Lorenzo Bernini, escultor (1598‑1680):
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	Bernini: Apolo y Dafne


Vivió 82 años. A partir del primer cuarto del siglo, Roma es el centro escultórico más importante del país, gracias a la personalidad de GIAN LORENZO BERNINI, máximo creador de la escultura barroca, cuya influencia se extiende hasta el siglo XVIII, no sólo en Italia, sino también en gran parte de las escuelas europeas. Formado con su padre, desde su juventud domina los recursos de la técnica y consigue la plasmación del movimiento y de la expresividad con absoluta maestría, como lo demuestra en las obras que realiza en torno a los veinte años para su protector, EL CARDENAL BORGHESE: el DAVID, en el que la tensión muscular y la contracción del rostro subrayan la actitud movida e inestable del cuerpo captado en pleno esfuerzo, y el dinámico grupo de APOLO Y DAFNE, en el que destaca el extraordinario tratamiento del mármol para obtener diversas calidades y el carácter abierto   del grupo escultórico.

Esta etapa juvenil es la más creativa del Bernini escultor, ya que posteriormente, por su mayor dedicación a la arquitectura y por los numerosos encargos que recibe, se ve obligado a contar con la ayuda de sus colaboradores, perdiendo así sus obras la genialidad espontánea de la ejecución directa del maestro. Este segundo momento de su producción es, sin embargo, un período pleno de madurez y éxitos, en el que predomina la temática religiosa, como el SAN LONGINOS, del Vaticano, de gesto heroico y amplios ropajes que subrayan el ímpetu que dimana la figura.
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	Bernini: David


Pero su obra cumbre es EL ÉXTASIS DE SANTA TERESA, que realiza para la Capilla Cornaro en la Iglesia de Santa María de la Victoria en Roma (1645‑1652). En ella, Bernini consigue plasmar una de las principales tendencias del Barroco: LA EXPRESIÓN DE LO ESPIRITUAL POR MEDIO DE UN LENGUAJE SENSIBLE.  Porque, evidentemente, lo místico y lo físico se funden en el goce que transfigura el rostro de la santa, cuyo cuerpo aparece ingrávido junto a la sonriente figura del ángel en el marco polícromo y decorativo de la capilla, presentando toda la composición el sentido teatral y escenográfico típico del Barroco. De similares características es la figura yacente de la BEATA ALBERONI.
Dentro de los asuntos religiosos, hay que citar la CATEDRA DE SAN PEDRO, una de sus obras más conocidas, vinculada a la arquitectura y a la escultura al ser concebida como una gran decoración para cubrir el ábside de la basílica. En ella, los cuatro Padres de la Iglesia, sustentan el trono del apóstol bajo una gloria angélica dispuesta en torno a una ventana oval con vidriera, a través de la cual la luz se incorpora a la composición tanto física como espiritualmente, ya que simboliza la inspiración divina que ilumina al Papado, siendo éste el origen, junto con el EXTASIS DE SANTA TERESA, de la estructura arquitectónica llamada TRANSPARENTE.

En la escultura funeraria, Bernini crea una nueva interpretación del tema, de amplia influencia posterior, basada en la exaltación personal del difunto, al que sitúa sobre un basamento flanqueado por figuras alegóricas de sus méritos y virtudes. En la basílica pontificia se hallan dos de sus principales mausoleos: el del PAPA URBANO VIII y el de ALEJANDRO VII.
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	Éxtasis de Santa Teresa
	Beata Alberoni. Detalle


También realizó numerosos retratos, que se caracterizan por el virtuosismo en el tratamiento  de las calidades, por la captación de la personalidad del modelo, desde la gracia sensual y espontánea del busto de CONSTANZA BUONARELLI hasta el carácter orgulloso y distante de LUIS XIV. 

Por último hay que recordar las numerosas obras que Bernini proyectó para la ordenación y el embellecimiento del espacio urbano de Roma, como la FUENTE DE LOS CUATRO RIOS, en la PLAZA NAVONA de Roma y la FUENTE DE TRITON de la PLAZA BARBERINI, también de Roma.
	[image: image45.jpg]



	[image: image46.jpg]



	[image: image47.jpg]




	Tumba del Papa Urbano
	Busto
	Fuente de Tritón


5.2 La Imagineria española.

La escultura española de este período es fruto de un arte impulsado fundamentalmente por el fervor religioso, como consecuencia de la pujanza de los ideales de la Contrarreforma. La decadencia de la monarquía y el menguado poder económico de las clases dirigentes vincula la producción escultórica a ambientes populares, sin que por ello se resienta su indudable calidad artística. 
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	Cristo yacente. Detalle
	Cabeza de San Pedro.
	Cristo del Cachorro


En líneas generales participa de las características dominantes de la escultura barroca, aunque en la imaginería española haya una mayor dosis de realismo, menor interés por el movimiento y, sobre todo, una mayor expresividad en el tratamiento de los temas.

Son los fieles, agrupados en cofradías, los principales clientes de los escultores del siglo XVII, que suelen trabajar en régimen artesanal y en círculos provinciales, sin apenas relación con la Corte. Es costumbre  sacar en procesión a los santos patrones de cofradía, iglesias o pueblos, apareciendo el tipo de imagen procesional, sola o formando grupo de carácter narrativo, denominado PASO. 
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	Magdalena penitente. Detalle


A consecuencia de ello, se generaliza la independencia estatuaria del  marco arquitectónico y la figura aislada se convierte en la tipología predominante, manteniéndose el tradicional interés por los retablos y desapareciendo casi totalmente la escultura funeraria.

 La temática preferente es, pues, la dedicada a santos y temas pasionales, que el escultor interpreta con devoto realismo, buscando conmover y emocionar al espectador, como requería el espíritu contrarreformista. 

Aunque ya existían anteriormente, son frecuentes en esta época  las llamadas "IMAGENES DE VESTIR", en las que sólo se esculpían las partes visibles del cuerpo, siendo el resto un mero maniquí destinado a ser cubierto con ropajes.

Los condicionamientos que inciden en esta concepción escultórica (escasos medios económicos, ligereza para poder ser transportada a hombros, facilidad de manejo para lograr mayor precisión y realismo) determinan que el material sea, casi exclusivamente, la MADERA POLICROMADA, siguiendo el procedimiento medieval del ESTOFADO.

Tras el gran auge escultórico del Renacimiento en Castilla, sólo VALLADOLID conserva en esta etapa su condición de centro importante, seguido a bastante distancia de Madrid. Pero donde la plástica española alcanza mayor difusión y relieve es en la región andaluza, como consecuencia de la tradición artística anterior y de su poderío económico, siendo SEVILLA y GRANADA sus dos focos principales.[image: image52.png]


















� Los números de las figuras hacen referencia a la imagen de la página siguiente.


� Luís XIV afirmó “L’État c’est moi”, el Estado soy yo.
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