Bloque 3. Desarrollo y evolución del arte europeo en el mundo moderno.
1. Explica las características esenciales del Renacimiento italiano y su periodización a través de fuentes históricas e historiográficas
El recuerdo del mundo clásico (griego y romano) como dechado de perfecciones artísticas, científicas y técnicas no llegó a extinguirse en el occidente de Europa durante la Edad Media, sobre todo en Italia, donde abundaban las ruinas que recordaban al Imperio romano. En los albores de la Edad Moderna (finales del S.XIV) ese recuerdo no tardará en convertirse en verdadero culto. Además, la toma de Constantinopla por los turcos en 1453 propició la llegada a Italia de sabios y artistas que llevaron muchos elementos de la cultura griega. Al calor de este entusiasmo por la antigüedad, el arte europeo cambia de rumbo y se esfuerza por imitar los modelos clásicos tan cercanos en Italia. Arquitectos, escultores y pintores creen que en sus obras renace el arte de aquellas ruinas romanas por ellos tan admiradas. Tanto es así que el historiador del arte Giorgio Vasari ya en 1550 acuñó el término Renacimiento. Pero es en realidad un arte nuevo y en ocasiones original, con nuevas aportaciones, y no solamente una copia.
El Renacimiento es una vuelta al antropocentrismo clásico, y consideraba al hombre como el principio fundamental del universo y cima de la creación. Esta valoración del ser humano es la base del llamado humanismo, que afecta a todo el occidente europeo en el siglo XVI. El nacimiento en el siglo XV de las Academias, a imitación de las de la Grecia Antigua, propició un nuevo pensamiento basado en el estudio científico y en el conocimiento del propio ser humano (literatos como Dante, Petrarca o Bocaccio, o filósofos como Nicolás de Cusa, Marsilio Ficino o Pico della Mirando son los grandes humanistas italianos. Marsilio Ficino funda en Florencia la Academia Neoplatónica, donde, bajo el mecenazgo de Cosme de Médici, se estudia a Platón en vez de a Aristóteles, que era el inductor del pensamiento medieval; el neoplatonismo intenta armonizar el mundo clásico con el cristianismo).
A los propios artistas renacentistas se les considera humanistas porque eran completísimos en todas las manifestaciones de las llamadas Bellas Artes: eran pintores, escultores, poetas, arquitectos, urbanistas etc.
La evolución del Renacimiento italiano lo podemos dividir en dos periodos: 
· Siglo XV, denominado Quattrocento.
Este arte nace en Toscana. En una Europa donde se va fortaleciendo la Monarquía Autoritaria, la península italiana está dividida en pequeños Estados con gran desarrollo cultural y económico, destacando las Repúblicas del Norte como Génova, Florencia o Venecia. Sus príncipes, nobles o clero, y su rica burguesía comercial (como los Médicis en Florencia o los Sforza en Milán) pugnan por distinguirse como mecenas, patrocinadores de artistas, escritores y humanistas, a los que mantienen para que puedan dedicarse libremente a su actividad. Esto revalorizó el papel del artista, que es un creador y no un mero artesano, dejando de ser anónimo y gozando de importante status social. Entre todos los mecenas descuella la familia de los Medicci, señores de Florencia en el siglo XV y XVI. Cosme y Lorenzo de Medicci van a ser los impulsores más decididos del nuevo arte. Hubo reacciones en contra de este mundo pagano (Savonarola en Florencia), pero sin gran éxito. Por tanto, podemos decir que el desarrollo del nuevo arte parte de Florencia gracias a los Médici.
Artísticamente es cuando se introducen los principales cambios respecto al gótico: abandono de las fórmulas medievales para recuperar los modelos clásicos, el estudio matemático de las proporciones, y el alejamiento de la temática únicamente religiosa. Todo ésto se compila en la obra teórica de tratadistas del arte como Alberti.
· Siglo XVI, denominado Cinquecento. El siglo XVI ofrece grandes novedades:
· Es el siglo del pleno desarrollo del pensamiento humanista y cuando el Renacimiento se difunde por Europa (gracias a los viajes de los humanistas italianos a diversas universidades del continente y a la invención de la imprenta).
· El pensamiento científico progresa, rectificando teorías científicas erróneas, algunas incluso provenientes del mismo mundo clásico: Copérnico corrige a Ptolomeo con la teoría Heliocéntrica; los estudios médicos anatómicos sobre cadáveres de Vesalio o Miguel Servet con sus estudios sobre la circulación de la sangre corrigen a Hipócrates y Galeno etc.
· Surge una nueva visión del mundo: cerrada por los turcos la Ruta de la Seda, la búsqueda de nuevas vías comerciales a Asia abrió el conocimiento de África y América, cambiando el concepto que Europa tenía del mundo. Se fomenta la cartografía.
· Políticamente se consolidan las monarquías autoritarias y la diplomacia, para las que humanistas como Maquiavelo (“El príncipe”) desarrollan sus teorías sobre el autoritarismo monárquico. Otros pensadores como Tomás Moro se preocupan de los problemas sociales y las formas políticas (en “Utopía” describe un mundo ideal).
· En religión, algunos humanistas se enfrentan a la Iglesia católica, críticos con su riqueza y acumulación de poder y con su rigidez ante los nuevos descubrimientos. Destaca Erasmo de Rotterdam, que no rompe con ella, pero sí lo harán Lutero, Calvino, Zuinglio o Enrique VIII, surgiendo las Iglesias protestantes. Para combatirlas, el Papa Paulo III convocó el Concilio de Trento (Contrarreforma o Reforma católica).
· En Italia, Florencia mantiene su importancia y poder bajo los Medici, y Venecia también (aunque el comercio mediterráneo comienza su declive por el cierre de la Ruta de la Seda y el descubrimiento de América). Pero la primacía política y cultural se va a Roma, que sustituye a Florencia como principal foco artístico, y los papas, Julio II, León X y Clemente VII, auténticos príncipes del Renacimiento, actúan de mecenas de los principales artistas.
Artísticamente, el Cinquecento es el período artístico y cultural que se produce en Italia durante el siglo XVI. Es el período culminante del Renacimiento y uno de los períodos más idealizados y valorados de la Historia del Arte. Se divide en dos periodos:
· Clasicismo (primer tercio del siglo XVI, hasta 1527). En esta etapa el arte imita tanto los principios del arte clásico que se convierte en un “nuevo período clásico”, digno de ser imitado posteriormente. Esto se debe, en gran parte, a tres figuras excepcionales como Leonardo, Miguel Ángel y Rafael, que llevan las principales artes a sus más altas cotas de perfección y creatividad. En el Clasicismo la admiración por la Antigüedad Clásica y su imitación es total, mayor y más fiel en este período que en el Quattrocento, ya que los mecenas impulsan excavaciones arqueológicas que dan a conocer grandes obras clásicas de gran repercusión (uno de los hitos de esta admiración es el descubrimiento de una copia del Laocoonte en Roma en 1506, de gran influencia en Miguel Ángel). Así se puede apreciar en la arquitectura de Bramante y de seguidores suyos como Palladio, que llevan a cabo una arquitectura de solemne pureza que simboliza la admiración que estos artistas sentían por las ruinas de la arquitectura romana.
· Manierismo (Período posterior a 1527, año del saqueo de Roma por parte de las tropas de Carlos V, en venganza por el apoyo de Clemente VII al rey francés Francisco I en su lucha contra Carlos V por la hegemonía europea). Palabra que define a un movimiento artístico que anuncia ya algunas características del Barroco. El cambio viene provocado por las tensiones entre los humanistas, causada por el saqueo de Roma y por la Reforma Protestante y la posterior Contrarreforma del Concilio de Trento, que dio lugar a una regresión del humanismo.
El artista ya no buscará conjugar mundo clásico y cristianismo, y empezará a exaltarse de nuevo la iconografía religiosa frente a la pagana. Se utilizarán motivos y elementos clásicos pero de una manera anticlásica (ejemplo: columnas clasicistas pero de tamaño descomunal, alejadas del antropocentrismo, la ruptura de los frontones, o la introducción de elementos absurdos). Es un nuevo arte caprichoso e imaginativo (alejado de la claridad renacentista), muy pesimista, y de carácter intelectual y minoritario.
El nombre del estilo viene del hecho de que los pintores, creyendo que la cima se había alcanzado con las figuras de principios de siglo, intentarán pintar “a la maniera” de Miguel Ángel, o de Rafael etc.
2. Especifica las características de la arquitectura renacentista italiana y explica su evolución, desde el Quattrocento al manierismo.
Quattrocento (siglo XV)
Si el arte gótico tiene sus raíces en el románico, el arte renacentista rompe totalmente con el estilo anterior y enraíza en el mundo clásico, muerto centurias antes pero cercano en Italia. Sus características serán:
· Se vuelve a emplear los elementos constructivos clásicos (columnas, frisos, arquitrabes, frontones, arcos de medio punto, bóvedas) con una libertad que es la base de su originalidad. Es una arquitectura arquitrabada y abovedada; las plantas pueden ser basilicales, de cruz latina o de planta central (circular o de cruz griega); las naves centrales suelen ser adinteladas y decoradas con casetones (adornos huecos geométricos, como cuadrados, rectángulos u octógonos, dispuestos en forma regular en un techo o en una bóveda), mientras el paso a las laterales, que son abovedadas, se realiza con arcos formeros de medio punto.
· La belleza y la elegancia son los principales impulsores de este arte, por lo que se aspira en los edificios a conseguir la armonía (el cánon), basada en la proporción matemática entre las diferentes partes del edificio.
· Los edificios eran a escala humana, pretendían la adecuación a las proporciones del ser humano (antropocentrismo), abandonando por tanto la verticalidad y buscando la horizontalidad.
· Los materiales son fundamentalmente la sillería de piedra y los recubrimientos con mármol.
· Las tipologías arquitectónicas más importantes son:
· La iglesia. Pueden ser de planta de cruz latina (imitan las basílicas paleocristianas), o centralizada. En ambos casos suele haber cúpula, simbolizando la bóveda celestial.
· El palacio. Estructurado en torno a un patio central con arquerías, con dos o tres plantas levantadas con sillares almohadillados, imitando la arquitectura romana. Sin elementos defensivos, se abren grandes ventanales. La horizontalidad se refuerza con grandes cornisas.
FILIPPO BRUNELLESCHI (1377-1446)
Este arquitecto florentino fue el primer gran arquitecto renacentista, el creador del estilo con la cúpula de la catedral de Florencia utilizando los elementos clásicos, las proporciones matemáticas y las perspectivas. Construye también las primeras iglesias del nuevo estilo y crea el tipo de Palacio renacentista.
La cúpula de la catedral de Santa María de las Flores de Florencia (1420)
El edificio gótico florentino estaba sin terminar, le faltaba el cimborrio que debía cubrir la enorme anchura (42 m) de sus tres naves. Se convoca un concurso y Brunelleschi lo gana con una doble cúpula, la exterior apuntada y otra interior semiesférica, y une ambas con anillos de madera de tal forma que la exterior contrarreste la presión de la interior, que tiende a hundirse por el centro, y viceversa, la exterior tiende a abrirse hacia los lados y es contrarrestada por la interior y por los arcos exteriores. Este sistema permite que la gran cúpula de 24 nervios cruzados por anillos se levante, sin necesidad de grandes contrafuertes exteriores, sobre un tambor octogonal con ventanas circulares como claristorio. Coronará la cúpula con una linterna. Este modelo se copiará durante todo el Renacimiento y en el Barroco, tanto a nivel italiano como europeo.
Templos de San Lorenzo y Santo Espíritu en Florencia
Son edificios de planta de cruz latina que toman como modelo las basílicas cristianas: tres naves separadas mediante columnas corintias, con un cuerpo de entablamento superior para hacerlas más airosas, que sustentan arcos de medio punto. La nave central tiene cubierta arquitrabada con grandes casetones cuadrados, y las laterales son abovedadas. En el crucero levanta hermosas cúpulas sobre pechinas. En ambos templos se ha estudiado matemáticamente las proporciones y las perspectivas.
Capilla Pazzi
En la iglesia de Santa Croce de Florencia. Este pequeño edificio nos muestra la preferencia renacentista por el edificio de planta centralizada, la limpieza decorativa y de líneas y la importancia de las proporciones armónicas. El exterior asemeja un arco de triunfo con arco de medio punto y un pórtico de columnas clásicas. El interior, con cúpula, es diáfano, proporcionado y unitario, representando la estética humanista.
Palacio Pitti de Florencia
Es el prototipo de palacio renacentista florentino. Casa palacio, es un edificio elegante y de magníficas proporciones, con tres plantas de grandes dimensiones alrededor de un patio central. Al desaparecer el aspecto militar, se prescinde de la torre que tenían las casas nobles del centro de Italia en el gótico. Para romper la monotonía de la gran fachada juega con el claroscuro del almohadillado (sillería con las juntas biseladas y rehundidas). Los ventanales tienen arcos de medio punto. También utiliza óculos para dar más viveza y colorido a la fachada. Al interior los diferentes pisos son adintelados.
La “loggia” del Hospital de los Inocentes
También en Florencia, es un espacio exterior porticado que recuerda los foros romanos. En él volvemos a observar el gusto de Brunelleschi por las arcadas sobre columna exenta que también encontramos en el interior de sus iglesias, diseñadas con proporciones matemáticas (el ancho del arco es igual a la profundidad del pórtico y a la altura de las columnas). En las enjutas de los arcos Luca della Robbia situó varios “tondi” de barro vidriado en los que representa niños que aluden a la función de hospicio de la construcción.
LEÓN BAUTISTA ALBERTI (1404-1472)
Fue un arquitecto muy teórico. Publicó los “Diez Libros de la Arquitectura” del arquitecto romano Vitrubio, y el mismo Alberti teorizó sobre arquitectura en su obra “De re aedificatoria”. Diseñó cómo debían ser los edificios renacentistas copiándolos de los edificios romanos clásicos (por ejemplo, construye algunas fachadas a semejanza de un arco de triunfo romano, con un gran frontón) y aplicó la idea del módulo (división del espacio en formas geométricas que guardan proporciones matemáticas).
Fachada de Santa María Novella de Florencia
Iglesia iniciada en el gótico, donde Alberti construyó la fachada utilizando la idea de la proporción matemática (el módulo es el cuadrado; dos en el cuerpo inferior y uno en el superior, coronado por un frontón triangular, y con ménsulas que unen el conjunto). Esta fachada se decoró con mármoles de colores siguiendo las técnicas típicas del románico y gótico toscano y de la tradición romana.
Palacio Rucellai en Florencia
A este arquitecto se debe otra concepción del palacio renacentista. Contra la uniformidad del almohadillado de Brunelleschi, Alberti traza pilastras en los vanos de las tres plantas, usando además la tan romana superposición de órdenes.
San Andrés de Mantua y el Templo Malatestano de Rímini
Alberti creó un tipo de iglesia de planta longitudinal con una sola nave muy ancha, cubierta con bóveda de cañón con casetones, y  flanqueada por capillas sin comunicación entre sí (este tipo de planta recibe el nombre de Planta Albertiana y será el germen del templo de planta Jesuítica del siglo XVI). Alberti añadía a estos templos una característica fachada que imitaba los arcos de triunfo romanos.
MICHELOZZO MICHELOZZI
Palacio Medici-Ricardi de Florencia

Inspirándose en su maestro Brunelleschi, utilizó almohadillado, pero diferente en cada piso. Destaca este palacio por los vanos de medio punto geminados y la cornisa muy volada, que hará escuela.
GIULIANO DA SANGALLO
Construyó Santa María delle Carceri y Villa Médicis.
Cinquecento (siglo XVI)
Roma absorbió a los artistas de otras ciudades italianas, que emigraron al nuevo foco artístico europeo por el potencial político y económico de los Papas, nuevos mecenas del arte.
· La arquitectura del Cinquecento imita los elementos del Arte Clásico incluso de una manera más fiel que la del Quattrocento. Una vez más, la belleza se vincula a los conceptos de proporción, armonía y equilibrio como en la Antigua Grecia.
· La gran diferencia con el siglo anterior es que se potencia la monumentalidad de los edificios y la austeridad decorativa.
· Las plantas siguen siendo las del Quattrocento: centralizada cubierta con cúpula y de cruz latina y cúpula en el crucero (potenciada por la Contrarreforma por su simbología cristiana).
· Junto a la arquitectura religiosa se desarrolla la urbanística y la arquitectura civil (el palacio en las ciudades, que imita la armonía de los del Quattrocento, pero con monumentales fachadas, y la villa en el campo, también monumentales).
· La decoración es de tipo fantástico, imitando la recién descubierta Domus Aurea de Nerón.
· Grutesco: combinación de elementos vegetales (follaje, guirnaldas, flores, frutos), vasijas, cornucopias (cuernos de la abundancia), panoplias (armaduras), figuras humanas, animales fantásticos o mitológicos (bichas, centauros, sátiros, quimeras), putti, mascarones (caras), bucráneos (cráneos de buey), cintas, coronas, medallones etc., de manera caprichosa y rellenando todo el espacio (horror vacui).
· Candelieri (candelabro): es la decoración vegetal que sale de candelabros y que trazan curvas y contracurvas de manera simétrica a los lados de un eje vertical. Se aplica principalmente en pilastras o columnas y dentro de las capillas de iglesias y catedrales.
DONATO BRAMANTE (1444-1514)
Templo monóptero de San Pedro in Montorio, en Roma.
Financiado por los Reyes Católicos, es un edificio conmemorativo del lugar en el que San Pedro fue crucificado. Modelo a escala reducida de cómo debería ser un edificio al gusto clásico, se inspira claramente en un tholos de orden toscano, realizado con muchísima fidelidad respecto a los originales romanos, aunque mezclado con elementos griegos: una escalinata a la griega, monóptero como el templo de Vesta romano, columnata y friso dórico (triglifos y metopas). Sin embargo, no es una mera copia pues sobre él añade una balaustrada sencilla, un tambor circular con nichos, y una cúpula semiesférica con una pequeña linterna (esta cúpula, tambor y nichos los veremos en todo el arte renacentista posterior y barroco). El resultado final es de una gran originalidad y se convierte en el prototipo del nuevo estilo.
Basílica de San Pedro
Su gran realización. El papa renacentista Julio II decide sustituir la vieja basílica de San Pedro por un edificio levantado en el nuevo estilo y con dimensiones colosales para demostrar el poderío de la Iglesia.
Su sucesor, el Medici León X, encargará su realización a Bramante, que diseña la nueva basílica con planta de cruz griega, la planta más característica de esta época del Renacimiento, inscrita en un espacio cuadrangular (pues hay cuatro capillas en los ángulos). Proyecta cada uno de los brazos terminando en ábside semicircular, y en ellos diseña una serie de cúpulas en línea diagonal con la cúpula central del crucero a la que contrarrestarán sus empujes. La enorme cúpula central, que simboliza el firmamento, estaría en el punto de encuentro de los cuatro brazos, y bajo ella se encontraría la tumba del apóstol Pedro.
Comienza las obras en 1506, pero Bramante muere en 1514. León X encargó la construcción de la Basílica de San Pedro a Rafael, que muere en 1520. Le sucede Sangallo el Joven, que vuelve a diseñar una planta centralizada. En 1546 el nombramiento recayó en Miguel Ángel, de 71 años.
MIGUEL ÁNGEL BUONARROTTI (1475-1564)
El mayor genio del Renacimiento, era un verdadero humanista (arquitecto, escultor, pintor etc.).
Basílica de San Pedro
Miguel Ángel pidió libertad para modificar el proyecto de Bramante. Recupera la planta centralizada y cubre el crucero con una enorme cúpula central inspirándose en la de Brunelleschi en Florencia. Debía alcanzar los 131 m. de altura y se levanta sobre un tambor decorado con columnas pareadas y adosadas, que sirven de contrafuertes en las que descansan los nervios, y vanos con frontones circulares y triangulares. Al interior, se levanta sobre pechinas. La influencia de esta cúpula en los arquitectos posteriores será decisiva.
Diseñará una sola entrada con una enorme portada clásica de enormes columnas lisas corintias, con entablamento y frontón. Pero esta parte la acabará Carlo Maderno en el siglo XVII. 
La Plaza del Campidoglio (Capitolio)
Paulo III le encarga reformar esta plaza, centro de la antigua Roma. Se accede por una escalinata y la diseñó de forma trapezoidal para dirigir la perspectiva visual hacia la Basílica de San Pedro. Diseñó incluso el pavimento circular estrellado. Alrededor de la plaza alineó bellos palacios (como el de los Conservadores, con hermosas pilastras rectangulares adosadas y balcones con frontones triangulares y arcos). En el centro colocó la estatua ecuestre de Marco Aurelio. Con esta plaza demuestra el urbanista genial que era Miguel Ángel.
La escalera de la biblioteca Laurenciana
Hermosísima y colosal escalera en un espacio reducido que da acceso a la sala de lectura desde un vestíbulo rodeado por elementos arquitectónicos (columnas, pilastras frontones, arquitrabes etc.) que no poseen ninguna función constructiva, sino solo decorativa. La escalera es de formas simples y elegantísimas.
ANDREA PALLADIO (1508-1580)
Arquitecto veneciano, fue un estudioso de la arquitectura clásica y escribió un tratado sobre la arquitectura; pero también fue constructor de edificios, influido por Vitrubio y Alberti. Levantó varias iglesias en Venecia (destacan San Giorgio Maggiore y la iglesia del Redentor), pero donde fue realmente original fue en sus diseños de villas (casa residencial a las afueras de las ciudades, con jardines, para familias potentadas).
Villa Rotonda o Villa Capra
Su villa más famosa. La planta de cruz griega se organiza alrededor de un patio circular central cubierto por una cúpula. En los espacios que quedan entre la cúpula y el cuadrado en el que está inserta se sitúan las escaleras internas por las que se accede al segundo piso. Esta disposición simétrica de la planta se refleja en las fachadas, con escalinatas por las que se accede a cuatro pórticos clásicos con columnas jónicas, entablamento sencillo y frontón horadado con dos óculos para jugar con el claroscuro.
VIGNOLA Y GIACOMO DELLA PORTA
La Iglesia del Gesú

San Francisco de Borja encargó a Vignola la construcción de la Iglesia madre de los jesuitas en Roma, templo que debía adaptarse a las ideas del Concilio de Trento. Inspirándose en San Andrés de Mantua, de Alberti, Vignola construye una planta de cruz latina de una sola nave con bóveda de cañón y capillas laterales sin comunicación entre sí. En el crucero levanta una cúpula sobre pechinas con amplias ventanas.

Giacomo della Porta termina la fachada, disponiendo un cuerpo inferior como un arco de triunfo con pilastras y columnas adosadas, y uno superior más estrecho rematado por un frontón triangular. La diferencia de anchura entre ambos cuerpos se soluciona con aletones a modo de volutas (inspirándose en Santa María Novella, de Alberti).
3. Especifica las características de la escultura renacentista italiana y explica su evolución, desde el Quattrocento al manierismo.
Quattrocento
El sentimiento clásico en la escultura apareció ya en el naturalismo de la Europa gótica. En la catedral de Reims, a mediados del siglo XIII, se elaboró una estatuaria casi clásica, y no es el único ejemplo. Pero será en Italia donde ese temprano brote tenga más trascendencia. Sin duda debió influir la abundancia de estatuas romanas, principalmente sarcófagos, conservados en las iglesias. Destacan dos escultores de la ciudad de Pisa, Nicola Pisano y su hijo Giovanni Pisano, como los introductores del nuevo arte en el Trecento.
En el Quatrocento la escultura renacentista se limpia en la ciudad de Florencia del lastre medieval que todavía había en el gótico y, gracias a una generación florentina de artistas de primer orden, emprende una de las etapas más esplendorosas de la historia del Arte, sólo comparable a la protagonizada por los griegos en los siglos V y IV a.C. Sus características son:
· El acercamiento a la estética del mundo clásico hace que la escultura pierda el fin docente y se centre en plasmar la belleza, especialmente la del ser humano a través del desnudo. El humanismo permite el desnudo (el ideal neoplatónico de armonizar cristianismo y clasicismo hace del hombre el centro de la creación, y puede representarse tal y como es).
· Otra gran preocupación de los artistas florentinos fue sin duda el estudio de la perspectiva.
· En cuanto a materiales, el mármol, que nunca dejó de emplearse en Italia, se convirtió en el material preferido junto a la recuperación del bronce, como en la Antigüedad.
· La temática, al recuperarse los modelos clásicos, destaca en temas mitológicos y profanos.
· Abundan los retratos, sobre todo de busto y ecuestres (como exaltación del gobernante).
La poderosa y rica ciudad de Florencia había terminado de construir su magnífica catedral gótica y los ricos patricios de la ciudad, para demostrar su poderío y su prestigio social, estaban interesados en finalizar otro edificio inacabado en el que los mejores artistas del momento pudieran dejar su sello, su baptisterio. Este edificio debía tener tres puertas de bronce, pues solamente tenía una, fundida por Andrea Pisano en 1330, y necesitaba dos más. Así, en 1401 se convocó un concurso para elegir quien esculpiría la segunda puerta, y el tema que tenían que presentar los participantes era el sacrificio de Isaac. Se presentó una gran cantidad de escultores, entre ellos el arquitecto Brunelleschi, pero lo gana un joven de 20 años, Lorenzo Ghiberti.
LORENZO GHIBERTI (1378-1455)
Las Puertas del baptisterio de Florencia 
La primera de las puertas, llamada la Puerta del concurso, la dedica al Nuevo Testamento. Las 28 escenas van enmarcadas en cuadrados lobulados de tradición gótica (siguiendo el modelo de las puertas de Andrea Pisano del siglo XIV). Hay pocos personajes, pero de gran fuerza anatómica y expresiva. Tardó 20 años en su fundición.
Posteriormente, ya sin concurso previo, le encargaron la fundición de la tercera puerta que faltaba, cuya temática serán episodios del Antiguo Testamento. Es la puerta denominada Puerta del Paraíso, que supuso una renovación escultórica tal que se considera que con ella empieza el verdadero Renacimiento escultórico. Ghiberti redujo los temas a diez y los dispuso en paneles de formato cuadrado, buscando en ellos la representación de la profundidad al estilo romano (“schiatto”, es decir, con un sentido pictórico, gradúa en los diferentes planos el relieve de las figuras para producir el efecto de profundidad. Da un relieve muy bajo a los fondos para llegar, de forma progresiva, al altorrelieve en los primeros). A la apariencia de profundidad contribuye también la hermosa perspectiva arquitectónica y el paisaje. Además, dio a sus figuras más naturalismo y expresividad, cogida sin duda de los modelos clásicos que estudió. Su arte de componer y su manera de enlazar los movimientos curvilíneos de las figuras son realmente admirables.
Primer panel de la “Puerta del paraíso” (creación del mundo y expulsión del Paraíso)
Es quizá la pieza más delicada y hermosa de un conjunto de por sí excepcional. Iconográficamente, la historia de Adán y Eva se representa según la narra el Antiguo Testamento, es decir en tres episodios diferenciados: la creación del hombre al que dios le da la vida; el de la mujer, surgida ella de un costado de aquel; y el pecado original, cometido por Adán y Eva al comer del árbol de la ciencia del bien y del mal, con la consiguiente expulsión del Paraíso.
Como toda la puerta, es una composición abierta y compleja. Además, la imagen de Eva apuesta valientemente por el desnudo clásico, lejos de lo que hubiera sido su representación medieval, mucho más púdica tratándose de un episodio bíblico. Es clara la influencia del relieve clásico y del naturalismo humanista, como clásico es también el continuo empleo del “schiatto” de tradición romana. Y apreciamos juegos de perspectiva lineal o geométrica característicos de la pintura del primer renacimiento.
DONATELLO (1386-1466)
Es el gran escultor del renacimiento florentino, y representa un avance en la escultura renacentista ya que no se limita al relieve, al que hace avanzar con pasos decisivos, sino que realiza obras de bulto redondo. Hay un enorme entusiasmo en este escultor en el descubrimiento del hombre, al que representa en las más diversas edades y tipos, en los más variados gestos y actitudes, o expresando los estados espirituales más dispares. Así, representa tanto la dulzura infantil, como la belleza y plenitud de la juventud o la senectud.
Tribunas de la catedral de Florencia (Cantoría)
Le encantaban esculpir a niños, interpretando maravillosamente la alegría infantil. Unas veces hace de la risa de un niño el tema de un busto, y otras, como en las famosas cantorías, desarrolla el tema de la alegría infantil en grupos de niños rebosantes de vida y con rostros más graciosos y expresivos que correctos que desfilan ante nosotros saltando y cantando en un bello desorden que produce una gran sensación de movimiento. Las talló en mármol.
David
Bronce en bulto redondo que es una de las obras maestras del Renacimiento. Destaca por la elegancia y la vida del adolescente, cuyas gráciles formas aún no ha comenzado a deformar la musculatura. Por primera vez desde la antigüedad se representa al personaje desnudo en tamaño natural. El movimiento de la cadera recuerda a la curva praxiteliana, y produce en la figura sensación de inestabilidad.
San Jorge
Lo esculpe como un hombre en plenitud de vida, joven, bello y fuerte. Las piernas seguras en tierra, gran escudo romboidal recorrido por la señal de la cruz, la cabeza erguida y la mirada iluminada por la fe muy fija en el porvenir. Es la gallardía del héroe.
Condottiero Gattamelatta
Primer gran retrato ecuestre escultórico renacentista, y, por sus grandes proporciones, obra cumbre en la historia de la fundición de bronce. Gattamelata era un condotiero (jefe militar), con lo que Donatello pretende exaltar su poder (por lo que claramente se inspiró en la estatua ecuestre romana de Marco Aurelio).
Profeta Habacuc
Refleja perfectamente al ser humano en su senectud.
Magdalena penitente
En la etapa final de su vida Donatello refuerza el sentido expresivo de sus imágenes, como se ve en esta talla en madera.
Otros escultores del Quattrocento son:
· Jacopo della Quercia. Aunque mantiene rasgos góticos, su monumentalidad y fuerza anticipan a Miguel Ángel. Destaca la Fonte Gaia de Siena.
· La familia Della Robbia. Especializados en la cerámica vidriada, destacando los medallones (tondi) de temas religiosos, con figuras blancas y fondo azul.
· Andrea del Verrocchio. Broncista, trata de reflejar la fuerza interior, la expresividad, en vez de la belleza externa. Destacan su David y el Condottiero Colleoni.
· Antonio Pollaiuolo. Busca el realismo y la expresividad, como se ve en el bronce de Hércules y Anteo.
Cinquecento
El descubrimiento de obras clásicas como el Apolo de Belvedere o el Laocoonte crea gran conmoción entre los escultores del siglo XVI, que buscarán imitar el clasicismo y la monumentalidad.
El antropocentrismo y el consecuente interés en mostrar la belleza del cuerpo humano llevará a dar gran importancia al desnudo.
Según avance el siglo el manierismo impulsará la expresividad, la gesticulación, el ímpetu de movimientos y escorzos (retorcimiento helicoidal o figura serpentinata), para reflejar las pasiones humanas.
El material más usado fue el mármol, pero también el bronce.
MIGUEL ÁNGEL
El florentino se consideraba escultor más que pintor o arquitecto.
En su juventud, hasta 1506, su estilo era plenamente clasicista, con atención al desnudo y a la precisa representación anatómica. Destacan:
La Piedad del Vaticano (1498)
La novedad está en el tema: representa a una Virgen que no mira desolada al cielo, sino que mira resignada a Cristo asumiendo su muerte; su rostro, más joven que el del hijo (simbolizando la eterna virginidad) es de una belleza perfecta, y en el cuerpo de Jesús no se percibe aún exageración anatómica ninguna. Su composición es marcadamente triangular, piramidal.
David (1501)
De tamaño colosal (4 metros), es la obra más grandiosa del Renacimiento. El tema es el combate de David con el gigante Goliat. Refleja la tensión previa al combate, patente en la preocupación por la representación anatómica de la musculatura en tensión, en el movimiento contenido, en esa mirada fija, en la fortaleza del brazo derecho, en su mano cerrada preparada para lanzar la piedra. Y todo con una precisa representación anatómica.
Representa el triunfo sobre la tiranía, se convierte en el símbolo de Florencia, república de ciudadanos gobernados por los Medici renacentistas, frente a otros gobernantes italianos anclados en la E.Media.
En su madurez su estilo cambia, muy influido por el descubrimiento del Laocoonte en 1506. Las figuras de Miguel Ángel son grandes, de facciones perfectas y gestos terribles, miradas fulminantes. En sus criaturas la vida late y borra de sus rostros toda expresión de serenidad. En los cuerpos, la musculatura, cada vez más acusada, revela los largos años dedicados por el artista al estudio de la anatomía. Los desnudos de Miguel Ángel están dotados de una fuerza en tensión sin igual en la historia de la escultura, los músculos viven y pugnan bajo la piel, y todo el cuerpo rebosa de dinamismo contenido, se revuelve, adopta posiciones ricas en movimiento. La gran fuerza expresiva de la tensión muscular y la mirada fulminante reciben el nombre de “terribilitá” miguelangesca. Destacan en esta época:
Sepulcro de Julio II (1505)
El Papa ordenó a Miguel ángel levantar su sepulcro en San Pedro del Vaticano, y este proyecto fue su gran ilusión. Lo ideó en tres pisos con colosales grupos escultóricos de 40 figuras. Pero el propio Julio II le ordena paralizar la obra para pintar la Capilla Sixtina. Pasan cuarenta años posponiendo, a su pesar, el encargo de Julio II, por lo que finalmente de todo el proyecto no consigue finalizar más que el Moisés y los Esclavos, que están sin terminar, en los que muestra su dominio del desnudo.
Moisés (1515)
Grandiosa estatua en la que queda patente la enorme influencia del recién descubierto Laocoonte. Representa el momento en que el patriarca israelita baja del Monte Sinaí, donde Dios le ha entregado las Tablas de la Ley, y ve el becerro de oro, que era adorado por el pueblo judío. La gran fuerza expresiva (“terribilitá” miguelangesca) se manifiesta en su rostro, una mirada fulminante que refleja la ira contenida, y en la tensión muscular tremenda de sus brazos y muslos.
Tumbas de los Medicci (1527)
En San Lorenzo de Florencia estaba el sepulcro de Lorenzo “el Magnífico” y su hermano Juliano. Ahora Miguel Ángel añade los monumentos funerarios de otros dos Medicci. Adosados a la pared, ambos están vestidos a la romana, sentados, uno frente a otro y en actitudes contrapuestas:
· A Lorenzo II nos lo presenta pensativo ("Pensieroso"), flanqueado por el Crepúsculo y la Aurora. 
· A Juliano II en actitud de militar arrogante, flanqueado por el Día y la Noche.
A sus pies, recostados sobre las tumbas, las personificaciones citadas forman pareja. Aunque son unos espléndidos desnudos, presentan cierta imperfección anatómica y un retorcimiento de los cuerpos que preludian el sentido anticlásico del manierismo. Las figuras femeninas muestran una musculatura exagerada.
En su vejez, Miguel Ángel, sumido en una crisis espiritual y con arrebatos místicos, trabaja en obras religiosas poco desbastadas, como si estuviesen sin terminar. Destaca La Piedad Rondanini de Milán, de “forma serpentinata” o helicoidal, que se considera un precedente del expresionismo del s.XX.
EL MANIERISMO (2ª mitad del siglo XVI) ofrece algunos escultores influenciados por Miguel ángel:
· Benvenuto Cellini (Perseo con la cabeza de Medusa).
· Giambologna, que trabajó el bronce (su Mercurio es un alarde de equilibrio) y el mármol
El Rapto de las Sabinas
Bronce en el que los cánones de belleza clásica se mezclan con el movimiento y las posturas contrapuestas, el “contraposto”. Destaca la “serpentinata”, o composición helicoidal, en espiral. El tema es el rapto de las mujeres de la tribu de los sabinos por parte de los romanos, tras fundarse Roma por Rómulo.
4. Especifica las características de la pintura renacentista italiana y explica su evolución, desde el Quattrocento al manierismo.
Quattrocento
Si en el Trecento (siglo XIV) Giotto había ya realizado avances trascendentales en la pintura que se acercaban al clasicismo, esto se completara en el Quattrocento. Durante el siglo XV, la pintura florentina va a seguir el naturalismo renovador, la conquista de la realidad:
· Uso de la perspectiva lineal o científica, que permite representar en una superficie plana (dos dimensiones) la apariencia de profundidad (tres dimensiones). Para ello se plantean una serie de líneas de fuga que convergen en un único lugar, el punto de fuga. Esas líneas forman una pirámide imaginaria que puede ser cortada en distintos planos en los que los objetos representados reducen su tamaño proporcionalmente al acercarse al vértice de la pirámide, dando la sensación de profundidad.
· Los pintores aprenden a representar cada vez mejor el cuerpo humano y los rostros se van haciendo más variados. Se hacen verdaderos retratos en los que se copian fielmente los rasgos del retratado (realismo), y cuya expresión refleja el carácter, el honor, la melancolía etc. Los pintores reciben influencias de los escultores renacentistas tanto en las actitudes como en interpretación de los ropajes.
· Lo mismo que en la figura humana, se avanza en la interpretación realista del paisaje. Aunque a principios de siglo continúa estilizándose, esquematizándose, según la tradición bizantina y la pintura gótica, el paisaje realista termina por imponerse.
· Los ingenuos escenarios arquitectónicos góticos del Trecento cambian sus formas hacia arquitecturas renacentistas gracias a la honda preocupación de los pintores florentinos por la perspectiva lineal.
· También hay grandes avances en la utilización de la luz, elemento de primer orden en la pintura pues permite mostrar el volumen de los objetos o personas y permite apreciar los planos de profundidad. Es una luz difusa, que abarca la totalidad de la escena y no se focaliza en ningún objeto o figura concreta.
· La temática es muy variada. Predominan aún los temas religiosos, pero aparecen temas mitológicos (lo que permite reintroducir el desnudo), relatos de la vida cotidiana, alegorías. Todos estos temas están profundamente humanizados.
· En cuanto a las técnicas pictóricas, en la primera mitad de siglo se mantiene la pintura al temple sobre tabla, pero poco a poco se va imponiendo el óleo sobre lienzo (llega de Flandes, primero a Venecia y luego al resto de Italia), que permite pintura más luminosa. En pintura mural se siguió con el fresco.
· La línea, los contornos son nítidos. Pero en Venecia empieza a predominar el color sobre el dibujo.
FRA ANGÉLICO (1390-1455)
Monje pintor que une la linealidad y dulzura de la pintura del gótico internacional con el modelado y los espacios arquitectónicos para conseguir la perspectiva, propio del Renacimiento.
Celdas y pasillos del convento de San Marcos de Florencia
Las decora con frescos que representan la vida de Jesús y de los monjes dominicos. Su preocupación es el volumen de las figuras, la composición y la naturalidad del movimiento, a la vez que desprecia la preocupación por el espacio y la naturaleza. 
Destaca el fresco de la Anunciación (1437-1446), tema muy repetido en Fra Angélico. Representa la escena donde María acepta ser la madre del hijo de Dios, cuando un ángel se lo anuncia. En este caso no representa la escena de la Expulsión del Paraíso que sí aparece en la versión de la Anunciación que se encuentra en el Museo del Prado. Aquí la escena está enmarcada en un pórtico inspirado en la arquitectura de Brunelleschi, donde manifiesta su preocupación por representar la perspectiva, aunque las líneas de fuga no convergen en un punto (no está aún bien conseguida la perspectiva científica). Las columnas son de orden compuesto. Al fondo se nos muestra un aposento que acentúa la profundidad y la perspectiva. 
Anunciación del Museo del Prado
Esta pintura sobre tabla muestra elementos góticos como la desproporcionada habitación en que se encuentra la Virgen y el jardín en forma de tapiz que limita la acción al primer plano, los dorados, y el tema devocional (que establece la asociación simbólica entre la Anunciación y el Pecado Original cometido por Adán y Eva, pues la Virgen, cuya historia aparece representada en el banco inferior de la tabla, aparece como hilo conductor entre el Pecado Original y la Redención de la Humanidad por el Nacimiento de Cristo). María acepta ser la madre del hijo de Dios, cuando un ángel se lo anuncia, y un rayo de sol le ilumina el corazón. Aparece también Dios en esta imagen, personificado como una paloma. La arquitectura y la perspectiva son ya renacentistas.
TOMÁS MASACCIO (1401-1428)
Gran renovador, Masaccio huirá de la sensibilidad del gótico y de la dulzura de Fra Angélico, tendiendo hacia un arte grandioso y dramático. Es como Donatello, pero en pintura. Además, aprende de Giotto el sentido de la monumentalidad y vigorosidad de las figuras y composiciones, pero las introduce en ambientes paisajísticos o arquitectónicos en los que ensaya la perspectiva lineal para conseguir profundidad, y usa la luz (claroscuro, gradación del color) para conseguir volumen.
La Trinidad de Santa María Novella
Fresco ilusionista que parece perforar la pared del templo y crea un espacio tridimensional simulado. Es el primer gran estudio de la perspectiva geométrica. Las irreales arquitecturas enfatizan la profundidad de una escena que se sitúa en primer plano. El tema principal son las tres Personas de la Santísima Trinidad (Padre, Hijo y Espíritu Santo o paloma). El punto de vista bajo del pintor tiende a ensalzar la escena del Calvario y las figuras de los donantes arrodillados bajo ella. Aparece la Deesis. 
Frescos de la Capilla Brancacci en la iglesia de Santa María del Carmen en Florencia
Su obra más importante, en la que relata la vida de San Pedro, a través del cual Dios salva a la humanidad. Con composiciones muy bien iluminadas, crea unas figuras fuertes y expresivas, con volumen casi escultórico, que reducen su tamaño con la lejanía. Usa la arquitectura para conseguir la perspectiva lineal.
Destaca el tributo de la moneda. Masaccio representa las figuras de Jesús y Pedro en un solo espacio pero en una narrativa en tres partes sucesivas que describen la historia narrada en el Evangelio de Mateo:
· Un recaudador de impuestos reclama a Jesús en Cafarnaúm un tributo. Este acontecimiento ocupa el centro del fresco. Se ve al cobrador, de espaldas, con una túnica roja, y Jesús ordena a Pedro, con un gesto que el apóstol repite, lo que ha de hacer: que pesque un pez, en el cual encontrará la moneda del tributo.
· En el lado de la izquierda San Pedro toma una moneda tragada por un pez del lago Tiberíades. 
· En el lado derecho San Pedro paga al recaudador.
La escena se desarrolla parcialmente en un espacio arquitectónico, construido según las leyes de la perspectiva; el paisaje del lago y de las colinas se difumina en profundidad en tonalidades suaves y ayuda a destacar, por contraste, las figuras coloreadas de Cristo y de los apóstoles en el primer plano de la escena. 
PIERO DELLA FRANCESCA (1416-1492)
Pintor y teórico de la pintura (“De Prospectiva pingendi”), su obra destaca por el estudio de la luz para potenciar la perspectiva. Trabajó para el Duque de Montefeltro, al que pinta a menudo como donante, a la manera flamenca.
Madonna del duque de Urbino (1472)
En el centro está representada María en un trono, con el Niño Jesús adormecido, y en torno a ellos están los ángeles y los santos. El hombre arrodillado a la derecha, pintado de perfil y armado es el duque Federico de Montefeltro. Están san Francisco, san Bernardino de Siena, san Pedro mártir, San Juan Bautista y san Jerónimo, protector de los humanistas.
El marco es arquitectónico, con pilastras y un ábside del que pende un huevo de avestruz (símbolo de vida, de nacimiento). La perspectiva lineal es muy precisa, con el punto de fuga coincidiendo con la boca de la Virgen.
Frescos de la Trinidad en la iglesia de Santa María Novella

Resalta el extraordinario uso de la perspectiva lineal en una arquitectura renacentista de clara inspiración romana (casetones y órdenes). Retrató al duque de Montefeltro y su esposa como donantes.
PAOLO UCELLO (1397-1475)
Investigó la perspectiva lineal con líneas de fuga en composiciones donde las figuras se representan con mucho volumen y con fuertes escorzos. 
Destaca la Batalla de San Romano.
SANDRO BOTICELLI (1445-1510)
Es un pintor florentino que destaca por el dominio del dibujo y la composición. Marcado por un temperamento muy sensible y apasionado, sus figuras son esbeltas y en posturas curvadas, la emoción agita los cuerpos de sus personajes y se desborda en sus rostros, muy expresivos.
Entre sus composiciones religiosas mencionar sus hermosas representaciones de la Virgen, con expresión melancólica, triste cuando mira al Niño pareciendo presentir su crucifixión. Sus tondos figuran entre las mejores creaciones del Renacimiento (destaca la dulce Madonna del Magníficat).
Pero gran conocedor del mundo clásico, sin duda destacan sus representaciones mitológicas, dotadas de un fuerte sentido narrativo y muy líricas, poéticas: El nacimiento de Venus y la Primavera.
El nacimiento de Venus
Inspirada en la “Metamorfosis” de Ovidio, no narra realmente el nacimiento de la diosa Venus en el mar, sino su llegada a una playa sobre una concha, empujada por los vientos, dioses alados, entre una lluvia de flores. La ninfa Primavera espera a la diosa en la playa para cubrirla con un manto rojo con motivos florales. En busca de la belleza, dota a Venus de una cabellera espléndida, mientras la brisa arquea levemente su cuerpo, que nos recuerda a las Venus de la época helenística. El desnudo clásico vuelve con esta pintura, pero no representa su faceta de fertilidad, el amor carnal o el placer sensual, sino que se acerca más al ideal de inteligencia pura o saber supremo.
La Primavera
Inspirada de “Los Fastos”, de Ovidio sobre las fiestas romanas, este cuadro es una composición alegórica sobre la fiesta pagana del renacimiento de de la Primavera. En una composición simétrica, la diosa Flora preside el despertar de la Naturaleza sobre un fondo de tonos verdes: según Ovidio, Flora fue una vez la ninfa Cloris, la primavera temprana, que exhalaba flores al respirar y suscitó una pasión ardiente en Céfiro, dios del viento invernal de marzo, quien la siguió y la tomó como esposa por la fuerza. En el cuadro observamos a la derecha la elegante figura de Cloris, temerosa de morir en los brazos del frío Céfiro (representado como grisáceo hielo). Arrepintiéndose de su violencia, Céfiro la transforma en Flora, que aparece al lado derramando rosas, y como regalo le da un hermoso jardín en el cual reine eternamente la Primavera, mostrado a la izquierda del cuadro con el grupo de las tres Gracias, hijas de Zeus y diosas del Hechizo, la Alegría y la Belleza (de larguísimas cabelleras de oro y cubiertas por leves y transparentes velos, son los más bellos cuerpos de mujer del siglo XV florentino. Espigados y casi adolescentes, reflejan un ideal de la belleza que desaparece en la generación pictórica siguiente. El nervioso dibujo botticelliano anima a esos cuerpos, crispa sus dedos que se entrecruzan inquietos, y onduladas vestiduras clásicas. Están siendo asaltadas por amorcillos).
Los perfiles de las figuras están dibujados con unas limpias líneas. De elevada estatura, delgadas e idealizadas, pero ligeramente alargadas, cuerpos artificiosamente estirados, presagiando el Manierismo.
La Calumnia 
Otra bella composición alegórica inspirada en una pintura del griego Apelles, en la que aparecen diferentes figuras: La Calumnia, coronada por la Traición y el Engaño, y arrastrando por los cabellos a su víctima, un hombre medio desnudo, es guiada por la Envidia (de oscuras vestimentas) a los pies del trono del rey Midas, juez que con sus orejas de asno escucha los consejos de la Ignorancia y la Sospecha. En el extremo opuesto aparecen el Remordimiento, envuelto en negros ropajes, y la Verdad, desnuda.
El colorido y la luz confieren movimiento a la escena. A destacar la magnífica perspectiva lineal que se consigue por medio de las arquitecturas clásicas, donde sobresalen los espléndidos frisos de los arquitrabes y las esculturas también de figuras clásicas, de las hornacinas. Todo ello nos muestra a un Botticelli gran dominador del dibujo.
Otros maestros florentinos destacados son Fray Filippo Lippi o Girlandaghio.
Pero, además, el estilo renacentista se expande fuera de Florencia a otras ciudades de Italia, como Padua (Pierugino y Mantegna) o Venecia.
MANTEGNA (1431-1506)
Sus fuertes figuras rebosan de una monumentalidad casi escultórica, interesándole la representación del volumen y los escorzos, como es patente en su famoso Cristo muerto.
Para los fondos monumentales usa la perspectiva lineal, como en El Tránsito de la Virgen.
En la decoración de la Bóveda del Palacio de los esposos, en el Palacio Ducal de Mantua, hace bonitos escorzos y perspectivas ilusionistas.
PERUGINO (1445-1523)
Pietro Perugino pinta con gran claridad compositiva, con espacios marcados por la perspectiva lineal, como en la Entrega de llaves a San Pedro, de la capilla Sixtina del Vaticano.
En Venecia, los contactos comerciales con Oriente y la luminosidad de la ciudad, rodeada de lagunas, producen una pintura que plasma muy bien la luz y el color (favorecido por el uso del óleo) en composiciones donde predomina lo narrativo y lo descriptivo, siendo sus cuadros auténticas crónicas sociales y arquitectónicas de la urbe. Destaca la familia Bellini.
Cinquecento
Durante el periodo clasicista, a principios de siglo, se siguió representando el desnudo, buscando la monumentalidad y la belleza ideal. Con el paso del tiempo las figuras tenderán a representarse en primer plano, sin fondos arquitectónicos pintados con las leyes de la perspectiva.
La mayor aportación del Cinquecento en pintura fue el tratamiento de la luz y la perspectiva aérea (abundan los fondos paisajísticos y los objetos y figuras van perdiendo nitidez según se alejan, se difuminan).
Finalmente, el manierismo buscará mayor movimiento y fuerza expresiva.
LEONARDO DA VINCI (1452-1519)
Por su notable afán de saber en todas las artes (escultor, pintor), de dominar todas las técnicas y de inventar (como ingeniero inventa máquinas de guerra, cañones o diseña puentes, caminos, túneles) es quizá el genio más representativo del Renacimiento. Además, es teórico del Arte.
Como artista le interesa de forma extraordinaria el cuerpo humano y sus movimientos, y la expresión del rostro, los gestos. Pero la técnica más famosa empleada por Leonardo será su “sfumato”, (pintura con contornos o perfiles vagos y difuminados, perdiéndose los contornos nítidos del Quattrocento. Es el tránsito suave de la superficie iluminada a la superficie en sombra, de los colores vivos a la tonalidad vaga). Con ello logra un mayor naturalismo y contribuye a la perspectiva aérea.
La Virgen de las Rocas (1486)
Representa a la Vírgen y un ángel Isabel con Jesús y San Juan Bautista niños. Inscribe las figuras en una composición triángular, y se relacionan con gestos dulces y miradas (la Virgen presenta ya la típica sonrisa leonardesca). Al encanto del sfumato le agrega las difuminadas rocas recortadas en la vaporosa lejanía. Hay dos versiones.
Santa Ana, la Virgen y el Niño (1499)
Con la misma composición triangular y figuras monumentales.  Cristo es representado abrazando a un cordero, lo que simbolizaba su Pasión, mientras que la Virgen intenta retenerlo.
La Última Cena (1495)
Es un fresco que decora el refectorio del convento de Santa Maria delle Grazie, en Milán. Representa a los Apóstoles tras la mesa en el momento en que Cristo revela que uno de los suyos le traicionará. La gran variedad de gestos, muy naturales, son un verdadero estudio psicológico de emociones y reacciones humanas, rostros asombrados ante la revelación de su Maestro. Las figuras forman cinco grupos: dos grupos de tres apóstoles en cada lateral y el de Cristo sólo, dando la sensación de la próxima soledad ante el martirio, con una serenidad triste. Cristo, en el medio y con los brazos extendidos, es el centro de las líneas de fuga que hay en el cuadro, formadas por el artesonado y los cuadros laterales, en un excelente estudio de la perspectiva. En cuanto al colorido hay una bella combinación de tonos cálidos y fríos.
La Gioconda (1505)
Representa a una bella dama de unos treinta años. Novedades en el retrato son la posición de sus brazos y el hecho de estar representada de medio cuerpo. Destacan la suave expresión del rostro, con una dulce y enigmática sonrisa, que conjuga realidad e idealización y admirablemente modelado con el sfumato, y el vaporoso paisaje de formas vagas e indeterminadas, difuminado, que le sirve de fondo. La indefinición de la identidad de la retratada contribuye al aire misterioso de esta obra.
MIGUEL ÁNGEL
Ya hemos visto que Miguel Ángel se sentía escultor. Por ello no nos debe extrañar que una de las características del Miguel Ángel pintor sean sus figuras pictóricas con apariencia de escultura. En ellas da más importancia al dibujo sobre el color, que usa para dar volumen. Sus músculos están henchidos (terribilita), parecen helenísticos.
La bóveda de la capilla del Sixto IV (Capilla Sixtina) (1508-1512)
Su gran obra pictórica, que el Papa Julio II le obligó a pintar. Después de cuatro años de trabajo presenta la bóveda sostenida por una trama arquitectónica ficticia, con varios arcos transversales apoyados en pilastras, entre las cuales representa alternativamente lunetos con figuras gigantescas de profetas y sibilas (profetisas). Sobre los capiteles de los pilares dispone una serie de jóvenes desnudos en variadísimas posturas de clara influencia escultórica (los ignudi).
En la parte central de la bóveda hay "viñetas" con escenas del Antiguo Testamento: Dios separa la luz de las Tinieblas, Dios crea la Luna y el Sol, la Creación del Hombre, la Creación de la Mujer, la Expulsión del Paraíso, el sacrifico de Noé, el Diluvio Universal, la embriaguez de Noé. Memorable es el momento de la creación, en la que podemos apreciar el impulso de vida que se transmite desde un Dios potente y patriarcal a un Adán escultórico. El número de figuras es considerable. Utilizó colores esenciales (los que resultan de la mezcla de colores primarios) y un dibujo poderoso con volúmenes y escorzos atrevidos. No hay paisajes. Lo importante para Miguel Ángel era el Hombre.
Muchos años después, en 1541 y con 66 años, el Papa Pablo III le ordena pintar el testero (pared frontal) de esta sala, con el tema del Juicio Final (el Dios de justicia, totalmente desnudo y con su poderoso brazo amenazante, rodeado de la Humanidad, condena eternamente a los pecadores. Hasta los justos están atemorizados de la ira divina). La composición refleja claramente la transformación espiritual del pintor y el cambio hacia el manierismo, visible en cierto alargamiento de las figuras y en el torbellino de movimientos ascendentes de los elegidos que contrasta con los movimientos descendentes de los condenados. Toda la escena es un homenaje al desnudo clásico. El movimiento y la tensión muscular de las figuras, que confieren dramatismo, visible en toda la capilla, aumenta en esta pared. Los escorzos violentos preludian el Barroco.
RAFAEL SANZIO (1483-1520)
A pesar de morir con 37 años, en su amplísima obra es el pintor que mejor representa el clasicismo. Consiguió la anhelada asimilación del paganismo y el cristianismo.
Rafael tiene un primer periodo en su ciudad de Urbino con pinturas de figuras blandas, con suaves movimientos, rostros redondos y miradas de ensueño (Virgen con el niño). Compondrá cuadros en los que la perspectiva arquitectónica y la búsqueda de la profundidad son básicas, como Los Desposorios de la Virgen (1504), influenciado por Perugino (la entrega de las llaves a San Pedro).
Marcha a Florencia, donde recibe influencias de Leonardo (gestos y colorido de "La última Cena", y sus paisajes nebulosos como en la Gioconda) y de Miguel Ángel (fuerza, escorzos, movimiento) y así comienza a utilizar el escorzo, efectos de claroscuro y variedad en la expresión de los rostros. Durante esta época florentina hay que destacar sus madonas y Sagradas Familias, en las que funde la belleza pagana del Renacimiento, rebosante de nobleza y grandiosidad, con la devoción cristiana. Ejemplos son la Madonna de Ganduca, La Virgen de Terranova, La Virgen de la Pradera, La Virgen del jilguero, La Sagrada Familia del cordero, La Virgen del pez. En ellas apreciamos las composiciones triangulares y el sfumato.
Finalmente es llamado por el Papa Julio II al Vaticano para que decore con frescos los grandes muros de las estancias vaticanas. Es donde alcanza su estilo plena madurez, menos clasicista y con figuras más monumentales y expresivas, por influencia de Miguel ángel. Los más importantes son:
· La disputa del sacramento. A uno y otro lado del altar una serie de pontífices, cardenales y prelados discuten acaloradamente y con movimientos elegantes. En el plano superior Cristo, el Padre y la Corte Celestial contemplan la disputa. Hay influencias de Leonardo en Los gestos y posturas de los personajes, mientras que los escorzos son manifiestamente miguelangelescos.
· El incendio del Borgo, La batalla de Constantino contra Majencio (muy manierista) etc.
La escuela de Atenas
Fresco de las estancias vaticanas que presenta una inmensa perspectiva arquitectónica clásica que recuerda a Alberti o Bramante, ante la que Platón (con el rostro de Leonardo) y Aristóteles, representando las dos corrientes filosóficas más determinantes en el Renacimiento, presiden una ingente reunión de sabios de la antigüedad: Euclides (rostro de Bramante), Heráclito (rostro de Miguel Ángel), Arquímedes etc. 
Destaca también como retratista. Mencionaremos solamente su Cardenal (Museo del Prado) de grandiosidad y simplicidad geniales, pero gran estudio psicológico mostrándonos el carácter frío y calculador del clérigo en su mirada fría, nariz aguileña y labios finos, todo rodeado de púrpura de diferentes matices.
ESCUELA VENECIANA
Paralelamente a la escuela florentina, tan volcada al dibujo y a las innovaciones técnicas en la pintura, la escuela veneciana continuó la tradición del Quattrocento que daba gran importancia al color, tal vez por la influencia oriental que siempre esta ciudad tuvo de Bizancio y de Oriente.
Las características de la escuela veneciana son el culto por el color aplicado con pincelada suelta, la atmósfera luminosa, el sfumato, la representación de un mundo alegre en escenarios lujosos que exaltan la riqueza de la ciudad comercial, el paisaje poético, el desnudo femenino sensual etc.
GIORGIONE
El primero del siglo XVI, creador del estilo veneciano. Introduce el tema de la diosa Venus desnuda, sensual, como en su Venus dormida. A veces representa figuras desnudas de apariencia mitológica mezcladas con otras vestidas a la moda del siglo XVI, como en el Concierto campestre.
La Tempestad
En este cuadro inicia el tema del paisaje poético, típico de la pintura veneciana. Es una de las obras más enigmáticas de la Historia del Arte y su significado ha dado lugar a grandes discusiones, realmente no sabemos qué tema se representa: hay hipótesis sobre diferentes episodios bíblicos, mitológicos o hasta una representación alegórica de la fortuna, la fortaleza o la caridad.
TIZIANO (1487-1576)
Como representante máximo de la pintura veneciana, Tiziano desprecia un tanto el dibujo y se centra más en la consecución de unos colores de gran intensidad y fuerza (destaca por el uso del color rojizo intenso, característico en sus cuadros), en unas composiciones llenas de detalles y en una riqueza casi oriental. Tiene obra religiosa, pero destaca en la mitológica y en el retrato.
Venus
Interesado en la mitología, nos deja una serie de Venus desnudas por influencia de su maestro Giorgione. Son desnudos bellos y sensuales, de carnes blandas, recostadas en sus lechos y dejándonos ver el paisaje o las habitaciones de fondo. Son importantes los efectos de luz, que modela los cuerpos, los envuelve en un escenario misterioso y hace que la blancura de las carnes destaque aún más. Sus cuerpos recorren la composición del cuadro oblicuamente. Son famosas Venus y la música, Danae, Bacanal etc. 
Venus de Urbino (1538)
También llamada Venus del perrito. Encargada por el duque de Urbino, representa a una joven desnuda semitendida sobre un lujoso lecho en el interior de un palacete veneciano. En el fondo se observa una gran ventana por donde entran leves reflejos de la laguna y se observa el cielo tras un árbol; al lado de la ventana se encuentran dos criadas casi enigmáticamente de espaldas acomodando ropas en un arcón de bodas. A los pies de la joven desnuda duerme un perrito (típica alegoría de la fidelidad), signo de que la representada no es una diosa, sino una mujer real, aunque no se sabe exactamente quién es. Esta Venus se aleja del idealismo característico del Renacimiento italiano, aquí la mayor diferencia con las Venus típicas es que la joven aparece no como diosa, sino consciente y orgullosa de su belleza y su desnudez: ella mira de un modo dulce, cómplice y decidido al que la observa, mientras su mano izquierda se apoya sobre el pubis, que se ubica en el centro de la composición. Las flores en la mano derecha resaltan el aura de erotismo. 
Como retratista debemos mencionar los retratos que realizó a su admirador, el emperador Carlos V. Pinta al Emperador en diferentes períodos de su vida: tras la coronación imperial en Bolonia, tras la batalla de Mühlberg, enfermo poco antes de su abdicación etc. El emperador lo ennobleció nombrándole conde palatino. Felipe II también fue un entusiasta comprador de sus obras y él mismo fue retratado varias veces por el pintor veneciano, como Felipe II con armadura corta. Conviene resaltar también los retratos de nobles venecianos y sus propios autorretratos.
Carlos V en la batalla de Mühlberg (1548)
El retrato más famoso de todos. Retrato psicológico que nos presenta al emperador, ya avejentado y cargado de preocupaciones, montando a caballo durante la batalla. Hay gran calidad en la armadura del guerrero y es importante señalar el paisaje brumoso del fondo.
VERONÉS

Sus obras, enmarcadas en amplios escenarios arquitectónicos renacentistas, reflejan el lujo y esplendor de la ciudad de Venecia, con multitud de personajes entre los que se diluye el tema principal, normalmente religioso.  Sus composiciones tienen un rico colorido. En su madurez enmarca sus obras en paisajes naturales (como su Venus y Adonis).
Las Bodas de Canaá (1563)
De tamaño enorme, este lienzo representa las Bodas de Canaá, tema recogido en el Evangelio de Juan que narra el primer milagro de Jesús: la Virgen María, Jesús de Nazaret y algunos de sus discípulos están invitados a una celebración nupcial en Canaá, y al final de la fiesta, cuando se quedan sin vino, Jesús ordenó a los siervos que llenaran tinajas con agua, que él convirtió en vino.
Como es usual en Veronés, representa un episodio evangélico al estilo de las grandes fiestas venecianas de entonces, en un marco arquitectónico renacentista (columnas dóricas y corintias alrededor de un patio abierto). Causó cierto escándalo, al insistir más en la fiesta que en los elementos religiosos.
El cuadro tiene dos partes diferenciadas: la inferior, en la que se amontonan hasta 130 figuras, y la superior, dominada por la arquitectura, en la que personajes populares se representan en arriesgados escorzos, y con unos elementos arquitectónicos captados en perspectiva.
En el centro del cuadro y diluido entre la multitud (algo muy frecuente en Tiziano) está Jesucristo, sentado, con un halo alrededor de la cabeza; a su derecha, la Virgen María con un halo más débil; y junto a ambos, alguno de los apóstoles. En este sentido, el simbolismo religioso se impone, pues mientras estos invitados ocupan el centro de la mesa, los recién casados aparecen sentados en el extremo izquierdo.
TINTORETTO

Combinó el gusto por la luz y el color venecianos con rasgos manieristas, por admiración a Miguel Ángel, de quien adopta la expresividad y el volumen y las posturas forzadas en sus figuras.
El Lavatorio, del Museo del Prado (1548)
Representa una escena narrada por el Evangelio de Juan, en la que se describe cómo, durante la Última Cena, Jesús se levantó de la mesa, se quitó el manto, se ató una toalla a la cintura, y después de echar agua en un recipiente se puso a lavar los pies a sus discípulos. Simón Pedro pretendió negarse, pero al insistir Jesús en que de otro modo no podría tener parte con él, accedió a que le lavase los pies.
El artista representa el episodio con Cristo y san Pedro en un extremo de la composición. La mayor parte del lienzo está ocupado por la estancia donde se desarrolla la Última Cena, con la mesa y los discípulos en torno a ella. En el centro destaca un perro, y detrás los apóstoles descalzándose o en diversas posturas y escorzos. El extremo de la izquierda está dominado por otro apóstol que se está desatando el calzado, y cuya esculturalidad se asemeja a las poderosas anatomías de Miguel Ángel.
La composición parece descentrada, con el episodio principal desplazado a un lado del cuadro. Esto se explica por el emplazamiento original del cuadro, en la pared derecha de una estancia alargada; los creyentes verían más cerca precisamente la parte donde estaba Jesús. Además, la mesa está orientada hacia esa zona, de modo que, vista la obra desde la derecha, el escorzo de la mesa acentúa el efecto de perspectiva. A ello también contribuye el pavimento de losas con formas geométricas. En el fondo de este lado izquierdo se ven arquitecturas clásicas de una ciudad que recuerda a Venecia, con una barquichuela entre canales, en azules y blancos bañados por una luz fría, lo que da un aire irreal.
5. Compara la pintura italiana del Quattrocento con la de los pintores góticos flamencos contemporáneos.
La pintura de los primitivos flamencos surge sobre hacia 1430 en torno a los dominios de los Duques de Borgoña en Flandes (actual Bélgica), una de las zonas más urbanizadas de Europa.
Desde el punto de vista pictórico la pintura de los primitivos flamencos parte del Gótico Internacional, pero significa un impresionante avance técnico y formal:
· Domina el dibujo sobre el color. El dibujo es de una gran perfección técnica.
· En cuanto al color, su gran aportación es la técnica del óleo, que permite tratar los temas con gran minuciosidad y detallismo gracias al uso de pinceles diminutos y lentes (de hecho, para advertir hoy las pinceladas también hay que usar lentes). El óleo permite lograr una gama cromática más viva (permite practicar la técnica de la veladura, la aplicación de sucesivas capas de color traslúcidas que permite representar un amplio arco de tonos diferentes) y permite retocar y rehacer continuamente.
· La luz es a veces difusa (ilumina todo el cuadro por igual) y a veces direccional (un foco de luz ilumina unas zonas más que otras). La luz se utiliza para crear corporeidad, volumen, pero también para enfatizar el realismo y las calidades y texturas de los objetos.
· El espacio tiene profundidad. Pero se desconocen las leyes de la perspectiva, aunque se crea la ilusión de una tercera dimensión por medio de líneas oblicuas, arquitecturas, suelos embaldosados, degradación cromática y lumínica para simular la perspectiva aérea etc. El pintor se sitúa en un punto de vista alto respecto a la escena de primer plano. 
· El espacio es ilimitado, se sugiere la existencia de espacio real más allá de los márgenes del cuadro. Incluso a veces el espacio en el que se encuentra el espectador es una “continuación” del espacio de la obra de manera que se genera la ilusión de que el espectador está dentro de la escena. El pintor se vale para ello de diferentes recursos (espejos, suelos que se cortan en el margen inferior de la pintura, miradas de los personajes hacia el espectador).
· Las figuras tienen volumen, los rostros expresión y rasgos individuales (lo cual los vincula con las esculturas de Claus Sluter). Las vestiduras están tratadas minuciosamente, al detalle, con unos característicos pliegues en V.
· El soporte es sobre tabla. Se pintan trípticos para ser vistos abiertos y cerrados; y polípticos.
· Temática:
· Dominan los temas religiosos, muchas veces situados en interiores urbanos contemporáneos al pintor (anacronismo) y mezclados con temas y elementos de la vida cotidiana.
· Adquiere mucha importancia el retrato. A menudo el retratado, que es quien ha pagado la obra, aparece en forma de donante, arrodillado ante la virgen o los santos y actuando como testigo de las escenas religiosas.
· En los cuadros de interior, familiares e íntimos, aparecen muchos objetos con una gran atención por el detalle y la minuciosidad. Podemos decir que son auténticos bodegones o naturalezas muertas integradas en la escena. Además, estos objetos suelen encubrir significados simbólicos y misteriosos.
· También se da importancia a los paisajes integrados en la obra, amplios y luminosos, que se extienden por el horizonte del cuadro y a veces se vislumbra a través de una ventana. Es un paisaje naturalista (de un realismo de botánico) e incluso verosímil, poblado de catedrales y torres góticas, pero completamente inventado por el pintor.
La pintura de los primitivos flamencos destaca por su perfección técnica y formal, los pintores son auténticos maestros conocedores de su oficio. Sin embargo, hay fuertes contradicciones entre la habilidad por representar las calidades y la luz con un acentuado naturalismo y la incapacidad de representar la perspectiva fielmente (a veces los errores de perspectiva son muy torpes).
Si en Italia durante el Trecento (siglo XIV) Giotto había ya realizado avances trascendentales en la pintura que se acercaban al clasicismo, esto se completará en el Quattrocento (siglo XV), cuando la pintura florentina va a seguir el naturalismo renovador, la conquista de la realidad:
· Uso de la perspectiva lineal o científica, que permite representar en una superficie plana (dos dimensiones) la apariencia de profundidad (tres dimensiones). Para ello se plantean una serie de líneas de fuga que convergen en un único lugar, el punto de fuga. Esas líneas forman una pirámide imaginaria que puede ser cortada en distintos planos en los que los objetos representados reducen su tamaño proporcionalmente al acercarse al vértice de la pirámide, dando la sensación de profundidad.
· Los pintores aprenden a representar cada vez mejor el cuerpo humano y los rostros se van haciendo más variados. Se hacen verdaderos retratos en los que se copian fielmente los rasgos del retratado (realismo), y cuya expresión refleja el carácter, el honor, la melancolía etc. Los pintores reciben influencias de los escultores renacentistas tanto en las actitudes como en interpretación de los ropajes.
· Lo mismo que en la figura humana, se avanza en la interpretación realista del paisaje. Aunque a principios de siglo continúa estilizándose, esquematizándose, según la tradición bizantina y la pintura gótica, el paisaje realista termina por imponerse.
· Los ingenuos escenarios arquitectónicos góticos del Trecento cambian sus formas hacia arquitecturas renacentistas gracias a la honda preocupación de los pintores florentinos por la perspectiva lineal.
· También hay grandes avances en la utilización de la luz, elemento de primer orden en la pintura pues permite mostrar el volumen de los objetos o personas y permite apreciar los planos de profundidad. Es una luz difusa, que abarca la totalidad de la escena y no se focaliza en ningún objeto o figura concreta.
· La temática es muy variada. Predominan aún los temas religiosos, pero aparecen temas mitológicos (lo que permite reintroducir el desnudo), relatos de la vida cotidiana, alegorías. Todos estos temas están profundamente humanizados.
· En cuanto a las técnicas pictóricas, en la primera mitad de siglo se mantiene la pintura al temple sobre tabla, pero poco a poco se va imponiendo el óleo sobre lienzo (llega de Flandes, primero a Venecia y luego al resto de Italia), que permite pintura más luminosa. En pintura mural se siguió con el fresco.
· La línea, los contornos son nítidos. Pero en Venecia se empieza a dar predominio del color sobre la línea, sobre el dibujo.
6. Especifica las características peculiares del Renacimiento español
La introducción del Renacimiento en España se debió a nuestras relaciones con Italia. El Reino de Aragón dominaba Nápoles, que será posesión española hasta el siglo XVIII. Durante el reinado de los Reyes Católicos, la música y la literatura hispanas reflejaban la influencia renacentista: Jorge Manrique, el Marqués de Santillana, Juan del Encina etc. La influencia en las artes plásticas se retrasó algo, hasta principios del siglo XVI, por la fuerza del Arte Isabelino en Castilla, un estilo artístico impulsado por los propios Reyes Católicos como arte de propaganda política, y que pertenece más bien al estilo gótico tardío, muy influido por el estilo flamígero de Flandes y del Norte de Europa. De este modo lo italiano aparece a principios del siglo XVI como una nueva moda extranjera que penetra en España y que debe luchar contra el Gótico Isabelino local.
Muchos artistas italianos llegaron a España (Torrigiano, Domenico Fancelli, los hermanos Leoni) para decorar los nuevos palacios. Escultores y pintores españoles viajaron a Italia para realizar su aprendizaje y volvieron a España para plasmar lo aprendido en tierras italianas. 
En España el Renacimiento estuvo sometido a los dictados de la Corte, de la Iglesia y de la nobleza porque no existió una gran burguesía, mecenas de las artes, como ocurría en Italia.
Además, los ideales humanistas encarnados por el neoplatonismo italiano o por el Erasmismo flamenco chocaron aquí con la Inquisición Española y luego con el triunfo de la Contrarreforma. El Renacimiento Español tiene así un matiz más religioso y menos profano que el Renacimiento Italiano.
El Arte Renacentista Español es a veces superficial, y se centra en lo ornamental.
a) Arquitectura española del siglo XVI
Se puede dividir en tres períodos y estilos diferentes:
EL PLATERESCO (primer tercio del XVI)
Esta denominación proviene de la comparación que hicieron los escritores del siglo XVI (Ortiz de Zúñiga) de la profusa y compleja decoración de los edificios (horror vacui), con la labor de los plateros. El Plateresco es más un estilo decorativo que un estilo arquitectónico, pues la mayor parte de los edificios que llevan esta decoración mantienen una estructura gótica.
El Plateresco hereda muchos elementos del Gótico Isabelino: el gusto por las fachadas-retablo, las cresterías, el horror vacui, la representación de la heráldica (por eso la Fachada de la Universidad de Salamanca, de Estilo Plateresco, recuerda a la del Colegio de San Gregorio, edificio isabelino de Valladolid, a pesar de que los motivos decorativos son muy distintos). 
Pero muchos elementos ornamentales del Plateresco provienen del arte italiano: los candilieri, los grutescos, los “tondi” o medallones, los “putti” o amorcillos, las hornacinas, los sillares almohadillados, las columnas con proporciones clásicas, encintadas o abalaustradas, etc.
 Los principales centros del Plateresco fueron:
· Burgos. La obra plateresca más genuina es la Escalera Dorada de la catedral, de Diego de Siloé. Sus escalones curvos nos recuerdan la escalera de la Biblioteca Laurenciana de Miguel Ángel. 
· Toledo:
· Tras el fracaso de la rebelión de los Comuneros, Carlos V encargó a Alonso de Covarrubias la construcción del Alcázar de Toledo, en lo más alto de la ciudad. Este palacio-fortaleza se asemeja a los palacios renacentistas italianos en su planta cuadrada y en la combinación del aspecto recio del exterior, acentuado por sus cuatro torres y el almohadillado, con la gracilidad y elegancia del patio interior, formado por dos pisos de arcos de medio punto que cabalgan sobre columnas de estilo compuesto.
· Covarrubias también realizó la fachada plateresca del hospital de la Santa Cruz.
· Salamanca. La “capital plateresca”, fue centro humanista gracias a su universidad, aunque también destaca la plateresca fachada del convento de San Esteban, integrada en un edificio gótico.
Fachada de la Universidad de Salamanca
Anónima, tiene elementos del arte del arte isabelino (horror vacui, arcos rebajados, fachada-retablo, heráldica, cresterías e incluso imitación de pináculos); sin embargo, la abigarrada decoración está formada por elementos platerescos (medallones, grutescos, putti, etc.).
EL PURISMO (1530-1560)
Durante este período los arquitectos simplifican la excesiva carga decorativa del Plateresco y se centran en temas técnicos de estructuras y proporciones propiamente renacentistas: uso de cúpulas, bóvedas de cañón con simples casetones que eliminan a las nervaduras góticas, arco de medio punto etc.
Ornamentalmente, las esculturas abandonan la abundancia y menudez del plateresco, haciéndose más voluminosas, pero situándose en lugares muy concretos (portadas, ventanales principales), apareciendo muchos espacios lisos. Las molduras de los arcos son muy finas. Todo ello da un aspecto de una severa, elegante y sobria arquitectura frente al decorativismo del plateresco.
· Alcalá de Henares. El Cardenal Cisneros fundó allí una universidad humanista:
· Rodrigo Gil de Hontañón realizó su fachada poco recargada, en la que destacamos su cuerpo central enmarcado por columnas pareadas y rematado con frontón, la superposición de órdenes por pisos, y el complejo enmarcamiento de las ventanas.
· El Paraninfo de la Universidad de Alcalá de Henares mezcla lo renacentista con un bello artesonado de influencia mudéjar española (lo que se conoce como estilo Cisneros).
· Granada. Tras su conquista, la ciudad de los Reyes Católicos y de Carlos V se convirtió en un foco artístico de primer orden. Destaca su catedral, construida desde 1528 por Diego de Siloé, separa el presbiterio de la nave longitudinal a la manera italiana, imitando a Brunelleschi y Bramante.
Palacio de Carlos V
Levantado en Granada por Pedro de Machuca, formado en Italia. Es el edificio más característico de este período por su clasicismo, pureza de líneas y sobriedad (su fachada con almohadillado muy profundo, con óculos y otros vanos rectangulares es lo más decorativo). Su patio interior, circular, de dos pisos (con columnata toscana y arquitrabes con triglifos y metopas en el bajo, y columnas jónicas en el de arriba, donde han desaparecido las columnas abalaustradas platerescas), lo convierte en un ejemplo de purismo clasicista, con una marcada influencia de San Pietro in Montorio de Bramante.
ARQUITECTURA HERRERIANA (a partir de 1560)
A mediados del siglo XVI algunos arquitectos comienzan a cansarse de tanta decoración y deciden usar un estilo totalmente sobrio y exclusivamente arquitectónico que viene derivando del purismo para convertirse en un estilo más propio, menos influenciado por Italia, más nacional por la influencia posterior que tendrá (incluso en edificios construidos en el siglo XX, sobre todo en la primera época del franquismo).
San Lorenzo de El Escorial
Concebido por Felipe II, es el monumento típico de este estilo. Su arquitecto principal es Juan de Herrera (1530-1597), que tiene un exquisito sentido de las proporciones y de las formas, y que diseña el edificio con una enorme planta cuadrangular, cuatro torres cuadradas en sus ángulos con los típicos chapiteles de pizarra, gran patio central y varios patios menores. Es un enorme complejo de edificaciones (panteón real, palacio y monasterio) construido totalmente de granito y de una austeridad imponente. Herrera renuncia a toda decoración en las fachadas que no resulte del mero encuadramiento de los vanos o del orden dórico de sus portadas. Los temas vegetales desaparecen, los elementos decorativos geométricos se reducen a pirámides o bolas de granito, y las únicas figuras son grandes estatuas (Patio de los Reyes).
La iglesia del palacio es de cruz griega con gran cúpula central levantada sobre pechinas con un tambor; en el exterior dos torres con las típicas cúpulas renacentistas flanquean la fachada.
b) La escultura española del siglo XVI
Durante el primer tercio del siglo XVI los escultores españoles abandonan el estilo gótico y se entregan con entusiasmo a las formas renacentistas. Se reciben influencias de Italia, bien por la llegada de escultores italianos o por los estudios que realizan escultores españoles en Italia, pero muy pronto se producirá un estilo renacentista propio intensamente expresivo y original:
· Utilizan el mármol y el bronce en los monumentos funerarios, pero fuera de ellos nuestros escultores continúan usando, como en el período gótico, la madera policromada, y gracias a este material puede manifestarse plenamente algo tan español como el intento de producir efecto de riqueza deslumbrante (como si fuera la escultura una gigantesca obra de orfebrería) y, sobre todo, el gusto por lo dramático, la ilusión de vida real de una representación de teatro.
· La técnica de la policromía en madera es fundamental en este período. En la parte correspondiente a los ropajes se aplican panes de oro. Posteriormente se da la pintura, el dibujo deseado se raya en la capa de ese color dada sobre el oro, y, al dejar descubierto ese fondo de transparente luminosidad, se obtiene una decoración de tipo esgrafiado (técnica llamada del estofado). La parte de policromía de rostros, manos y desnudos se denomina carnaciones.
· La mayor parte de estas obras en madera policromada se aglutinan en retablos, que en este periodo muestran elementos propios del estilo a nivel arquitectónico: columnas abalaustradas, pilastras, cornisas con frisos más o menos decorados, arquitrabes etc. Todo ello con una gran abundancia de "puttis", ángeles o santos entre las diferentes calles y pisos, donde se narran escenas del Antiguo o del Nuevo Testamento.
· Como elementos formales, sin embargo, hay que diferenciar dos etapas:
· A principios del siglo XVI la escultura renacentista española tiene aún los caracteres clásicos procedentes del Quattrocento Italiano (gran preocupación por las proporciones, la anatomía y la belleza, el movimiento en potencia etc.):
· Domenico Fancelli esculpe la Tumba de los Reyes Católicos en Granada.
· Vasco de la Zarza esculpe el Sepulcro de El Tostado de la Catedral de Ávila.
· Felipe Bigarni esculpe el Trascoro de la Catedral de Burgos, y junto a Diego de Siloé el Retablo de la Capilla del Condestable, en la Catedral de Burgos. 
· En una segunda generación, a mediados del siglo XVI, la escultura española se puede considerar manierista, especialmente por la insistencia en la expresión del patetismo, el dramatismo y los gestos y movimientos apasionados, y por la utilización de estructuras compositivas complejas como la serpentinata (helicoidal) etc. Hay infinidad de escultores, tanto extranjeros como españoles, pero nos vamos a centrar en:
ALONSO BERRUGUETE (1488-1561)
La figura indiscutible de este siglo. Hijo del pintor Pedro Berruguete, se forma en Florencia y Roma, y su principal inspirador va a ser Miguel Ángel. Trabaja fundamentalmente en Valladolid. Busca en sus esculturas dramatismo y movimiento (personajes de temperamento nervioso, rápido y fácil movimiento corporal). Trabajaba deprisa, con ímpetu, y por ello deja a un lado la perfección, por lo que a veces sus obras muestran lamentables incorrecciones.
Los retablos de de Olmedo y de San Benito están en el museo de Valladolid, y muestran frecuentes incorrecciones. Se componen de varias escenas en relieve y figuras de bulto redondo.
El retablo de San Benito
Su diseño es original, con balaustradas, grutescos y órdenes arquitectónicos clásicos, y con estatuillas y grupos escultóricos en los intercolumnios de formas muy ligeras y al mismo tiempo llenas de tensión desenfrenada. La iconografía está centrada en la infancia de Cristo y en la vida de San Benito como temas centrales, y alrededor una serie de pequeñas estatuas de profetas, apóstoles, evangelistas y santos (destacar San Jerónimo, de gran arrebato místico), entre las que se encuentran algunas de las creaciones más emblemáticas del artista, destacando dos figuras:
· El sacrificio de Isaac. Inspirado en Donatello y Miguel Ángel, es donde su sentido dramático se expresa de forma más aguda.
· El martirio de San Sebastián, en el momento de ser gravemente herido por los flechazos. Con el movimiento de huida de su cuerpo adolescente hacia el tronco del árbol, ofrece una mezcla de temor y de gracia que hace pensar en Donatello o en el joven Miguel Ángel.
Ambas esculturas parecen estar inspiradas directamente en El Laocoonte, y reproducen claramente la “forma serpentinata” del Manierismo Italiano (ascensión helicoidal que exige la contemplación desde varios puntos de vista, y no desde uno sólo, a pesar de que se trata de obras pertenecientes a un retablo).
La Sillería del coro de la catedral de Toledo
Son figuras de santos y profetas que, arrebatados por una intensa vida interior, constituyen la galería de místicos más maravillosa producida hasta entonces. Labrados en madera sin policromía alguna, puede apreciarse en ellos la finura del modelado de que es capaz Berruguete. Sus relieves son figuras huesudas, angulosas, gesticulantes y nerviosas.
JUAN DE JUNI (1507-1577)
De origen francés, también lo podemos inscribir en la escuela vallisoletana. A la espontaneidad y prisas de Berruguete se oponen las dudas y estudios previos, larguísimos, de Juni, y por esos se le acusa de falta de fecundidad (por ejemplo, para realizar el Santo Entierro invirtió cuatro años). Juni es un enamorado de lo grandioso, más aún, de lo gigantesco. Sus personajes, de rostros anchos y hermosos, son siempre corpulentos. No son de temperamento nervioso como los de Berruguete, sus figuras son más pausadas, pero, eso sí, no menos angustiadas.
El Santo Entierro (1541-1545)
Grupo en bulto redondo con un efecto teatral, escenográfico, muy logrado. Son seis figuras, independientes cada una salvo el grupo formado por la Virgen y San Juan. Todos ellos (María, san Juan, María Magdalena, María Salomé, José de Arimatea y Nicodemo), presas del más intenso dolor, se retuercen en angustiosas actitudes en torno al gigantesco cuerpo de Cristo muerto, situados en una puesta en escena teatral y muy atractiva para el espectador.
Virgen de las Angustias
Destaca por su expresión trágica. Es una de las obras maestras de la escultura renacentista.
c) La pintura española del siglo XVI
Prácticamente todos los temas son religiosos, ya que quien pagaba la mayoría de los cuadros era la Iglesia. No había mitología porque el paganismo renacentista italiano no había calado en España.
Formalmente la pintura renacentista española imita muchos de los elementos italianos (idealismo, perspectiva lineal etc.).
Se utiliza como soporte la pintura de caballete (óleo sobre lienzo), y también el retablo sobre tabla. 
Al igual que en escultura, en la pintura también el Renacimiento Italiano penetra primero en su faceta clásica (influencia de Leonardo y Rafael), con autores como Juan de Juanes o Pedro Berruguete, y posteriormente en su faceta manierista, influidos por Miguel Ángel (destacan Luis de Morales y El Greco).
PEDRO BERRUGUETE
Llevó a cabo su aprendizaje en Italia, pero en su obra mezcla las influencias del estilo italiano con el flamenco, de moda en Castilla durante el Reinado de los Reyes Católicos. Esta mezcla se aprecia en el Retablo de Paredes de Nava (Palencia) o en la Anunciación de la Cartuja de Miraflores. También pintó el retablo se Santo Tomás de Ávila.
LUIS MORALES, “el Divino”
Ya puede ser considerado como manierista. En la Virgen con el Niño muestra la influencia de las madonas de Leonardo y Rafael: idealismo, belleza, sfumatto etc.
7. Explica las características de la pintura de El Greco a través de sus obras más representativas.
DOMENIKOS THEOTOCÓPOULOS, El Greco (1541-1614)
Nació en Creta, y es el resultado de un bello mestizaje cultural: su primera educación griega (bizantina), su preparación técnica como pintor colorista en la escuela veneciana y su transformación espiritual en la España de Felipe II. En 1576 viene a España, a Toledo, porque la decoración de El Escorial atrajo a una cantidad de pintores italianos. El cuadro que presentó a Felipe II para poder trabajar en el monasterio (Martirio de San Mauricio y la legión tebana) no fue del agrado del rey, por lo que El Greco se instala definitivamente en Toledo, donde la rica Archidiócesis financiaba ampliamente a los artistas. También trabajó encargos particulares.
Su arte en Toledo sólo conserva de Venecia el extraordinario sentido del color, en el que es un auténtico maestro. Tiene unos colores indiscutiblemente propios, irreales: sus granates desvaídos, sus verdes limón, sus elegantes grises, sus ocres, sus azules misteriosos y fríos etc.
Pero el ambiente artístico bizantino de su primera juventud y su propia naturaleza mística de tensión espiritual, agudizada en Toledo por el contacto con el exaltado mundo religioso español de fines del XVI, hacen que sus personajes se vayan desmaterializando y, al espiritualizarse, se alarguen y retuerzan desproporcionadamente (manierismo).
El Expolio (Catedral de Toledo, 1577).
Muy manierista. El escenario casi desaparece totalmente, y, salvo la espléndida túnica carmín de Jesús y el acero de la armadura del capitán, todo se reduce a una maravillosa galería de cabezas rebosantes de expresión, en que al odio de los soldados que van a repartirse su túnica y crucificarle se opone la mirada de amor y bondad de Jesús. Hay un manifiesto anacronismo en las armaduras, cascos, armas etc. La composición es circular en el exterior: desde las cabezas de los presentes hasta la Virgen y San Juan, e inscrita en ese círculo la línea vertical de Cristo con escorzos muy propios de El Greco.
Alegoría de la Santa Liga o Adoración del nombre de Jesús (1579)
La primera obra encargada por Felipe II. Los personajes representados, además de Felipe II, serían Pío V, patrocinador de la Liga Santa contra el Imperio Otomano, y Juan de Austria, vencedor de la batalla de Lepanto. Otros personajes se encuentran en la parte superior rodeados de una corte de ángeles. En la parte inferior podemos apreciar al Leviatán, alegoría del Infierno, que recuerda a El Bosco.
La influencia de la escuela veneciana es palpable en la sensación atmosférica y en las pinceladas que proveen luz y color a la escena. Recuerda a de Miguel Ángel en la composición de los personajes.
El martirio de San Mauricio y la Legión Tebana (1580)
A Felipe II no le gustó por su carácter irreal y por no dar protagonismo al martirio en sí. El cuadro representa tres momentos de la historia: en primer plano San Mauricio y sus hombres comentan la conveniencia o no de aceptar el martirio (dar importancia a este momento de duda es precisamente lo que no gustó al rey). Los personajes están en “contraposto” desde tres perspectivas diferentes. El martirio en sí aparece en segundo plano en una perspectiva alta. En el cielo, los ángeles acogen el alma de los mártires en unos complejos escorzos. La obra da una gran sensación de irrealidad, a lo que contribuye la extrañeza del paisaje descarnado y la deformación e incongruencia del espacio en sí (vemos simultáneamente una escena que ocurre encima de nosotros y otra que ocurre bajo nosotros). Algunos personajes nos observan desde la primera escena en esa “presión hacia el exterior” típicamente manierista. Gama de colores es fría (grises).
El entierro del señor de Orgaz (Iglesia de Sto. Tomé, Toledo, 1586)
Divide la composición en dos partes:
· Parte baja, escena terrenal. El Greco imagina una larga fila de personajes, vestidos de negro, formando un friso luminoso de rostros puntiagudos enmarcados por blancas lechugillas, que comentan en voz baja el portento y dirigen su mirada al cielo (retratos de personaje toledanos contemporáneos, incluyendo el pintor y su hijo). Por haber favorecido a los agustinos, el propio San Agustín (el mitrado), junto a San Esteban (el que ayuda a llevar el cadáver), asistieron al entierro del Señor de Orgaz. Sobre el fondo negro nuestra mirada se centra en las ricas vestiduras de los dos santos y en la armadura del difunto.
· En la parte alta del lienzo, la escena celeste, el Todopoderoso, la Virgen y Juan el Bautista, reciben el alma del Señor de Orgaz transportada por un ángel. Las figuras son muy alargadas, con posturas retorcidas, con mucha luminosidad y colorido.
La adoración de los pastores (1612)
Su último gran cuadro religioso, es una obra que el artista hizo para que colgase sobre su propia tumba en la iglesia de Santo Domingo el Antiguo en Toledo. La firma del Greco, en griego, puede verse en la esquina inferior izquierda.
La composición está desarrollada en espiral, creando un movimiento de ascensión. La distorsión extrema de los cuerpos caracteriza la obra. Los colores brillantes y las formas y poses extrañas (expresada en los movimientos de las figuras, como si bailasen) crean una sensación de maravilla y éxtasis, al celebrar los pastores y los ángeles el milagro del niño recién nacido. El Niño Jesús aparece envuelto en brillantez y blancura, lo que es un recurso tomado de los iconos griegos, y parece emitir una luz que juega en los rostros de los pastores descalzos que se han reunido para rendir homenaje al nacimiento milagroso. Se destacan los fuertes contrastes entre la luz y las zonas oscuras que realzan el sentido del drama.​
El Greco repite algunas composiciones religiosas, como el Apostolado (los mejores son el de la Catedral y el del Museo de El Greco), los San Franciscos etc.
También es un gran retratista. Por influencia de los venecianos refleja tanto la realidad física del personaje como su psicología. Da una espiritualidad característica a todas sus figuras.
El caballero de la mano en el pecho (1578)
Se cree que es el retrato del marqués de Montemayor. Un caballero con la mano en el pecho mira al espectador como si hiciese un pacto con él, la postura de la mano parece un gesto de juramento. Está vestido de forma fina y elegante y porta una espada dorada. De oro es también el medallón con cadena que lleva. En su tiempo se convirtió en la representación clásica y honorable del español del Siglo de Oro. Los ricos matices en el ropaje oscuro confirman la influencia de la escuela veneciana.
Por último, también acometió el tema del puro paisaje, no como simple fondo, algo que no es común hasta el siglo XVIII. Destaca la Vista de Toledo.
18. Describe la práctica del mecenazgo en el Renacimiento italiano y las nuevas reivindicaciones de los artistas en relación con su reconocimiento social y la naturaleza de su labor.
El mecenazgo es un tipo de patrocinio que se otorga a artistas, literatos o científicos, a fin de permitirles desarrollar su obra. En la Roma de Augusto (finales del siglo I a. C.), un particular, Cayo Cilnio Mecenas, cobró tanta fama como protector de las artes que su nombre pasó a designar tal función social. Desde entonces «Mecenas» es la persona poderosa que brinda su apoyo material, o protege mediante su influencia, a artistas, literatos y científicos para que estos puedan realizar su obra.
El mecenazgo moderno apareció en el Renacimiento. La vinculación de un mecenas con estos artistas geniales, que adquirían una inmensa fama incluso en plena juventud, aportaba prestigio social, político y evidentes beneficios a los que lo ejercían, con lo que el mecenazgo se convirtió en una práctica extendida. Familias como los Médici consiguieron rodearse de los artistas y humanistas más importantes, convirtiendo a Florencia en el centro cultural de su época. La protección de las artes pasó a ser una actividad competitiva entre las ciudades italianas (los Médici en Florencia, los Montefeltro en Urbino, los Este en Ferrara o los reyes de Nápoles) y el papado, para pasar posteriormente a todas las monarquías europeas (Reyes Católicos, Maximiliano I de Habsburgo, Francisco I de Francia, Enrique VIII de Inglaterra, Isabel I de Inglaterra, Felipe II de España); y dentro de cada una de ellas, las casas nobiliarias y algunos personajes que deseaban prestigiarse por encima de su bajo origen (mercaderes enriquecidos como los Fugger, altos funcionarios como Nicolás Rolin o Francisco de los Cobos) y aprovechaban la oportunidad de vincular su nombre al de los artistas que protegían. Los nuevos retratos de monarcas y poderosos reflejan la magnificencia y boato de estos patrocinadores, como se denota claramente en el “Retrato del emperador Maximiliano I” de Durero. También la arquitectura se volvió más ostentosa, como se evidencia en el palacio de Fontainebleau mandado construir por Francisco I de Francia, o las construcciones vaticanas promovidas por los papas Julio II y León X, que aglutinan arquitectura, escultura y pintura desarrolladas por los mejores artistas del momento, como Bramante, Miguel Ángel y Rafael.
Durante el Renacimiento, la protección de las artes se consideraba una de las premisas básicas de todo buen gobernante, en consonancia con el consejo dado en la “Ética a Nicómaco” de Aristóteles de realizar abundantes gastos en arte y obras civiles. En “El cortesano” de Baldassare Castiglione se recomienda a todo gentilhombre que pretenda ser un referente de su época que sea instruido en literatura, música y arte, además de en las armas. 
En esta época se inició también el coleccionismo, con lo que era habitual que los mecenas adquiriesen obras de arte para sus colecciones privadas. Felipe II de España fue uno de los mayores coleccionistas de su tiempo, con un especial interés por la obra de Tiziano y El Bosco; su sobrino el emperador Rodolfo II no se quedó atrás, y reunió una amplia colección de obras de arte y objetos de todo tipo. Este afán por el mecenazgo y el coleccionismo se extendió a las artes decorativas, lo que supuso un incremento en la producción de tapices, joyas, cristalería, metalistería, porcelana, mobiliario y otros objetos. Este tipo de obras fueron frecuentes también en regalos de tipo cortesano, especialmente en el ámbito diplomático, como el salero de Francisco I de Francia, de Benvenuto Cellini, que pasó por diversas cortes como Florencia, París y Viena.
Los artistas (arquitectos, pintores de corte, poetas), aunque no recibieran pagos regulares o no estuvieran en un momento concreto realizando un encargo por el que recibieran un pago inmediato, eran admitidos en el círculo de confianza de sus poderosos patrocinadores, donde podían no solamente mantener un nivel de vida superior al del entorno artesanal gremial, sino desarrollar una inédita capacidad de relacionarse entre sí (entre artistas de distintas artes o literatos de distintas disciplinas intelectuales) y con personajes de alta talla social. Todo ello elevaba su formación y condición de una forma hasta entonces inimaginable y surge el contraste entre el concepto de artes vulgares y el de bellas artes. Así se fue perfilando un tipo ideal de artista universal, humanista, que define la época.
8. Explica las características esenciales del Barroco
Características generales del Arte Barroco
La Europa del siglo XVI terminó en medio de una guerra de religión producida por la separación de los cristianos protestantes del Norte de Europa de la obediencia del Papa. Los fuertes controles que trataron de imponer los poderes políticos sobre sus súbditos harán de los siglos XVII y XVIII un nuevo escenario político, religioso, social y, naturalmente, artístico:
· Poder papal: La Iglesia Católica, después del Concilio de Trento (1545-1563), renunció a las naciones protestantes, pero estableció una férrea disciplina moral en las que permanecieron dentro del catolicismo. Y una forma fue dar al creyente un arte basado en una teatralidad tan deslumbrante que lo reafirmase en su creencia. El poder moral y económico de la Iglesia Católica era enorme. Esto le hizo ser el más poderoso cliente del Arte. El arte Barroco fue el arte de la Contrarreforma, es decir, el movimiento religioso, social y cultural promovido por la Iglesia Católica Romana a partir del Concilio de Trento (S. XVI) y que pretende enfrentarse a las corrientes ideológicas y religiosas de las variantes protestantes del Cristianismo del Norte de Europa. Los máximos defensores de esta ideología católica serán los jesuitas (Compañía de Jesús, "defensores", "soldados" de Cristo).
· El poder real: el Barroco también fue el arte al servicio del Absolutismo. En los países de fuerte poder real el monarca actuará con el pueblo como la Iglesia con sus fieles, les impondrá la obediencia ciega a través del deslumbramiento de sus palacios y edificios de gobierno. El arte es la expresión del triunfo del poder del monarca absoluto, elegido por Dios para gobernar su reino.
· Aunque parezca paradójico, el Barroco también es el arte de la burguesía calvinista de los Países Bajos (opuesta tanto al Catolicismo como al Absolutismo). La pintura barroca holandesa se convierte así en un arte democratizado que ensalza la nueva ideología burguesa. Holanda se convierte en el siglo XVII en la nueva potencia económica gracias al dominio de los mares y a la actividad mercantil de los burgueses holandeses. La pintura holandesa ensalzará con orgullo este modo de vida.
La arquitectura barroca italiana
Características generales

Como ya había ocurrido en la centuria anterior, Italia se convirtió en el siglo XVII en un foco artístico de primera importancia que influyó en el resto de Europa. Durante la Primera mitad del siglo XVII, los Papas Urbano VIII y Alejandro VII convierten a Roma en el centro de la Contrarreforma y el arte Barroco romano se convierte en el arte de propaganda del poder político y espiritual del Papado, por lo que Roma debe convertirse en uno de los principales focos artísticos del barroco. Otras ciudades importantes del Barroco Italiano son Bolonia, Nápoles y Turín.

Al agotarse las posibilidades expresivas del clasicismo a finales del XVI, es, una vez más, el genio italiano el que logra apuntar nuevas direcciones a la expresión plástica. El predominio de la lógica racionalista y matemática en la arquitectura renacentista termina por fatigar y de nuevo la sensación viene a suplir a la razón. A la obra equilibrada y racional del Renacimiento viene a sustituirla la expresión desequilibrada y dinámica del Barroco, que aportó un tratamiento anticlásico y antirracional a los elementos constructivos y decorativos clasicistas. Así, aparece un repertorio de infinitas curvas, elipses, parábolas, helicoidales, que sustituyen el perfecto equilibrio del medio punto romano. Se sigue manteniendo la columna con basa y capitel compuesto, entablamento y dintel o arco, todo ello renacentista, pero dotándolo de desequilibrio y movimiento. Se busca monumentalidad (orden gigante):
· Ahora las columnas se decoran con estrígiles (estrías en espiral) o se retuercen helicoidalmente (salomónicas).
· Los frontones son curvos y mixtilíneos, y se rompen. Los entablamentos se incurvan.
· Muros y fachadas no son planos, se curvan en formas cóncavas y convexas buscando perspectivas y efectos luminosos de claroscuro. Produce sensación de movimiento.
· La planta rectangular deja paso a plantas elípticas, circulares y mixtas.
· Las bóvedas se decoran con “trampantojo” (engaño del ojo), aparentando que desaparece el techo y se abren al cielo, donde vuelan personajes.

En el Barroco primó la teatralidad, el engaño, los espacios irreales, pero sobre todo en la arquitectura. Tanto la escultura como la pintura quedarán supeditadas a ella.

En la Arquitectura barroca del siglo XVII la ciudad se convierte también en sujeto del arte, el urbanismo vuelve a adquirir una importancia fundamental. Las capitales se engrandecen con grandes avenidas que proporcionaban amplias perspectivas visuales, facilitaban la circulación y enlazan los puntos clave de la urbe. Así ocurre con la nueva planificación de la ciudad de Roma, donde los Papas establecen unos diseños que a veces buscan la vinculación de la nueva urbanística con el pasado glorioso de la Roma Clásica (por ejemplo, con la urbanización de la Piazza Navona sobre un circo romano).

Las plazas se transforman en espacios de exaltación del poder, donde la corte realiza cabalgatas, donde se colocan estatuas ecuestres del rey y donde se celebran procesiones religiosas que conmuevan al pueblo. Se adornan con fuentes. Destacan la Piazza del Popolo, Plaza de España y Plaza de San Pedro.
CARLO MADERNO

Primer arquitecto con rasgos barrocos en Roma. Se le encargó concluir la Basílica de San Pedro, a la que añadió un cuerpo más a los pies, transformando así el edificio de planta central de Bramante y Miguel Ángel en una planta longitudinal, más acorde a los gustos e ideales de la Contrarreforma.
Fachada de San Pedro del Vaticano

Para cerrar el edificio diseña una enorme fachada con columnas de orden gigante corintio y fuerte sentido de la horizontalidad.
LORENZO BERNINI (1598-1680)
Es uno de los genios del Barroco; arquitecto, pintor, escultor, urbanista etc. Admirador de la obra de Miguel Ángel intentará terminar sus proyectos del Vaticano. Educado por los grandes defensores de la Contrarreforma, los jesuitas, refleja admirablemente las pretensiones del poder de la Iglesia.
El baldaquino (1624) 
Sirve para la exaltación del papado. Cobija el altar mayor situado bajo la cúpula de la basílica de San Pedro, el centro del poder papal. Es un templete de bronce sobre cuatro columnas con fustes en espiral, salomónicas (se creía que las del templo de Salomón en Jerusalén eran de esta forma). Bernini divide el fuste con anillos horizontales en tres partes, la inferior decorada con estrías en espiral (estrígiles), las otras dos con tallos y hojas menudas. El capitel es de orden compuesto. La guardamalleta (pieza fija que adorna a manera de cortinaje) lleva escudos con las 3 abejas de la familia Barberini, la del papa Urbano VIII.
Columnata de la Plaza de San Pedro (1656-1667)
La Plaza de San Pedro es el lugar clave de la Cristiandad Católica, que gracias a sus sorprendentes efectos de perspectiva se convierte en el escenario ideal en el que el Papa da la bendición Urbi et Orbe y protagoniza los principales ritos del Catolicismo. También es un homenaje a Miguel Ángel, pues como la prolongación de la Basílica del Vaticano hacia los pies con la fachada de Maderna ocultó a la vista su cúpula, Bernini aleja el centro de la plaza de la fachada. Asimismo, el orden gigante de la fachada tuvo su réplica en la columnata de la plaza, cuyas columnas también mantienen ese orden gigante.
Por último, no se puede negar la lectura simbólica de la Plaza de San Pedro como Onphalos Mundi (centro del mundo), o de los brazos del Papado acogiendo a la Humanidad que acude a él en busca de consuelo espiritual, en correspondencia perfecta con las ideas barrocas de escenografía teatral. Se trata de todo un símbolo del carácter universal que pretende tener la Iglesia Católica como única verdadera, frente a las Iglesias Protestantes que florecían en el siglo XVII. 
San Andrés del Quirinal (1658-1670)
Es una originalísima iglesia de planta centralizada con forma de elipse, en la que entrada y presbiterio se encuentran en torno al eje menor y no al eje mayor. Esto genera una sensación de sorpresa al acceder al interior. La portada es también sorprendente, con un cuerpo cóncavo pero que se rompe con una entrada convexa sostenida por dos columnas y rematada por un tondo oval en inestable equilibrio. El interior tiene cúpula oval con nervios y casetones hexagonales. Un gran número de estatuas se sitúan rematando los vanos (recuerdan las Tumbas Mediceas de Miguel Ángel).
FRANCISCO BORROMINI (1599-1667)

Enemigo personal y estético de Bernini, Borromini llevó la curva a su máxima expresión en el diseño de sus iglesias, creando una arquitectura dinámica que a veces no parece de piedra. Modelaba los muros con curvas y contracurvas, buscaba cambios lumínicos, movimiento y efectos sorpresa.
Iglesia de San Carlos de las cuatro fuentes en Roma (1638).

Utilizó una planta elíptica con juegos cóncavos y convexos que se trasladan a la cúpula. La fachada da sensación de movilidad, es una superficie ondulada donde la parte central avanza en forma convexa, mientras que los laterales se retraen describiendo contracurvas. Resalta las cornisas.
Iglesia de San Ivo de la Sapienza

La fachada solo describe una curva, pero su planta es mixtilínea, en forma de estrella de seis puntas, alternando las superficies cóncavas con las convexas y las rectas.  La cúpula es sumamente original.
Fuera de Roma tenemos que destacar a:
· Baldassare Longhena, que realizó Santa María de la Salud en Venecia.
· Guarino Guarini, que llevó a cabo la Capilla de la Santa Síndone de Turín.
· Filippo Juvara, que construyó la Superga en Turín. En 1735 se traslada a España.
Fuera de Italia, el Barroco construye también importantes templos en Viena, Alemania o Londres (catedral de San Pablo). Pero presta especial mención al desarrollo de la construcción de palacios reales para ensalzamiento de las monarquías, sobre todo en Francia, cuna de la monarquía absolutista.
Palacio de Versalles
Inicialmente era un palacio de caza de Luis XIII, construido con la característica planta en “u” de los palacios franceses. Luis XIV encargará su ampliación:
Louis Le Vau primero alarga las alas laterales (1661-1668), y luego lo remodela añadiendo una fachada al estilo italiano (1668-1678).
Jules Haourdin Mansart añade dos alas transversales. En la planta principal se disponen amplios salones con paredes de mármol y pinturas al fresco en los techos, destacando la “Galería de los Espejos”.
André Le Notre diseña el jardín, con avenidas y caminos en trazado geométrico, estatuas y fuentes.
El Palacio de Versalles, junto al Palacio de los Inválidos de París, creará un modelo que se extenderá por toda Europa, incluyendo los españoles construidos por la nueva dinastía de los Borbones.
En el siglo XVIII el barroco dará paso al rococó, arte palatino donde la decoración y las formas recargadas sustituirán completamente a las formas heredadas del renacimiento.
9. Compara la escultura barroca con la renacentista a través de la representación de David por Miguel Ángel y por Bernini
Características generales de la escultura barroca italiana
· La escultura barroca se pone al servicio de la Contrarreforma, llenando las iglesias de imágenes de la pasión, vidas de santos, vírgenes etc.
· En general es una plástica profundamente efectista, teatral, para sorprender al fiel.
· Si en el Renacimiento Miguel Ángel llega al último extremo en la expresión del movimiento contenido en sí mismo (David y Moisés), ahora en el Barroco el movimiento se dispara hacia el exterior, y los miembros de las figuras y los ropajes se desplazan hacia afuera. Los cuerpos se mueven con mayor naturalidad. Sus formas se hinchan, sus plegados se multiplican y se arremolinan y, como impulsados por un vendaval, el escultor barroco atiende más al movimiento del paño mismo que a subrayar con él las formas de la figura humana.
· Debido a este movimiento hacia afuera de la escultura barroca, ésta no suele concebirse para ser vista aislada y delimitada en sí, necesita un marco en que ese movimiento se continúe. Con frecuencia es escultura esencialmente decorativa y forma parte de retablos.
· Las estructuras compositivas son dinámicas y muy movidas (“serpentinata”, dominio de las diagonales, estructuras abiertas etc.). Los miembros de las figuras se contorsionan en posturas forzadas muy dinámicas y teatrales. La escultura barroca utiliza mucho los efectos que la luz produce sobre las diferentes texturas creadas por el escultor, asimismo la utilización del trépano en cabellos y ropajes ayuda a acentuar la sensación de claroscuro.
· Otra de sus aspiraciones es el naturalismo extremado, realismo exagerado, expresiones particularmente exaltadas. Y también el misticismo o éxtasis (por influjo de la Contrarreforma).
· En las obras financiadas por la Iglesia predominan los temas funerarios y religiosos, buscando la exaltación de los Papas y de la Fe Católica, y en los financiados por las monarquías predominan los temas mitológicos y los retratos (los habituales son de busto y ecuestre).
LORENZO BERNINI

Principal escultor italiano del siglo XVII, también en escultura se trata de un digno continuador de Miguel Ángel en el camino de destrucción de los principios clásicos en busca de una nueva creatividad. Bernini trabajó para los Papas y contó con el modelo de Miguel Ángel y las colecciones de escultura clásica que pertenecían al Papado. Su escultura se caracteriza por el movimiento, el dinamismo, el patetismo o “pathos”, y por las impresionantes escenografías en las que se enmarca. Los elementos anecdóticos aparecen en la escultura al igual que ocurría en época Helenística. Algunas de las imágenes de Bernini (incluidas las religiosas) muestran un marcado erotismo.
El rapto de Proserpina (1621-22)

Proserpina es raptada por Plutón, dios de los infiernos. La posición es un “contraposto” retorcido, reminiscencia del Manierismo. Es notable la representación de los detalles: Proserpina empuja la cabeza de Plutón estirando su piel, y los dedos de este aprietan cruelmente la carne de Proserpina para inmovilizarla.
David (1623-24)

Al contrario que el David de Miguel Ángel, el de Bernini no representa el movimiento en potencia, sino el momento de máximo dinamismo, reflejado en la tensión muscular y el rostro esforzado de David (según algunos un autorretrato de Bernini). Sus líneas compositivas son abiertas en contraste con las del de Miguel Ángel. El David de Miguel Ángel es de una belleza ideal, sin embargo, el esfuerzo muscular deforma la belleza del de Bernini. Es muy naturalista, realista, en la representación anatómica.
Apolo y Dafne (1622-25)

Representa el momento fugaz en el que el Dios Apolo alcanza y toca a la ninfa Dafne, haciendo que ésta se convierta en laurel (de hecho, se va transformando ante nuestros ojos, definiendo perfectamente la oposición entre la suave piel de la ninfa y la áspera textura del tronco del árbol en que se convierte). El conjunto tiene un gran dinamismo, y responde a una composición en serpentinata. Cabellos y paños se agitan al viento y los rostros muestran el apasionamiento y erotismo de la escena.
Éxtasis de Santa Teresa (1645-52)

Se encuentra en la Capilla Cornaro de Santa María de la Victoria, donde la propia familia Cornaro asiste en forma de estatua momento de visión mística de Dios narrado por la propia Santa Teresa en sus obras, que se desarrolla en un nicho. El misticismo es inefable, es decir, no se puede expresar con palabras, de ahí que Bernini recurra a una manera de representar la escena que no deja de ser controvertida, pues podemos advertir claros tintes de erotismo: el ángel que sonríe con el dardo en la mano recuerda a Eros; la santa parece flotar, abandonado su cuerpo, sin que sepamos muy bien si es debido al dolor o al placer orgásmico. La escena está tratada como si fuera una aparición milagrosa, así los personajes parecen flotar sobre una nube y reciben una luz misteriosa y divina que mezcla la luz real (que viene de una claraboya oculta) y los rayos de luz de bronce. El distinto tratamiento de la superficie del mármol permite a Bernini la representación de las diferentes calidades (carne humana, nube, pliegues del hábito de monja, pliegues más finos de la delicada tela que cubre al ángel).
La cátedra de San Pedro (1656)

Es un trono de madera que la leyenda medieval identifica con la cátedra de obispo perteneciente a San Pedro como primer obispo de Roma y Papa. Y que fue donada por Carlos el Calvo al Papa Juan VIII en el siglo IX, con motivo de su viaje a Roma para su coronación como emperador romano de occidente.​ Este trono se conserva como una reliquia en la Basílica de San Pedro de Roma, en una magnífica composición escenográfica barroca esculpida por Bernini y colocada detrás del baldaquino.
Sepulcro del Papa Urbano VIII (1625)

Está en la Basílica de San Pedro. Es la grandiosidad, la teatralidad y el efectismo barroco en su máxima expresión. Nos presenta una estatua del Papa en bronce, con el brazo en alto, en elevado pedestal, mientras que, a sus pies, esculpidas en mármol, las figuras alegóricas de la Caridad y la Justicia se apoyan en el sarcófago, del que se incorpora la Muerte para escribir en negra lámina el nombre del difunto.
Estatua ecuestre de Constantino

En la Basílica de San Pedro, es característica por su ruptura con la escultura ecuestre clásica adoptando la típica postura del Barroco en que el caballo se apoya en las dos patas traseras, en corveta.
Esculpe retratos, captando los rasgos físicos y el carácter del personaje (como el busto de Luis XIV), y varias fuentes en Roma (como la Fuente de los cuatro ríos, de gran movimiento y monumentalidad).
10. Describe las características generales de la pintura barroca y especifica las diferencias entre la Europa católica y la protestante
Características generales 
Algunas características que hemos visto en la escultura las tenemos que repetir en la pintura barroca: naturalismo, afán de movimiento y gusto por lo efectista y teatral.
· El naturalismo y la expresión preocupan sobremanera al pintor barroco. Se pintan cuadros en que es posible ver la sonrisa del ebrio, el grito, el terror, el dolor, el sentimiento trágico de los mártires etc. Habitualmente usan como modelo gente cotidiana de la calle, porque el naturalismo consigue ensalzar lo humilde, lo vulgar, ennobleciéndolo (en cierto sentido es lo contrario al idealismo renacentista). Los pintores se estaban cansando de héroes, ninfas, jóvenes idealizados, y no dudan en plasmar en sus lienzos con la mayor crudeza tipos deformes e incluso cadáveres en putrefacción, o en representar unos trozos de pescado o de carne sangrante de una vaca abierta en canal.
· El movimiento de la composición se intensifica, y al tranquilo esquema del triángulo equilátero, todo equilibrio, de las Vírgenes rafaelescas, sucede el deseo de crear esas grandes líneas diagonales u oblicuas que cruzan violentamente las composiciones (como en Rubens).
· La luz es elemento de primordial importancia. Se sustituye la suave degradación de matices a los que nos había acostumbrado Leonardo (sfumato) por un contraste violento de planos de luz y de planos de sombra, donde las formas se dibujan con precisión escultórica, ganando volumen.
· Si la pintura debe al Renacimiento la conquista de la perspectiva lineal, el Barroco aporta el dominio de la perspectiva aérea (las figuras se van difuminando en profundidad por la luz).
· Técnicamente abandonan la utilización del temple y domina la técnica del óleo y el fresco. Las pinturas decorativas y los frescos suelen situarse en las bóvedas de iglesias y palacios siguiendo la tradición renacentista. Por influencia de la Escuela Veneciana, la pintura barroca al óleo suele utilizar pastas muy gruesas, con lo cual los colores están muy saturados.
· La pincelada se aplica suelta, larga, generando contornos poco definidos. No hay línea.
· Los pintores barrocos (como Vermeer de Delft) conocían técnicas pictóricas muy complejas como la cámara oscura, lo cual incide en la sensación de “realismo fotográfico” de sus cuadros.
· La pintura barroca se caracteriza por su enorme variedad temática:
· Por un lado, tenemos temas religiosos, tendentes a exaltar la religión católica. Por influjo de Trento tratará la religión buscando despertar la piedad religiosa a través del sentimiento. Para ello acerca los temas religiosos al espectador haciendo que las escenas religiosas sean tan verosímiles y realistas como si en cualquier momento pudieran hacerse realidad en la vivienda del creyente más humilde. El escenario, la iluminación, los modelos, a veces deliberadamente vulgares, contribuyen a todo ello.
· Como exaltación del poder monárquico tenemos los géneros del retrato y la pintura histórica. 
· Son muy habituales los temas mitológicos y las alegorías.
· En Italia, por influencia del Renacimiento el paisaje, bodegones y escena de género (vida cotidiana, costumbrismo) aparecen integrados en las escenas religiosas o mitológicas. Por su parte, en el siglo XVIII los pintores venecianos desarrollarán el paisaje urbano (“vedutte”), sobresaliendo en este estilo Antonio Canal, “Il Canaletto”.
Fuera de Italia, en cambio, será muy habitual que el paisaje, los bodegones y la pintura de género aparezcan como géneros pictóricos totalmente independientes. Destacará Holanda, donde la pintura costumbrista mostrará escenas de la vida diaria de la burguesía. Las razones de esta originalidad fueron la influencia de la pintura flamenca del siglo XV, la repercusión de la Reforma protestante, el desarrollo de la sociedad burguesa y la consecución de un gobierno de carácter democrático, razones todas que hicieron que no se planteara el tema de la exaltación de la monarquía o de la Iglesia. 
El gran maestro de la pintura barroca italiana es Caravaggio. Su gran interés es el problema de la luz, pero abandona lo conseguido por Leonardo en la gradación de matices entre la luz y la sombra (no le interesa el sfumato) y prefiere proyectarla sobre la forma con violencia, produciendo un contraste brusco e intenso entre las partes iluminadas y las oscurecidas. A ello se debe el nombre de TENEBRISMO con que se conocen su estilo y el de sus imitadores. Además, le entusiasmaba el naturalismo, recreando los personajes de una forma tan natural y realista que llegó a recibir airadas protestas por algunos de sus cuadros religiosos. No obstante, algunas veces usaba violentos escorzos poco naturales.
El Tenebrismo italiano influyó en los principales pintores del Barroco español (Ribera, Zurbarán, Velázquez joven), francés (hermanos Le Nain, Georges La Tour), y de los Países Bajos (Rembrandt). 
Pintura flamenca y holandesa
Los Países Bajos tenían en el siglo XVII una rica tradición pictórica que se remonta a los Primitivos Flamencos del siglo XV, y siguieron siendo durante el Barroco uno de los focos pictóricos más importantes de Europa. Pero entre los siglos XVI-XVII los Países Bajos vivieron una historia muy atormentada: dependían de la Corona Española, pero las provincias del norte (Holanda) adoptaron a mediados del siglo XVI la reforma protestante (el Calvinismo), mientras que los territorios del sur (Bélgica) se mantuvieron católicos; esto supuso una guerra entre las provincias del norte y los españoles (Guerra de los Ochenta Años, 1568-1648). Además, si en el siglo XV el foco económico de los Países Bajos había sido Flandes (Bélgica), en el siglo XVII Holanda es la potencia económica gracias al dominio de los mares.
Esto provocó la división en dos escuelas pictóricas muy diferentes: la Pintura Flamenca del siglo XVII (no confundir con los Primitivos Flamencos) y la Pintura Holandesa. Las dos entran en la corriente naturalista del Barroco, especialmente por su preocupación por la luz y el color. Desde el punto de vista formal tiene caracteres muy similares a la pintura italiana, pero se notan algunas diferencias con Italia en la temática, predominando la llamada “escena de género”, el bodegón o naturaleza muerta, y el paisaje.
a) La pintura barroca flamenca (Bélgica)
La pintura religiosa es importante por la Contrarreforma y por la vinculación con los reyes españoles.
PEDRO PABLO RUBENS (1577-1640)
Figura arrolladora (tenía un taller con gran número de discípulos especialistas que le ayuda en la realización de sus obras, y de ahí su fecundidad). Diplomático de Corte, viajó por Italia donde estudia desde los renacentistas (Leonardo, Miguel Ángel, Rafael) hasta los venecianos y Caravaggio. Pero no es un copiador sin más, crea su propio estilo lleno de vida y llega a ser el maestro más representativo del Barroco en cuanto a dominio del movimiento, el estudio de composiciones grandiosas y la ampulosidad de las formas. Todo se exagera, se retuercen las figuras, los árboles. En sus composiciones predomina la línea oblicua, diagonal, que confiere dinamismo, y son abigarradas, llenas de personajes, coloridos, trajes, razas, animales etc. El interés de Rubens, más que en la perfección del color y del dibujo, estará en la composición de las figuras y elementos en el lienzo. Su rico colorido es de influencia veneciana. 
Destacable en su pintura es su concepto de la belleza femenina, muy alejado de la idealizada del Renacimiento. Son unas bellezas nórdicas, opulentas, de formas exuberantes y rebosantes de vida.
Tiene multitud de cuadros de temática religiosa, entre los que destacan:
Adoración de los Reyes, del museo del Prado (1609).
El 9 de abril de 1909 se firma el Tratado de Amberes, con el que se inició la Tregua de los Doce Años entre España y Holanda. El ambiente que se vivía era por ello de gran optimismo ante las expectativas de recuperar la prosperidad económica, ya que Amberes era un importante centro comercial, y la guerra y el bloqueo de los holandeses la habían abocado a la crisis. La corporación municipal decidió a principios de 1609 encargar un cuadro para decorar la sala en la que iban a tener lugar las negociaciones, y el elegido fue Rubens, el pintor más prestigioso de la ciudad. Posteriormente se la regalaron a España.
De enormes dimensiones, es una de sus obras maestras, mostrando la riqueza y poder de los reyes de Oriente en una suntuosa procesión de cofres con ofrendas, personajes, criados, sedas, animales etc. Se caracteriza por su colorido (en el que destacan los amarillos, rojos y violetas), movimiento y fastuosidad. A pesar de su aparente desorden, está perfectamente organizada, con un eje diagonal que parte simbólicamente del Niño Jesús y llega hasta el ángulo opuesto, en el extremo superior derecho. También con un claro simbolismo el pintor sitúa en la figura del Niño el foco de luz que ilumina toda la escena.
Por única vez en una pintura narrativa, Rubens incluyó su autorretrato, montado a caballo, con espada y cadena de oro, reflejando así la condición nobiliaria que le había concedido en 1624 Felipe IV.
Descendimiento de la cruz (1611)
El cuerpo de Cristo se desploma como una catarata de carne humana, blanca y en diagonal, y el grupo de los que le recogen está concebido con grandiosidad típicamente barroca.
Como pintor de temas mitológicos

Con su amor al desnudo se convierte en un gran intérprete de la mitología pagana, para Rubens una cantera inagotable para representar desnudos, mujeres de carnes blandas y nacaradas, u hombres de bronceadas musculaturas. La serie más importante de este tema es la que le compró Felipe IV de España, actualmente en El Prado: El juicio de Paris, Sátiros persiguiendo a Diana y las ninfas y, sobre todo: 
Las tres Gracias

Rubens plantea este tema mitológico de modo muy distinto al de los artistas que le precedieron (es la antítesis de las Gracias de Rafael, caracterizada por un sentimiento general de castidad). Rubens representa a las hijas de Zeus con un tipo de belleza más sensual, con las exuberantes formas y la ampulosidad de los contornos de sus habituales modelos. Se cree que usó de modelos a sus esposas. 

La composición respeta el modelo clásico que representa a las Gracias completamente desnudas y reunidas, pero su disposición forma un triángulo, estando la de en medio de espaldas.

Su carnación clara irradia luz al resto de la obra. A esto se une la esplendidez de un colorido cálido, brillante y luminoso con un fondo constituido por un pintoresco paisaje y pequeños animales pastando.
El Jardín del Amor

Considerada por los críticos como una de las mejores de su producción, esta obra mitológica representa diversas figuras femeninas y masculinas en actitud relajada y satisfecha, sentadas y de pie, cercanas a una fuente dedicada a la diosa Juno, protectora del matrimonio. A su alrededor revolotean los clásicos amorcillos o putti, disparando las flechas del amor, arrojando flores o portando coronas.

Se cree que en realidad representa una fiesta que se celebra en el parque de la casa del propio Rubens en Amberes, como homenaje a su segunda esposa, con la que acababa de casarse, pues parece que es la dama que vemos en la parte central, y que el caballero de la izquierda es un autorretrato del autor.
Como retratista

Rubens elaboró numerosos retratos de los personajes más importantes de Europa, como Felipe III y el Duque de Lerma. Además, se autorretrató numerosas veces y retrató a sus mujeres e hijos.
Como paisajista
Ondula la superficie terrestre y nos da la impresión de que los caminos serpentean en el fondo del cuadro y que los árboles se retuercen como columnas salomónicas. Las manchas de luces y sombras, repartidas en sus superficies, le dotan de profundidad y de dramatismo.
Además, trató una temática muy flamenca, los cuadros costumbristas, donde la población aparece representada en sus fiestas. En La Danza de los aldeanos refleja un remolino humano lleno de vida.
VAN DYCK

Realizó buena parte de su obra en Inglaterra como retratista. En el Retrato de Carlos I cazador pintó al rey de Inglaterra y se incluyó a sí mismo. El exuberante paisaje y los cielos tormentosos muestran la influencia veneciana transmitida por su maestro Rubens.
b) La pintura barroca holandesa
Los patronos de esta pintura serán los burgueses calvinistas, deseosos de decorar sus casas con cuadros pequeños, y las corporaciones municipales, gustosas de enriquecer sus salas de reuniones con grandes retratos de grupo de sus miembros más destacados.
Los temas de la pintura holandesa reflejan la realidad de la sociedad urbana de ese país, una república democrática y orgullosa de su independencia, y enriquecida por el dominio del comercio marítimo. Consiguientemente, los temas son muy peculiares, y apenas hay pintura religiosa:
· Uno de los más característicos es el retrato colectivo, que representa a los miembros del grupo como iguales, a menudo ocupados en sus quehaceres o en alguna celebración. Se muestra además la ética calvinista típicamente burguesa, según la cual la virtud religiosa del hombre se manifiesta en su amor al trabajo y en su prosperidad en los negocios. El iniciador del estilo es Frans Halls (Banquete de la milicia de San Jorge, Regentes y regentas del Asilo de Haarlem).
· También son muy típicos los retratos individuales, a veces de personajes sencillos.
· Otro de sus temas fundamentales es el “interior holandés”, la escena de género, el costumbrismo, un momento de la vida cotidiana en los confortables hogares holandeses (la cocina, las relaciones de los señores y criados, la música, etc.). La burguesía propaga su modo de vida sencillo y a veces culto e intelectual sin necesidad de justificarlo en escenas religiosas. 
· Los holandeses también pintan el paisaje urbano y rural, pues están orgullosos de sus pequeñas y relucientes casas, de sus tierras arrebatadas al mar, pobladas de hermoso ganado y espléndidas flores, la vida marinera etc. Encuentra en todos estos temas que le proporciona el escenario de la vida diaria la compensación del gran vacío dejado por la pintura mitológica y religiosa.
· Otro de los temas preferidos es el bodegón.
REMBRANDT (1606-1669).
El más grande de los pintores holandeses de este momento y uno de los más importantes de toda la Historia del Arte. Pasa prácticamente toda su vida en Amberes y no mostró interés en visitar Italia. Pronto adquiere fama y fortuna, pero el ser un gran coleccionista de arte le llevó a la ruina y murió pobre.
Rembrandt es uno de los grandes maestros del claroscuro, pero, para él, la sombra no es una zona opaca, donde las formas desaparecen, sino un ambiente aterciopelado donde los colores vibran con menor fuerza. Al aislar la escena del mundo luminoso, la sumergen en la poesía del misterio, cosa que no podríamos encontrar en los fondos negros de Caravaggio. En cambio, las partes iluminadas le permiten llevar al máximo sus maravillosos y deslumbrantes derroches de colores ricos e intensos. Es indudablemente uno de los coloristas más extraordinarios que han existido.
Uno de los géneros cultivados con más éxito por Rembrandt es el retrato, en el que la expresión, el color y los intensos efectos de luz son valores primordiales. Sus retratos son principalmente de personas y de grupos sociales y profesionales (realizó los mejores retratos colectivos, “doelen”, de la historia).
Lección de anatomía del doctor Tulp (1632)
Es el primer retrato de grupo pintado por Rembrandt. Retrato colectivo del gremio de cirujanos de Amsterdam, que encarga este cuadro. En él vemos a Tulp, el más famoso y eminente médico y anatomista oficial de la ciudad, explicando a otros cirujanos los músculos del brazo de un cadáver, inundado de luz. Especialistas modernos han comentado la exactitud de los músculos y los tendones pintados por un Rembrandt de 26 años.
En esta sociedad contenta y rica está naciendo la ciencia moderna experimental. El evento puede fecharse el 16 de enero de 1632: la cofradía de cirujanos de Ámsterdam permitía sólo una disección pública al año, y éste tenía que ser de un criminal ejecutado (el cadáver pertenece al criminal Aris Kindt, ahorcado ese mismo día). Por ello, las clases de anatomía con disección fueron en el siglo XVII actos poco frecuentes y espectaculares, hasta el punto de convertirse en acontecimientos sociales.
Esta obra está firmada y datada en la esquina superior derecha: REMBRANDT. F[ecit]:1632.
Ronda de noche (1642)
La obra fue encargada por la Corporación de Arcabuceros de Ámsterdam. El título surge de una equivocación de interpretación, debida a que en el siglo XIX el cuadro estaba tan deteriorado y oscurecido que sus figuras eran casi indistinguibles, y parecía una escena nocturna en el momento en que a diario la compañía se preparaba para formar y salir a recorrer la ciudad en su misión de vigilantes del orden. Después de su restauración en 1947 se descubrió que la acción no se desarrolla de noche sino de día, en el interior de un portalón en penumbra al que llega un potente rayo de luz que ilumina intensamente a los personajes que intervienen en la composición. Y en realidad nos presenta el momento en que el Señor de Pumerland ordena a su lugarteniente poner en marcha la tropa para enfrentarse a los españoles. Rembrandt sabe dar al retrato de grupo un tono tan elevado, y dotarle, dentro de su naturalismo barroco, de un énfasis tan heroico, que no sólo es el gran cuadro de la escuela, sino que explica el que haya podido considerarse el monumento al pueblo holandés tomando las armas para defender sus libertades.
Síndico (gremio) de los pañeros (1661)
Seis retratos extraordinarios en actitudes y posturas muy naturales. Vestidos de negro los seis síndicos calvinistas, el gran tapete rojo pone una nota de riqueza al conjunto. Los grandes sombreros negros concentran la atención sobre la luz de los rostros realzados por amplios cuellos blancos.
Hombre del casco dorado y El buey desollado (1655)
Son unos cuadros con unos estudios de luz y color tan modernos que nos van a recordar doscientos años después a los impresionistas.
Hizo numerosos autorretratos y retrató a su familia. También pintó paisajes y fue un gran grabador.
VERMEER DE DELFT
Muy diferente a Rembrandt. Sus obras son de un formato mucho más pequeño y en ellas abundan las escenas de género ambientadas en interiores burgueses (el llamado "interior holandés"), en las que sobresale una sensación de orden y de sosiego que refleja la vida tranquila de la sociedad burguesa holandesa, que relajadamente trabaja o conversa. Vermeer realiza una pintura delicada y atenta a los detalles (su precedente es el detallismo de los primitivos flamencos) en la que lo cotidiano aparece embellecido por una iluminación suave y amable procedente a menudo de una ventana a la izquierda. La delicadeza con la que la luz de la ventana de sus cuadros ilumina los objetos del interior, y el colorido alegra y delicado, llenan de poesía lo cotidiano.
La Lechera (1657)
Una escena de género aparentemente vulgar que Vermeer convierte en una bellísima obra de arte gracias al dominio de la luz y los detalles o calidades de los objetos.
Del mismo estilo son la muchacha leyendo una carta, mujer con jarra de agua, el pintor etc.
La Muchacha de la Perla (1565-67)
Utiliza un pendiente de perla como punto focal. Destaca por la serena e íntima mirada fija de la chica hacia el espectador, y por la sutil combinación del color, que realza el contraste con un fondo muy 
Otras obras de Vermeer son los magníficos paisajes de su ciudad, como la Vista de Delft.
11. Distingue y caracteriza las grandes tendencias de la pintura barroca en Italia y sus principales representantes.
A) TENEBRISMO
CARAVAGGIO (1571-1610)
De vida un tanto pendenciera e inestable, muere antes de cumplir los cuarenta años. Su interés se centra en el problema de la luz, pero abandona lo conseguido por Leonardo en la gradación de matices entre la luz y la sombra (no le interesa el sfumato). En Caravaggio la luz se proyecta sobre la forma con violencia, produciendo un contraste brusco e intenso entre las partes iluminadas y las oscurecidas. A ello se debe el nombre de TENEBRISMO con que se conocen su estilo y el de sus imitadores.
Le entusiasmaba el naturalismo, el realismo, sin ninguna idealización (cumpliendo así los principios de la Contrarreforma, que avala el arte para explicar los principios del catolicismo). Pero a veces es tan exageradamente natural y realista que llegó a recibir airadas protestas por algunos de sus cuadros religiosos, considerados vulgares. No obstante, algunas veces usaba violentos escorzos poco naturales.
Baco (1595)
Cuadro que representa el estilo del Caravaggio joven, formado en el manierismo, cuando pinta bodegones realistas y muchachos jóvenes casi femeninos. El Baco es una escena mitológica que no es aún plenamente tenebrista. Sin embargo, muestra la maestría de Caravaggio para el dibujo con gran realismo, para la sensualidad y para la temática del bodegón o naturaleza muerta (las frutas, la copa de vino etc.).
Vocación de San Mateo (1599)
Escena ya plenamente tenebrista que representa la historia que se narra en el Evangelio según san Mateo: “Jesús vio un hombre llamado Mateo, sentado en el despacho de impuestos, y le dijo: «Sígueme», y Mateo se levantó y le siguió”. Está ubicada en una oscura sala que podría ser una taberna de la Roma del siglo XVII (anacronismo). Los personajes están en torno a una mesa violentamente iluminada desde el ángulo superior derecho por un potente rayo de luz. La luz corta en diagonal la escena e ilumina los rostros y las manos que se desean resaltar sobre el fondo oscuro.
La crucifixión de San Pedro (1601)
Muestra cómo debió ser el martirio de Pedro, crucificado cabeza abajo. Los esbirros son retratados como personajes vulgares.  San Pedro expresa el dolor que sufre al alzarse la cruz.
La conversión de San Pablo (1601)
Representa a Pablo caído del caballo en el suelo (cuando se le aparece Dios por perseguir a los cristianos y se convierte al cristianismo), en un violento escorzo. Sus brazos en diagonal marcan las líneas oblicuas que marcan la composición del cuadro. Tiene gran protagonismo el hermoso caballo en posición forzada y marcando la línea curva. El tratamiento de la luz es totalmente tenebrista.
Entierro de Cristo (1604)
Donde el autor imagina el sepulcro en primer lugar y al espectador en un punto de vista muy bajo, casi en la fosa misma, para que contemple la escena en escorzo muy acusado. Los tipos de las santas mujeres y los de Nicomedes y José de Arimatea son poco distinguidos, personas muy vulgares.
Muerte de la Virgen (1605)
Es un lienzo de gran tamaño representando la muerte de la Virgen María, rodeada de María Magdalena y los Apóstoles, representados usando como modelos personas del pueblo. Es un tema debatido y no resuelto por la doctrina católica (este cuadro se realizó en un tiempo en que el dogma de la “Asunción en cuerpo y alma” de María aún no se había enunciado formalmente por el papa. En realidad, no hay reseña alguna en los Evangelios sobre la muerte de la Virgen).  La Virgen aparece como un personaje vulgar sin ningún atributo místico, en un naturalismo típico de la Contrarreforma. Pero toma como modelo a una pobre mujer ahogada en el Tíber, con el vientre hinchado, lo que provocó una enorme protesta.
El lienzo acentúa de una forma admirable el contenido trágico del tema con el intenso claroscuro, creando uno de los cuadros más impresionantes de la pintura barroca.
Los discípulos de Emaús (1606). Dos versiones.
Narra cómo, tras la aparición de Jesús resucitado a dos discípulos suyos de camino a la aldea de Emaús, que lo invitan a pernoctar, finalmente lo reconocieron durante la cena, en la fracción del pan.
La decapitación de San Juan Bautista (1608)
Acentúa el realismo dramático y los contrastes de luz. Refleja su propia vida atormentada, pues Caravaggio tuvo que huir de Roma tras matar a un hombre en una pelea y murió pobre.
B) CLASICISMO
La reacción frente al manierismo tuvo en la ciudad de Bolonia, importante centro universitario, una propuesta contrapuesta al barroco tenebrista, EL CLASICISMO. Este estilo surgió con la familia Carracci, que toman el dibujo de Miguel Ángel, la composición de Rafael y el color de los venecianos. También buscan el naturalismo, pero tendiendo a la idealización (las cosas no se representan como son en la naturaleza, sino como se querría que fuesen). Abundan los paisajes clasicistas, compuestos por elementos tomados de la realidad, pero entremezclados arbitrariamente, formando un paisaje ideal. 
Triunfo de Baco y Ariadna en la bóveda del Palacio Farnese, en Roma, de Annibale Carracci

Se inspiró en Miguel Ángel. Es una escena mitológica, el cortejo triunfal de Baco y de su esposa mortal, Ariadna, ocupando el centro de la bóveda. Como clasicismo, en reacción al manierismo, se trata de un tema mitológico, clásico, que consigue también plasmar la naturaleza erótica de la mitología.
C) DECORATIVISMO. LOS GRANDES FRESCOS DECORATIVOS
La otra técnica empleada de manera sistemática en el Barroco italiano es el fresco, con el que se decoran grandes bóvedas de iglesias (temas religiosos) y los palacios (temas mitológicos).
Se utiliza el trampantojo, el engaño al ojo pintando formas arquitectónicas en perspectiva que hacen parecer que el edificio se prolonga más allá de la arquitectura real, y masas de nubes. Se añaden figuras en escorzo para potenciar el efecto de profundidad.

Entre los pintores decorativos sobresalen Pietro da Cortona, Luca Giordano (Lucas Jordán en España, donde trabajó en el Escorial), Giovanni Battista Gaulli (también conocido como Il Baciccia, pintor tendente ya al rococó por su excesivo recargamiento en el decorativismo, y que es conocido sobre todo por su fresco de bóveda ilusionista, grandioso, en la iglesia del Gesù en Roma) y, ya en el siglo XVIII, Giambattista Tiépolo (Palacio Real de Madrid).
Adoración del nombre de Jesús, bóveda de iI Gesú en Roma, de Gaulli (iI Baciccia)

Gaulli decoró con frescos la gran iglesia de la Compañía de Jesús en Roma: toda la cúpula, incluyendo la linterna y las pechinas, la bóveda central, las ventanas y los techos del transepto. 

La obra maestra está en la nave central, la Adoración del Sagrado nombre de Jesús. Es una hazaña de la pintura ilusionista, representando el techo de la iglesia abierto sobre el espectador. El tema es una alegoría de la obra de los jesuitas, que envuelve a los devotos (o a los espectadores) que están abajo en un remolino de devoción. Figuras que se arremolinan en el oscuro borde de una composición el cielo abierto, siempre ascendiendo hacia una visión celestial de infinita profundidad. La luz del nombre de Jesús - IHS - y el símbolo de la orden jesuita es recogida por patronos y santos sobre las nubes; mientras que en la oscuridad inferior, el brillo dispersa a los herejes, como golpeados por la onda expansiva del Juicio Final.​ 
El Barroco en España
El Barroco Español ocupa los siglos XVII y XVIII, es decir, un largo período en el que en España reinan dos dinastías: los Austrias o Habsburgo durante el siglo XVII (Felipe III, Felipe IV y Carlos II) y los Borbones de origen francés durante el siglo XVIII (Felipe V, Fernando VI, Carlos III y Carlos IV).
En el siglo XVII España pasó de ser la principal potencia mundial a un país de segunda fila. Curiosamente, mientras España vivía en el siglo XVII una lenta decadencia política y económica, se producía el Siglo de Oro de las letras y de las artes. Durante el siglo XVIII, en cambio, España comenzó una etapa de crecimiento económico y sufrió una decadencia artística, destacando al final del siglo una figura aislada excepcional, Goya.
12. Explica las características del urbanismo barroco en España y la evolución de la arquitectura en el siglo XVII.
Características:
Dada la crisis del siglo XVII, en España no se produjeron grandes proyectos arquitectónicos fuera de los proyectados por la Corona, que centró sus esfuerzos en la nueva capital. Madrid es el principal foco del barroco español, pero también hay que destacar una serie de escuelas regionales Barrocas como Salamanca, Santiago de Compostela, Zaragoza, Valencia, Granada, Sevilla, Murcia, etc. Características:
· La arquitectura Barroca frecuentemente usa materiales endebles o de poca calidad, como el ladrillo, recubiertos con elementos ornamentales para dar apariencia de riqueza. Un ejemplo de esto son las bóvedas encamonadas, es decir, las bóvedas falsas de yeso que cuelgan de un armazón de madera. Es difícil no reconocer en esta característica del Barroco Español la influencia mudéjar.
· El período del barroco significó la culminación del poder de los soberanos absolutos y el triunfo de la propaganda de la Iglesia, que tenían que manifestar en sus ciudades (sobre todo en la capital, centro donde reside el poder político) su magnificencia y poderío. Se hicieron grandes reformas en el trazado de las ciudades, se organizó la distribución de las vías de comunicación, se buscaron ejes y perspectivas que confluían en puntos de interés (palacios, templos, plazas mayores etc.):
· El templo barroco del siglo XVII se hace más visible en el escenario urbano. Predominan las plantas longitudinales, especialmente en las iglesias jesuíticas (no hay innovaciones en las plantas y menos aún la imitación de las extravagantes plantas del Barroco Italiano).
· En el siglo XVII, externamente predominan las fachadas clasicistas, simples, donde predomina aún la desnudez decorativa. Por contra en su interior se desata un horror vacui y la decoración abigarrada oculta la pobreza de materiales. Las iglesias con la decoración exuberante de sus interiores se convierten en espacios para causar admiración y conmover a los fieles.
· En el siglo XVIII también las puertas principales y sus fachadas se irán recargando de decoración, horror vacui (estilo Churrigueresco).
· En los palacios del siglo XVII predominará la herencia de Herrera y El Escorial: estructuras macizas de planta cuadrada, con torres en las esquinas terminadas en chapiteles de pizarra. Por la crisis se utilizará el ladrillo, y la piedra aparecerá en las esquinas y para realzar puertas y ventanas.


Pero en el siglo XVIII los palacios reales (Palacio Real de Oriente, Palacio de la Granja, de 

Aranjuez, inspirados en Versalles) intentan diferenciarse del resto de las construcciones y se 

rodean de espacios ajardinados que señalan su dignidad. Los palacios de la nobleza y de la 

alta burguesía imitan la riqueza de los sitios reales pero integrados en el entorno urbano. 

Se dedica gran atención a los jardines privados.
· Urbanísticamente comienzan a tenerse en cuenta los espacios públicos de expansión, que hacen a las ciudades más habitables y les proporcionan un aspecto más agradable (Jardín Botánico de Madrid, Paseo de la Castellana, Paseo de El Prado con sus fuentes etc.).


Las plazas mayores, como centros comerciales y sociales ya habían tenido un importante 

papel 
desde la Edad Media. La plaza mayor barroca, uno de los elementos básicos de 

cualquier diseño urbanístico, crea espacios públicos abiertos para celebrar intercambios 

comerciales, festividades públicas (torneos, toros, autos de fe). Solían ser recintos 


rectangulares, porticados, cerrados y uniformes, rodeados de arquitecturas de tres pisos, 

con columnas toscanas, vanos rectangulares y tejados inclinados cubiertos de pizarra.
Evolución de la arquitectura barroca española
a) En el siglo XVII, El primer barroco está caracterizado por la sobriedad decorativa y la limpieza de líneas (herencia del estilo de Bramante y Palladio). El modelo es El Escorial, y así los nuevos edificios barrocos copian algunos elementos de éste como las ventanas rectangulares sin enmarcar, las molduras lisas, y sobre todo los chapiteles apiramidados de pizarra.
FRAY ALBERTO DE LA MADRE DE DIOS (1575-1635)

Muy sobrio aún, muy influenciado por la austeridad escurialiense. Su obra más importante es el Convento de la Encarnación de Madrid de 1611, donde los únicos elementos decorativos son los escudos con el Toisón de oro y un relieve. Está coronado por un frontón triangular y bolas escurialenses.
JUAN GÓMEZ DE MORA (1586.1648)
Trabaja en obras de urbanismo público con fuerte influencia herreriana escurialiense.
La Plaza Mayor (1617) de Madrid, y el Ayuntamiento (1629).
Llena de sencillez, clasicismo y elegancia
La obra de Gómez de Mora que menos se ajusta a estos cánones es la Clerecía de Salamanca (1617), iglesia que muestra complejidad decorativa, lo cual no es extraño en la capital del Plateresco. La sobriedad decorativa de Gómez de Mora se encuentra en el patio interior.
b) En el siglo XVIII, la arquitectura barroca española llega al máximo de la complejidad decorativa, por la influencia del Rococó Francés y por propia evolución nacional:
· Influencia francesa. Tras la Guerra de Sucesión (1701-1714), el francés Felipe V de Borbón (nieto de Luis XIV) se convierte en rey de España y trae el arte palaciego francés, inspirado en Versalles, que se aprecia en los diferentes palacios construídos en los alrededores de Madrid, como el Palacio de Oriente, el Palacio de la Granja de San Ildefonso (1721, F. Juvara), cuyos jardines imitan a Versalles, y el Palacio de Aranjuez La decoración de estos palacios sigue la exuberancia decorativa del Rococó francés:
Palacio Real de Madrid o Palacio de Oriente
Es el palacio real más grande de Europa Occidental. Lo mandó construir Felipe V en 1738 para sustituir al Alcázar de los Austrias (incendiado en la nochebuena de 1734). Lo inició el arquitecto italiano Filippo Juvara, quien proponía un palacio monumental inspirado en el Palacio del Louvre de París. Al morir Juvara, se encomendó el proyecto a su discípulo Juan Bautista Sachetti, que planteó una estructura de planta cuadrada, centrada por dos grandes patios también cuadrados. Ventura Rodríguez construyó la Real Capilla, y Francesco Sabatini concluyó el edificio ya en estilo neoclásico.
Si su planta recuerda a la del Louvre, su alzado se asemeja más a Versalles, lo mismo que sus jardines. El alzado del Palacio se compone de un basamento almohadillado, sobre el que se eleva el cuerpo principal de la construcción, estructurado por pilastras dóricas de orden gigante entre las que se abren ventanas y balcones.
· La evolución decorativa original de España se denomina Arte Churrigueresco, por la familia Churriguera. Es un estilo decorativo marcadamente recargado (utilización sistemática de la columna salomónica, el estípite, los frontones curvos y partidos, los cortinajes, los escudos etc). Se inspira en la tradición del horror vacui decorativo del Plateresco, y destacan:
JOSÉ BENITO DE CHURRIGUERA
Retablo de San Esteban de Salamanca
Remata la cabecera de la iglesia y es uno de los más monumentales retablos barrocos típicamente españoles. Todo está dorado y recubierto de profusa decoración.
En el primer cuerpo hay seis grandes columnas salomónicas, recubiertas de decoración vegetal. El tabernáculo central, concebido como un templete, está flanqueado por un par de columnas a cada lado; entre estas y las de los dos de los extremos se encuentran dos hornacinas que dan cobijo a las esculturas de Santo Domingo de Guzmán y San Francisco de Asís, atribuidas al autor del retablo.
El segundo cuerpo tiene como centro una pintura de Claudio Coello (el martirio de San Esteban).
ALBERTO DE CHURRIGUERA (1676-1750)
Realizó la Plaza Mayor de Salamanca (1729-1750), de planta cuadrangular como la de Madrid, pero una decoración mucho más recargada (estilo churrigueresco) a base de frontones curvos y partidos, estípites y vanos enmarcados por molduras mixtilíneas y quebradas.
PEDRO DE RIBERA (1681-1742)
Realizó en Madrid importantes obras Churriguerescas como los templetes del Puente de Toledo.
La fachada del Hospicio de San Fernando (1722), Madrid.
Obra cumbre del arquitecto y joya del barroco madrileño. Presenta una fachada-retablo en dos cuerpos de inspiración plateresca, con una profusa decoración (estípites, cortinajes, escudos, oculi etc.) que genera una intensa sensación de dinamismo ondulatorio y ascensional que conduce la mirada hasta la hornacina con la escultura de San Fernando. El horror vacui genera asimismo efectos de claroscuro. Parece una monumental escultura que busca un efecto escenográfico y se integra eficazmente en el tejido urbano.
CASAS NOVOA
La fachada del Obradoiro de la catedral de Santiago de Compostela, de Casas Novoa.
Para proteger el Pórtico de la Gloria del deterioro que estaba sufriendo por las inclemencias meteorológicas, en el siglo XVIII se decidió construir la actual fachada barroca, obra de Fernando de Casas Novoa. Se antepone al viejo templo románico, por lo que cuenta en el gran cuerpo central con unos grandes ventanales acristalados que permiten iluminar la antigua fachada románica, y cuenta con dos grandes torres laterales, llamadas de las Campanas y de la Carraca. En medio del cuerpo central está Santiago Apóstol; un nivel más abajo sus dos discípulos, Atanasio y Teodoro, todos vestidos de peregrinos; en medio la urna (representación del sepulcro encontrado) y la estrella (representación de las luminarias que vio el ermitaño Pelayo) entre ángeles y nubes. En la torre de la derecha está María Salomé, madre de Santiago, y en la torre de la izquierda su padre, Zebedeo.
Para subir hasta la entrada de la fachada se encuentra una escalera, realizada en el siglo XVII por Ginés Martínez, inspirada en la renacentista de Vignola en el Palacio Farnesio. Tiene forma de rombo, con dos rampas que rodean la entrada a la antigua cripta románica del siglo XII del maestro Mateo. La monumental escalera sirve de magnífico pedestal al maravilloso conjunto, preparándonos con sus líneas oblicuas para gozar de la teatral escenografía.
NARCISO TOMÉ (1690-1742)
Simplemente por una obra puede pasar a la historia: el Transparente de la Catedral de Toledo, situado en la girola del templo. Su hermoso retablo es de ricos mármoles y bronces, y está trazado en perspectiva para fingir una profundidad que no existe. Para favorecer la perspectiva cala una de las bóvedas de la girola y labra sobre ella una enorme linterna, lo que provoca un violentísimo efecto de luz. En la parte superior del retablo la escultura termina fundiéndose en un Paraíso de pintura. Sumido en la media sombra del templo gótico, el efecto teatral y deslumbrante típicamente barroco del Transparente señala una de las metas alcanzadas por el estilo.
Obra importante es la fachada del palacio del Marqués de Dos Aguas en Valencia (Ignacio Vergara).
13. Explica las características de la imaginería barroca española del siglo XVII y compara la escuela castellana con la andaluza.
La escultura barroca española tiene las características propias del estilo (movimiento y expresividad), pero acentuando al máximo el realismo, patente en las escenas religiosas de la Pasión:
· La temática queda fijada por quien es casi único cliente, la Iglesia. Se realizan tallas para retablos, pero menos que antes; esto se compensa por la proliferación progresiva de esculturas independientes, sobre todo imágenes procesionales, que llenarán las capillas para reafirmar los dogmas católicos, como pidió el Concilio de Trento. Las procesiones de imágenes religiosas son espectáculos al aire libre que toda la población vive, es el teatro religioso que se representa en las calles, al servicio de Trento.
· La imaginería barroca es naturalista y puede calificarse de hiperrealista, destacando la importancia de los temas morbosos y truculentos. En ciertos casos el escultor realiza auténticas investigaciones de anatomía sobre cadáveres o los efectos de los golpes o heridas para plasmar estos detalles en sus obras. Son tan realistas que parece que pueden cobrar vida en cualquier momento. El escultor busca que sus obras parezcan personajes verosímiles y cercanos al espectador.
· Otra característica es la teatralidad, los gestos vehementes y apasionados. El patetismo (pathos) o gran expresividad de los rostros ayuda a dramatizar los gestos de las imágenes sagradas e impactar mejor en los sentimientos del espectador. 
· El material preferido en España es de nuevo la madera policromada, que viene a reforzar el profundo realismo. Una novedad es la frecuente utilización de postizos (objetos, pelo, cuentas vítreas etc.). El caso extremo de la utilización de postizos son las imágenes de vestir, imágenes realizadas con un armazón de madera en las que sólo se tallan la cabeza y las manos, mientras que el resto de la escultura se cubre con un vestido.
En España encontramos dos escuelas bien definidas: la escuela de Valladolid o escuela castellana y la escuela de Sevilla o escuela andaluza Ambas son realistas.
Escuela castellana (El realismo violento)
Tiene su principal centro en Valladolid y es heredera de los principales maestros del Renacimiento (Alonso Berruguete y Juan de Juni), aunque llega a extremos en el realismo. La Escuela Vallisoletana se caracteriza por una preferencia por los temas más escabrosos y truculentos de la Pasión, realizados con todo tipo de detalles morbosos sin ninguna concesión al buen gusto (feísmo).
GREGORIO FERNÁNDEZ (1576-1636)
Impulsado por el afán naturalista y realista, gusta de recrearse en el modelado de sus desnudos, en el pathos extremo de sus rostros, la teatralidad de sus composiciones y en los pliegues acartonados de los ropajes, que forman grandes ángulos y contraángulos como si estuviese almidonados (así se crean contrastes de luz). Con este imaginero se abandona en Castilla el estofado, para obtener un mayor realismo. Así la policromía castellana tendrá menos elegancia plástica que la andaluza.
El Cristo yacente
Es uno de sus temas más repetidos, reflejo de la sensibilidad del artista y de los castellanos de su época. Hay diferentes copias, como las del Museo Nacional de Escultura de Valladolid.
Cristo yacente de El Pardo
Vemos un Cristo desnudo, de un modelado exquisito, que reclina su cabeza hacia la derecha sobre un almohadón, mostrándonos su boca y ojos entreabiertos, interpretados con tan vivo realismo que llegan a producir una impresión espeluznante, casi desagradable. Las rodillas descarnadas y sangrientas, por las caídas camino del Gólgota, son otra de las características de este escultor.
La Piedad
Tiene varias versiones de este tema, Cristo bajado de la cruz en el regazo de su madre, que tiene antecedentes en la escultura castellana manierista (Juan de Juni). Fernández humaniza a la vez que vuelve más monumental el conjunto, insistiendo en la gestualidad un poco teatral de María, los ricos plegados de los mantos, y la correcta anatomía de Cristo.
La Piedad del Museo Nacional de escultura de Valladolid
En esta versión Jesús reposa sobre la Virgen colocado su cuerpo en diagonal, mientras su madre implora auxilio alzando la mano y la mirada a los cielos (refleja el horror ante la muerte de Jesús, pero también la soledad). A sus lados, San Juan y María Magdalena contemplan la escena: ella, llorando y mirando la figura de Cristo, portando en una mano un cáliz y en la otra un pañuelo con el que se seca las lágrimas; él, mirando al cielo, porta en una mano la corona de espinas. Los dos ladrones, crucificados, flanquean la escena principal. Al colocar a Jesús en sentido perpendicular con respecto a su madre, Fernández rompió la típica composición triangular renacentista que según modelo de Miguel Ángel había caracterizado el tratamiento de este tipo de obras.
Gregorio Fernández esculpe abundantes “Pasos procesionales de Semana Santa”, enormes, que 
representan historias de la Pasión con numerosos personajes (hay Últimas Cenas, Prendimientos, 
Crucifixiones etc.). También esculpe retablos, como el que representa El Bautismo de Jesús.
Escuela andaluza (El realismo clásico)
Mucho más “clásica”, se deja llevar más por el equilibrio y la medida y no tanto por la teatralidad y los sentimientos. Gracias al comercio con América habrá buenos talleres, como Sevilla y Granada.
JUAN MARTÍNEZ MONTAÑÉS (1568-1649)
De un innegable realismo, pero mantuvo siempre en su obra una distinción y mesura clásica. Su talla está muy bien modelada y sus grandes paños, bien plegados, dan grandiosidad a la imagen. Se diría que su devoción va dirigida más al alma que a los sentidos. Su policromía mate y bien equilibrada dista mucho del cromatismo desgarrado castellano.
Esculpe retablos como el de Santiponce, con el San Jerónimo y la Adoración de los Pastores.
Cristo de la Clemencia (1603).
Es el prototipo andaluz del Cristo crucificado. Sin excesivo dramatismo, con poca sangre, y aún vivo, destaca por su elegancia y equilibrio. Se sostiene por cuatro clavos, y su bello rostro parece mirar a los fieles con profunda tristeza, "quejándose de que por su culpa padece”, según el mismo artista escribió.
Inmaculada de la Catedral de Sevilla (popularmente conocida por “la Cieguita”)
Una de sus más bellas obras, crea con ella un tipo, una imagen que se repite mucho. Es una Virgen joven, con el manto caído sobre los hombros y recogido en una de sus puntas, lo que produce amplios pliegues que le procuran una serena majestad. La cabeza levemente inclinada, una tenue sonrisa, mitad ingenuidad, mitad melancolía, proporcionan a la obra esa religiosidad que convence al teólogo y gana la devoción del devoto. Policromía de gran riqueza y elegancia.
JUAN DE MESA
Realizó los famosos pasos procesionales de la Semana Santa sevillana (Jesús del Gran Poder etc.).
ALONSO CANO

Su estilo es de formas serenas, finas y delicadas, destacando varias Inmaculadas. 
Inmaculada del facistol, en la Catedral de Granada (1655)
Bellísima Inmaculada de pequeño tamaño que destaca por la finura y delicadeza del rostro.
PEDRO DE MENA
Magdalena Penitente (1664, Museo del Prado)
Copiada repetidamente. Destaca su hermoso rostro, su emotiva y mística mirada hacia el crucifijo que porta en su mano izquierda.
FRANCISCO SALZILLO (1707-1783)
En el siglo XVIII el centro de la imaginería hispana se trasladó a Murcia, donde trabajó Francisco Salzillo. De origen italiano, su escultura comparte las características generales de la imaginería barroca hispana, aunque tiene un carácter más preciosista y estético, influenciado por el estilo Rococó. Hay que destacar la impresionante colección de pasos procesionales de la catedral de Murcia (La Última Cena, La Oración en el Huerto, el Prendimiento, etc.) y sus figuras de Belenes navideños.
14. Explica las características generales de la pintura española del siglo XVII.
La pintura española del Siglo de Oro muestra muchas relaciones con la pintura italiana y la de los Países Bajos. Sus características son:
· Domina la pintura al óleo, sobre lienzo, en formato de pintura de caballete, y en ocasiones de gran tamaño (por influencia de la Escuela Veneciana del siglo XVI).
· El mecenazgo lo ejercerán la Corte y la Iglesia, por lo que la temática más abundante es la religiosa; sin embargo, también aparecen ocasionalmente los temas mitológicos, la pintura de género, el bodegón, el paisaje y la pintura de Historia. Es muy frecuente el retrato, y especialmente los de seres deformes.
· Muchos de estos temas (especialmente los religiosos y mitológicos) se tratan como si fueran escenas de la vida cotidiana, como si los personajes fueran gente normal de la calle, naturalismo (a menudo los modelos de la pintura española se caracterizan por su deliberada vulgaridad, usando mendigos, pordioseros y seres deformes como protagonistas de estas obras, clara influencia de Caravaggio). A menudo el paisaje o el bodegón conviven con la escena de género, la religiosa o la mitológica en la misma obra.
· Domina el color sobre el dibujo, aunque los colores no son brillantes ni estridentes. En ocasiones se pinta sin dibujar previamente, de forma rápida mediante manchas de color.
· En la composición dominan las líneas diagonales que tienden a crear una composición movida y dinámica. Los mejores pintores como Ribera y especialmente Velázquez son maestros de las composiciones aparentemente “naturales” o casuales que en realidad están profundamente estudiadas. En esto Velázquez se muestra similar a Rembrandt y a su habilidad para que sus composiciones parezcan casi “fotográficas”.
· En el estudio de la luz predomina el Tenebrismo, es decir, el contraste brutal entre la luz y la sombra. Esto ocurre durante la primera mitad del siglo XVII, posteriormente se aclarará la paleta y se eliminarán las sombras bruscas en autores como Velázquez o Ribera.
· La perspectiva lineal no se enfatiza, aunque se respetan sus reglas. En el Barroco Español, y especialmente en Velázquez, domina la perspectiva aérea.
Hay una enorme abundancia de pintores en este siglo, por ello debemos hacer una selección importante. Podemos dividir la pintura española en escuelas:
a) Escuela valenciana
Muy influida por el tenebrismo italiano gracias a las comunicaciones con Nápoles y Florencia.
FRANCISCO RIBALTA (1565-1628)
Muy influido por el tenebrismo italiano y el clasicismo de Guido Reni. Sus obras más conocidas son Cristo abrazando a San Bernardo y La aparición del ángel y el cordero a San Francisco. 
JOSÉ RIBERA (1591-1652)
Nacido en Valencia, prácticamente toda su vida artística la realizó en Nápoles ("el Spagnoletto"). Ribera es, en su primera época, uno de los grandes maestros del tenebrismo (aunque es un gran colorista sus negros son absolutos), destacando su Crucifixión, Apolo y Marsyas, Sileno Borracho o la Mujer Barbuda. San Andrés (1630) muestra un cuerpo viejo cargando su cruz que mueve a piedad, sobre todo si lo contrastamos con su resignada expresión. El Tenebrismo ayuda a dar tintes dramáticos a la escena y el contraste de luces y sombras acentúa las arrugas e imperfecciones del cuerpo.
Posteriormente su paleta se irá aclarando, dándonos unos fondos menos tenebrosos. Prefiere las composiciones en diagonal y los escorzos como ejes compositivos y utiliza la luz para marcar dichas diagonales. Ribera es uno de los pintores más naturalistas del Barroco Español. Tiene preferencia por los personajes monstruosos, deformes y hasta cierto punto, grotescos; sin embargo, los trata con una gran humanidad, no pretende hacer burla de ellos, sino despertar en el espectador la piedad y la compasión. En esta etapa destacan:
El Martirio de San Felipe (1639)
Hay que destacar el aclaramiento del fondo, el violento esfuerzo de los sayones que se afanan en levantar el cuerpo o el dramatismo anterior al momento de la tortura. Dominan las líneas oblicuas que recorren el cuadro (sogas, brazos...).
El Sueño de Jacob (1639)
Empleo de colores sobrios y alejamiento del tenebrismo. Interés en el estudio de la atmósfera, claro precedente de Velázquez. Ribera representa el episodio del Génesis en el que Jacob, sumido en un profundo sueño muy realista, vio una escalera celestial por la que subían y bajaban ángeles.
El Patizambo (1642)
Es un ejemplo de cómo Ribera trataba con gran compasión y dignidad a los personajes monstruosos o deformes. Importancia de la línea oblicua conseguida por el bastón.

Arquímedes (1630)
Ribera muestra aquí un tremendo contraste entre la supuesta inteligencia del científico de la Antigüedad y el modelo elegido, probablemente un loco o un mendigo, cuya expresión está muy conseguida. El Tenebrismo es utilizado aquí para enfatizar el dramatismo de la representación. Este mismo contraste aparece en ciertas obras de Velázquez (Menipo, Esopo etc.).
b) Escuela andaluza
La mayoría de los mejores representantes de la pintura barroca del XVII estaban relacionados con la ciudad de Sevilla por ser esta ciudad la de mayor población de la Península y concentrar en su puerto el comercio con América. Los mercaderes enriquecidos ayudaban a crear un animado mercado artístico.
FRANCISCO DE ZURBARÁN (1598-1664)
Largas series de lienzos monásticos
A pesar de trabajar en la Corte, sus preferencia y mejores clientes son los conventos sevillanos y extremeños, sobre todo de dominicos y mercedarios, frailes de hábitos blancos. Esta elección le separa de la pompa que caracterizaba a la pintura de sus contemporáneos sevillanos, convirtiéndose en el pintor de la religiosidad más severa, apoyándose en el uso del blanco y prescindiendo de los fondos arquitectónicos.
En San Hugo en el refectorio de los Cartujos, la austeridad de la vida monacal se manifiesta en los rostros de los cartujos que van a compartir su mesa frugal. También destaca El martirio de San Serapio.
Cuadros de santas (como Santa Casilda) 
Desfilan con paso procesional, casi siempre con expresión devota y mostrándonos el símbolo de su martirio o santidad. Pero su apariencia mundana debido a la riqueza de sus vestiduras y la calidad de sus telas, y su expresión, nos hace pensar en la costumbre de algunas damas de retratarse como santas. 
En 1643 pintó una serie de cuadros de Historia (como la Defensa de Cádiz frente a los ingleses) y una serie de cuadros mitológicos (como los Trabajos de Hércules) por encargo de Felipe IV para decorar el Palacio del Buen Retiro en Madrid.
Bodegones (naturalezas muertas). Destaca el Bodegón del Museo del Prado
Define un tipo de bodegón representado con la misma austeridad que sus cuadros monacales, sobrios, ordenados, simples, los objetos se colocan en fila sobre una mesa, con una iluminación tenebrista que muestra las calidades de lo representado. Son muy diferentes a los flamencos o italianos (en los que aparecen multitud de viandas, frutas, caza). Zurbarán se centra en el volumen.
BARTOLOMÉ ESTEBAN MURILLO (1617-1682)
En su juventud se dejó llevar por el tenebrismo. De esta época crea obras que reflejan el ambiente de golfillos y mendigos de los bajos barrios sevillanos, reflejados en la novela picaresca. Aparecen descalzos, visten harapos, padecen tiña o sarna, roban para subsistir. Pero en estas obras no hay ninguna crítica social, sino más bien una mirada idealizada hacia el mundo de la niñez. Ejemplos: Niños comiendo fruta, Niño espulgándose o Niños jugando a dados.
Niños jugando a dados (1765)

Dos pilluelos juegan a los dados en posturas encontradas mientras un tercero come una fruta y un perro le mira. Se supone que se trata de vendedores de fruta o aguadores debido a la presencia en primer plano de una canasta con fruta y una vasija de cerámica, jugando las escasas monedas conseguidas, pintados todos los detalles y gestos con gran naturalismo. Una línea diagonal une las tres cabezas de los muchachos, mientras alrededor del centro de atención (os dados) Murillo ha creado un círculo de luz. 
Pronto se adaptó al gusto religioso imperante bajo la órbita de la Contrarreforma y plasmó una religiosidad familiar, tierna, cuyos protagonistas son personas cotidianas tratadas con elegancia (ejemplo, Sagrada familia del pajarito). Destacan numerosos cuadros religiosos que tienen como protagonistas a niños, como son El Buen Pastor o San Juan Bautista con el cordero, de colores cálidos. En todos estos cuadros su mayor preocupación la constituye el colorido.
Sagrada Familia del pajarito (1650)
De gran éxito, pintura llena de ternura, intimidad y normalidad familiar. Representa a la sagrada familia (Jesús, María y José) convertida en una familia sevillana.
Los niños de la concha (1670)
Representa el momento en que Jesús da de beber agua de una concha a su primo Juan el Bautista.
Inmaculada de El Escorial. 
Pintó docenas de Inmaculadas, encargos de la Iglesia para despertar el fervor del creyente. Busca despertar el amor fervoroso del creyente con ese juvenil y dulce rostro de María, con un aire inocente y virginal (simboliza el tema de la Purísima Concepción), en medio de una atmósfera vaporosa en la que los ángeles ascienden a la Virgen entre las nubes (reflejaría también al tema de la Ascensión).
JUAN VALDÉS LEAL (1622-1682)
El extremo opuesto a Murillo, pues sus pinturas del Hospital de la Caridad de Sevilla (In ictu oculi y Finis gloriae mundi) representan alegorías de la muerte con una truculencia espeluznante. Es un pintor tremendista propio de una época caracterizada por una religiosidad dramática y un tanto morbosa. Se recrea en temas con significaciones profundas y transcendentes, como la muerte, la fugacidad de la vida, la vanidad del triunfo etc., plasmado con una pincelada vibrante que juega con los contrastes lumínicos. 
c) Escuela madrileña

En esta escuela destaca Velázquez. Pero la escuela madrileña tuvo muchos representantes en la segunda mitad del siglo XVII. El más grande fue CLAUDIO COELLO (1642-1693), pintor de Corte de Carlos II, autor de abundantes retratos de la familia real. Entre sus obras tenemos que destacar la Adoración de la Sagrada Forma de El Escorial, en la que retrata al propio rey de perfil.
15. Describe las características y evolución de la pintura de Velázquez a través de algunas de sus obras más significativas.

Ningún pintor ha contemplado e interpretado la naturaleza como Diego de Silva y Velázquez (1599-1660). Velázquez no gusta de contemplar la vida desde ese ángulo trágico, espectacular y extremadamente realista a que nos tienen acostumbrados los pintores del Barroco. En este sentido es poco español y andaluz. Tiene un fino sentido naturalista sin estridencias y convierte sus cuadros en espejos portentosos donde el pintor se limita a reflejar la realidad de la escena.
Pinta personajes aristocráticos, bellos e idealizados, pero también personajes populares, vulgares e incluso feo, eso sí, tratados siempre con una gran humanidad, sin sombra de burla. 
La temática de Velázquez es muy variada (religiosa, retrato, bodegón, paisaje, erótico, mitología, alegoría, pintura histórica etc.), lo que fue posible por su posición especial como pintor de corte.
a) Obras de juventud (1617-1623)
Nace en Sevilla en 1599. Pronto entra en diferentes talleres sevillanos de pintura (a los doce años lo encontramos con el maestro Pacheco, que no es un gran pintor, pero sí un hombre culto que se da cuenta enseguida del genio que tiene delante. Casó a su hija con Velázquez. En esta época de juventud sus primeras obras están dentro del tenebrismo. Además, predomina el dibujo (interés por la nitidez y la plasmación de las calidades de los objetos, como se ve en sus bodegones) y aplicará la pintura de una manera lisa, de grosor uniforme, con un sentido casi escultórico. Es la época de sus bodegones y de composiciones religiosas y cotidianas muy costumbristas y sencillas.
Vieja friendo huevos (1618)
Esta escena de género encubre un elaborado bodegón en el que el pintor demuestra su dominio de las calidades. Las figuras se recortan contra el fondo oscuro nítidamente gracias a un foco de luz direccional que viene de la izquierda.
Aguador de Sevilla (1623)
También es una escena de género con un bodegón. Se ha querido ver en esta obra una alegoría de las tres edades del hombre. El personaje del fondo está desdibujado, lo que muestra el temprano interés de Velázquez por la perspectiva aérea.
 Adoración de los Magos (1619)
En esta obra tenebrista el pintor mezcla el tema religioso con el retrato, pues utiliza como modelos a sí mismo, a su mujer, su hija y su suegro Pacheco. La familia del pintor está unificada y resaltada por una diagonal de luz compositiva.
Jesús en Casa de Marta y María (1620)
Nuevamente nos encontramos con un tratamiento equívoco del tema religioso, a la manera manierista, pues Cristo, Marta y María, el presunto tema principal, se sitúa en una ventana de perspectiva, mientras que el primer plano lo ocupa una escena de género y un bodegón.
b) Primera etapa madrileña (1623-1629)
En 1622, por influencia de Pacheco, el Conde-Duque de Olivares lo presenta en la Corte madrileña y su pintura entusiasma a Felipe IV, que lo hará su pintor de Cámara. 
Retratos de Corte
El más antiguo, más tenebrista, es el del Infante don Carlos (1624) Tiene naturalidad, elegancia sin afectación, nobleza de expresión, gravedad.
En el Felipe IV (1626), algo posterior, las sombras del tenebrismo casi desaparecen.
El triunfo de Baco o los borrachos (1626)
El tema mitológico es interpretado en una forma esencialmente humana. La iluminación es todavía de violento claroscuro y los rostros de los adoradores de Baco no son nada heroicos; son rostros vulgares típicos del barroco. Dos de los borrachos nos miran desde el cuadro como si nosotros les hubiéramos sorprendido, la captación del instante fugaz es un elemento destacable de esta obra.
c) Primer viaje a Italia y las obras de madurez (1629-1649)
En la Corte le dieron el cargo de aposentador real, es decir, quien debía decorar las estancias de los palacios de la monarquía española. Por ello tendrá que viajar para comprar cuadros y entrevistarse con grandes pintores, lo que enriqueció su visión de la pintura. Su entrevista con Rubens, de quien aceptó consejos, y su primer viaje a Italia (1629) contribuyen poderosamente a su transformación.
En Italia abandona el tenebrismo porque comprende que la luz no sólo ilumina los objetos, sino que nos permite ver el aire interpuesto entre ellos. En suma, se da cuenta de la necesidad de plasmar los efectos atmosféricos (“pintar el aire”), lo que llamamos perspectiva aérea, y se lanza decididamente a su conquista. Abandona el interés por el dibujo casi escultórico y la nitidez, y pasa a la ejecución “alla prima”, sin dibujo previo y creando formas a base de manchas (precedente de la técnica impresionista). Por ello cambia la forma de aplicar la pintura, pues la pasta de color pierde su anterior sentido escultórico, uniforme, liso, y Velázquez se centra en el color mismo vivificado por la luz, y en el efecto que, visto a distancia, produce en nuestra retina. Además, al abandonar el tenebrismo aclara su paleta (asimila los colores fríos y plateados de los venecianos y el Greco).
La fragua de Vulcano (1630)

Representa el momento en que Apolo descubre a Vulcano la infidelidad de su esposa. Velázquez se centra en el efecto que la noticia produce en el marido burlado.
La rendición de Breda (1635)

Para halagar la vanidad de Carlos IV, el Conde-Duque de Olivares encarga una serie de grandes cuadros con las gestas de los ejércitos españoles que decorarían el Salón de los Reinos del Buen Retiro. Velázquez pinta La rendición de Breda (1635), que representa el momento en que Justino de Nassau rinde dicha ciudad holandesa ante Ambrosio de Spínola. La elegancia propia de Velázquez hace que el español esté con un gesto afable y caballeroso ante el vencido, como elogiando su valor. Para la composición de la parte derecha parece que se inspiró en el Expolio de El Greco, con una masa de personajes realzada por las lanzas que ascienden y que compensan visualmente la carencia de personajes en la parte izquierda. El amplísimo fondo de verdes y azules plateados es uno de los paisajes más hermosos de toda la historia de la pintura.
Retratos de Corte

También para ese palacio eran los retratos ecuestres de Felipe IV (1636), que representa al monarca sobre el caballo en corveta (el caballo apoyado en sus patas traseras, postura que gustaba a los barrocos), el de Baltasar Carlos (1636), en un violento escorzo, de la reina Margarita de Austria o del Conde-Duque de Olivares(1634) Las tintas plateadas, malvas, grises y azulados de los paisajes de todos estos cuadros, y la maestría de la perspectiva aérea en los fondos declaran el gran avance del pintor.
A esta misma época pertenecen los, espléndidos retratos con atuendo de cazador de Felipe IV (1634), el infante don Fernando (1636) y Baltasar Carlos (1636), todos con hermosos paisajes de Guadarrama y que nos revelan sus excepcionales dotes de pintor de perros.
Los bufones

Destacan El niño de Vallecas (1636), Calabacillas (1632), Pablo de Valladolid (1936) o Sebastián Morra (1643). Los presenta sentados, tratando de darles dignidad, sin asomo de burla o crueldad.
La Venus del espejo (1648)

Originalísima composición de uno de los pocos desnudos femeninos del Barroco español.
d) Segundo viaje a Italia (1649-1651)
En 1649 viaja a Italia donde permanece hasta 1651. Debe comprar cuadros y estatuas para Felipe IV. Este trabajo de aposentador real le quitaba mucho tiempo para poder pintar.
Villa Medicis (1649)

Este paisaje lo convierte en uno de los prototipos del impresionismo del XIX, ya que lo pinta con pinceladas que, vistas de cerca, resultan inconexas, pero contempladas a la debida distancia nos ofrecen la más cumplida apariencia de la realidad (técnica impresionista). Son composiciones tan naturalistas que parece la realidad misma captada por el pintor.

Retratos del Papa Inocencio X (1650) y de Juan de Pareja (1650)

El de Inocencio es un espléndido estudio sicológico del personaje, retratado con una gran gama de rojos. El de Juan, su esclavo morisco y pintor ayudante, es uno de sus más destacados retratos.
e) Último periodo madrileño (1651-1660)
Las Meninas (1656)
Realmente es el retrato de la infanta Margarita atendida por sus meninas, Dª Agustina Sarmiento, que le ofrece de rodillas una bebida, y Dª Isabel de Velasco. Completan el grupo, en segundo término, Dª Marcela de Ulloa y un guardadamas, y en primer plano los enanos Maribárbola y Pertusato. Al fondo, en la puerta aparece José Nieto, mientras en el espejo se ve a Felipe IV y a Dª Mariana.
Pero lo interesante es la compleja composición:
· El cuadro puede representar a Velázquez, autorretratado en el lienzo, retratando a los reyes, que estarían posando para el pintor en el lugar en que está el espectador, fuera del cuadro, y se reflejan en el espejo. La infanta y los acompañantes habrían entrado a contemplar el trabajo del pintor.
· El pintor está retratando a la infanta, que se vuelve hacia sus padres, los reyes, que habrían entrado por una puerta que no vemos y se reflejan en el espejo
Independientemente de la interpretación, Velázquez aparece autorretratado junto a la familia real y vestido con el traje de la Orden de Santiago, que le había sido concedida por el rey. Con ello parece querer reclamar la nobleza del arte de la pintura, lejos de la simple artesanía.
El valor esencial de este cuadro, a pesar de los extraordinarios retratos que contiene, es el de su perspectiva aérea hasta ahora insuperada (consigue captar el aire existente entre los diferentes personajes). Hay dos focos de luz (diopsia).
Las Hilanderas o el mito de Aracne (1657)

Realmente es un tema mitológico pero representado como un taller de hilanderas del siglo XVII. El tapiz de la habitación del fondo nos da la clave, pues representa a Aracne, vencedora en una competición de tejido sobre la diosa Atenea, que la transforma en araña. Velázquez parece incidir en la nobleza del artista, como él, capaces de vencer a los dioses.
La perspectiva aérea conseguida es tan importante como en las propias Meninas (la captación del aire entre los diferentes personajes y las diversas profundidades).
En 1660 debe ir en su cargo de aposentador real a la Isla de los Faisanes, en el río Bidasoa, donde se iba a firmar la Paz de los Pirineos entre Luis XIV y Felipe IV. Enferma por las brumas norteñas, regresando a Madrid, donde fallece.
16. Explica las razones del surgimiento del neoclasicismo y sus características generales.
Bloque 4. Standard 3. Explica las características del neoclasicismo arquitectónico durante el Imperio de Napoleón
Contexto histórico
Los últimos años del siglo XVIII y la primera mitad del siglo XIX son la era revolucionaria por excelencia, que pone fin a la Edad Moderna y da comienzo a la Edad Contemporánea. En este período se produce la Primera Revolución Industrial, la Revolución Francesa, las Revoluciones Burguesas (1820, 1830 y 1848) y los primeros movimientos nacionalistas y obreros. Es un período convulso en el que el Antiguo Régimen lucha por su supervivencia contra la Revolución liderada por una clase social, la burguesía.
Los dos movimientos culturales y artísticos de este período son el Neoclasicismo (se sitúa entre la segunda mitad del siglo XVIII y el final de las Guerras Napoleónicas) y el Romanticismo (se sitúa tras la Guerras Napoleónicas hasta la década de 1840). Surgen como reacción al barroco “rococó” del Antiguo Régimen. Los dos tratan de exaltar la lucha por la libertad y el patriotismo cívico. Ambos movimientos beben de la Historia y se inspiran en ella (el Neoclasicismo prefiere la Antigüedad Clásica y el Romanticismo la Edad Media) en búsqueda de modelos morales y cívicos. Los artistas de ambos movimientos toman parte en los acontecimientos políticos de su época apoyando la revolución o los movimientos nacionalistas.
El Neoclasicismo (entre la segunda mitad del siglo XVIII y el final de las Guerras Napoleónicas).
El descubrimiento de las ruinas de Herculano y Pompeya impulsó de nuevo el clasicismo frente al “rococó” imperante a mitad del siglo XVIII. De nuevo “la razón se impone a la sensación”.
El Neoclasicismo es el Arte de la Ilustración, el Arte de la razón. Cuando nació el Neoclasicismo fue entendido como lo opuesto al Barroco y al Rococó (éste era el arte de la apariencia, de lo retorcido y caprichoso, es decir, de lo no racional).
Desde sus comienzos, el Arte Neoclásico es un arte academicista, es decir, que sus principios estéticos están dictados por una autoridad que define el buen gusto y decide qué es lo correcto y qué no lo es. Esta autoridad artística está ligada a las academias de artes que crearon los reyes ilustrados (Luis XVI en Francia, Carlos III en España). Esto encorseta la labor de los artistas artística y es un freno a su creatividad.
Los revolucionarios franceses y Napoleón usarán este estilo porque verán en él la exaltación de la democracia griega o de la República Romana, la primacía de la razón frente a la aristocracia. Su cuna será Francia y de allí se extenderá por Europa junto con las ideas ilustradas.
Arquitectura neoclásica
El origen del Neoclasicismo está en la mezcla de elementos clásicos (los tres órdenes griegos, aunque muchas veces el capitel es compuesto o toscano, arquitrabes con platabandas, frisos, cornisas, frontones y tímpanos, que se vuelven a llenar de estatuas y relieves) y de algunas conquistas renacentistas (cúpulas).
Lo que caracteriza a la arquitectura neoclásica es precisamente la pureza o limpieza de líneas y la desnudez decorativa. Los edificios neoclásicos transmiten cierta frialdad, son totalmente racionales, matemáticos, y por tanto, carentes de emociones. La arquitectura Neoclásica simboliza la superioridad de la razón, frente a la arquitectura barroca que ponía el énfasis en los sentidos y en las sensaciones.
La Arquitectura Neoclásica simboliza los valores de la Ilustración y la burguesía (austeridad, patriotismo, virtud moral), por lo que sus construcciones son monumentales, austera y sólidas, y responden a nuevas necesidades: un templo puede ser una iglesia, una Asamblea Nacional o un museo.
El Panteón de París
Construido por Soufflot, inicialmente era la Iglesia de Santa Genoveva de París. De cruz griega, la fachada es un enorme pórtico de gigantescas columnas coronadas por un frontón clásico que recuerda al Panteón de Roma, y la gran cúpula levantada sobre tambor rodeado de columnas se inspira en Bramante. Tras la Revolución Francesa se transformó en Panteón de franceses ilustres.
La iglesia de La Madelaine
Construida por Vignon para Napoleón, tiene la forma de un templo romano sobre podio. El orden es compuesto y el frontón de la fachada tiene relieves.
Arco de Triunfo Napoleónico
Construido por Chalgrin, tiene un solo vano. Decorado conrelieves de las victorias de Napoleón.
Otras obras: Puerta de Brandemburgo (Berlín), British Museum (Londres), El Capitolio (Washington).
Arquitectura neoclásica en España
En España, por el gran peso del arte barroco, el Neoclasicismo tendrá que vencer gran resistencia, pero desde mediados del XVIII, con Fernando VI y Carlos III, hay un esfuerzo de depuración de formas, tarea que impulsa la reciente Academia de Bellas Artes impulsada por los ministros ilustrados.
VENTURA RODRÍGUEZ (1717-1785)
Trabajó para Fernando VI. Obras suyas son el Paseo de El Prado, con las fuentes mitológicas de Cibeles y Neptuno, la remodelación del Pilar de Zaragoza, la fachada de la Catedral de Pamplona etc..
FRANCISCO SABATINI (1722-1797)
Realizó la Puerta de Alcalá en tiempos de Carlos III, y terminó el Palacio de Oriente.
JUAN DE VILLANUEVA (1739-1811)
El más importante arquitecto neoclásico. Diseñó edificios elegantes y proporcionados como el Museo de El Prado (1787), el Observatorio Astronómico de Madrid (1789) y el Jardín Botánico, 
Museo del Prado (1787)
Forma parte de un conjunto conocido como la Colina de las Ciencias, concebido por eI Conde de Floridablanca, ministro ilustrado del rey Carlos III, en el marco de una serie de instituciones de carácter científico para la reurbanización del Paseo del Prado.
La construcción del museo se inició en 1785. La obra estaba a medias en 1808, cuando se produjo la Invasión napoleónica, que lo dejó destrozado al ser usado como cuartel. Después, Villanueva lo restauró.
Pintura Neoclásica
La pintura neoclásica tendrá el problema de que no existían pinturas clásicas a las que imitar, excepto algunos frescos en Pompeya, todo lo contrario que ocurría en la escultura. Los cuadros son imitaciones más bien escultóricas de los relieves clásicos, y para conseguir ese volumen escultórico de relieve darán primacía al dibujo, muy detallado. Por supuesto los colores son los que los pintores neoclásicos estimaban como los más probables: colores suaves, complementarios y sin estridencias, que junto a excelentes contrastes de luces y sombras proporcionan a las figuras un volumen extraordinario. Son cuadros sobrios, fríos, racionales, realistas, llegando casi al hiperrealismo.
JACQUES-LOUIS DAVID (1748-1825)
El pintor clave del neoclasicismo francés. Compartía las ideas de la Revolución francesa, por lo que muchos de sus cuadros expresan ideas de libertad ante el tirano, valores cívicos, patriotismo, heroísmo etc. Se convertirá en el cronista de los acontecimientos históricos de su época, pero no actuará como cronista neutral, sino que, como partidario de la Revolución, tomará partido por los acontecimientos que narra, y utilizará su arte para heroicizarlos. Fue el pintor favorito de Napoleón, del que realiza abundantes retratos.
El juramento de los Horacios (1784)
Representa el momento en el que los tres Horacios, héroes romanos, juran ante su padre defender a Roma de sus enemigos de Alba Longa. El deber y el patriotismo por encima del amor y la familia. Van a una muerte segura pero lo aceptan heroicamente, al igual que el padre, mientras las mujeres de la familia lloran resignadas. Tiene una marcada influencia de los relieves romanos en la colocación de las figuras, la geometricidad de sus líneas, arquitectura, profundidad etc.
El rapto de las Sabinas (1799)
Parecido al anterior en cuanto a la influencia de los relieves romanos. Describe el secuestro de mujeres de la tribu de los sabinos por los fundadores de Roma.
El Juramento de Juego de Pelota (1793)
Representa el compromiso de los diputados del Tercer Estado, al inicio de la Revolución Francesa en junio de 1789, para no separarse hasta dotar a Francia de una Constitución.
La muerte de Marat (1793)
Nos presenta al héroe agonizante, asesinada por la girondina Carlota Corday, muy iluminado, con gran volumen y modelado. Sostiene su testamento político para los revolucionarios en su mano izquierda.
Madame Recamier (1793)
La heroína revolucionaria está retratada con peinado romano, un vestido blanco de estilo helénico, sin joyas, como las vírgenes vestales romanas. Su postura indolente recuerde a las Venus clásicas. 
Coronación de Napoleón I (1804)
Cuadro testimonio de gran realismo, casi de reportero periodístico. En 1804, en la catedral de Notre Dame de París, Napoleón se corona emperador por mano propia y después corona a Josefina Bonaparte, simbolizando su derecho a la corona por la voluntad del pueblo. El que debía coronarles, el Papa, aparece sentado. Napoleón se distancia así del protocolo de la monarquía de Antiguo Régimen
INGRES (1780-1867)

Discípulo de David. Cuando otros jóvenes pintores ya en el siglo XIX se decantaban por el Romanticismo, él defendió la pureza de la línea y el dibujo. Pero en cambio trata temas usuales entre los románticos, como los ambientes exóticos orientales y los sensuales y eróticos desnudos femeninos (el gran tema de su obra). Destacan La Gran Odalisca, La Bañista etc.
El baño turco (1862)
Esta obra orientalista representa un grupo de mujeres desnudas en un harén. Rectangular en su origen, el pintor le dará forma de tondo o medallón para acentuar el carácter furtivo de la mirada que lo contempla, que parece espiar a través de una cerradura. 
Ingres puebla el cuadro de docenas de mujeres desnudas, alrededor de una piscina, en posturas y actitudes distintas: estiradas, tomando café, charlando, bailando, sentadas o tumbadas. Muchas de estas bañistas acaban de salir del agua y se las ve secándose o durmiendo. En el primer plano, a la derecha, hay una manta roja y una mesita con una serie de objetos (tetera, jarra, taza) formando un bodegón. 
 En el primer plano están una mujer vuelta de espaldas, tocando un laúd, que recuerda a La bañista de Valpinçon (casi idéntica, variando la posición del brazo para mostrar un pecho),y la odalisca con los brazos levantados, que representaba a su mujer. Los demás cuerpos están yuxtapuestos en diferentes planos, sin cruzar sus miradas. El erotismo del cuadro es suave y no provocó gran escándalo, aunque es de notar la curiosa osadía de Ingres al representar en este cuadro una escena de caricias lésbicas entre dos de las mujeres (una aparece con corona como si fuera la Sultana o primera esposa).
17. Comenta la escultura neoclásica a través de la obra de Canova.
El estilo neoclásico significó en la escultura una vuelta a la Antigüedad, no sólo en cuanto a los temas, sino también en cuanto a las formas y materiales (mármol y bronce).
Tuvo poco desarrollo porque estuvo controlada por las Academias de Bellas Artes, auténticos dictadores que impusieron tajantemente normas rígidas y modelos a seguir. Esto impidió la creatividad de los artistas, que realizarán obras frías, muy correctas en sus cánones, medidas y posturas, pero “sin alma”.
ANTONIO CÁNOVA (1757-1822)
Italiano, formado en Roma y que trabajó en Francia para Napoleón. Plasmó en su obra la influencia del arte griego del siglo V a.C., pero a través de la obra de Donatello y Miguel Ángel, ya que él no llegó a ver esculturas como las del Partenón
En su etapa romana realiza grupos escultóricos de temática mitológica donde la perfección técnica se une al estudio del movimiento.
Eros y Psique

Enlaza las dos figuras en una compleja estructura en aspa. Destaca el modelado perfecto y suave.
Las Tres Gracias
Tallada de una sola pieza de mármol blanco, realmente hay dos versiones de esta escultura que representa a las tres hijas de Zeus que representaban la belleza, el encanto y la alegría. Las Gracias presidían banquetes y reuniones, principalmente para entretener y deleitar a los invitados de los Dioses. Las tres diosas se muestran desnudas, juntas en un abrazo, sus cabezas casi tocándose en lo que muchos han calificado como una obra de 'carga erótica'. Están de pie, inclinadas hacia dentro, quizás discutiendo un problema común, o simplemente disfrutando al estar juntas. Sus estilos de peinado son similares, con el cabello trenzado y sostenido en la parte superior de sus cabezas en un nudo.
El estilo es elegante y sugiere refinamiento y clase; hay una belleza delicada, típica de Cánova.
Marte Pacificador
Bronce idealizado que representa a Marte desnudo, con hoja de parra, lanza, manto y una victoria.
Desde 1802 trabajó en París para Napoleón, donde hizo retratos de él y de su familia representados como personajes de la Antigüedad: Napoleón como emperador (victorioso, desnudo y sosteniendo la Victoria), y Paulina Bonaparte (estatua yacente en un canapé estilo triclinium romano, con una visión frontal y lateral, dotada de languidez. Quiere representar a Venus).
BERTEL THORWALDSEN (1770-1844)
Como restaurador de los frontones griegos de Egina que se encuentran en la Gliptoteca de Munich, su inspiración en la escultura clásica es total. El Jasón muestra una fidelidad casi total al modelo griego del Doríforo, tan exacta como fría y distante.
En España destacan Álvaro Cubero con La defensa de Zaragoza, y Damiá Campeny con Lucrecia moribunda.
19. Describe el papel desempeñado en el siglo XVIII por las Academias en toda Europa y, en particular, por el Salón de París.
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