RENACIMIENTO
CARACTERISTICAS GENERALES DEL RENACIMIENTO.

Se entiende por Renacimiento al fenomeno cultural que, en el inicio de la
Edad Moderna, retoma los principios de la cultura de la antigliedad clasica,
actualizandola a través del Humanismo, sin renunciar a la tradicion cristiana,
pero sustituyendo la visién religiosa del mundo medieval por una afirmacién de
los valores del mundo y del hombre. EI humanismo es el movimiento
intelectual del Renacimiento, que revaloriza la dignidad del espiritu humano,
enlazando la cultura de la época con la de la antigledad clasica. El humanismo
es pues, el aspecto filosdéfico y literario del Renacimiento. EI humanista es el
escritor, el pensador que no se limita al estudio de la teologia, como en los
siglos anteriores, sino que da gran importancia al estudio de las ciencias
humanas. Estamos pues ante una cultura antropocéntrica. La belleza no va a
ser un reflejo de la divinidad, como en el arte medieval, sino la expresién de un
orden intelectual y profano (no religioso) basado en la medida, el numero y la
proporcion. La naturaleza sera estudiada en si misma, al margen de lo divino
y encontrara en la perspectiva, el modo adecuado de su representacion. Se
estudiara el cuerpo humano desnudo, buscando la perfeccion como reflejo del
antropocentrismo del pensamiento humanista.

En el aspecto artistico, el Renacimiento supone:

1. La reutilizacion de las formas caracteristicas del arte clasico, es decir,
griego y romano. La sustitucién del sistema formal del mundo gético por
otro distinto, apoyado en los modelos de la antigiedad grecorromana
que comienza a estudiarse a fondo buscando en ellos unas definiciones
“cientificas” o, al menos matematicas, de belleza y armonia.

2. La aplicacion de un nuevo hallazgo técnico: la perspectiva. ¢ Qué es la
perspectiva? Es la representacién racional del espacio con el fin de
construir la realidad natural; es pues una representacion tridimensional,
ilusionista, pudiendo conseguirse a través de la perspectiva lineal o
geométrica y la perspectiva aérea. El artista debe observar y descubrir
las leyes de la naturaleza y conforme a eso construir la perspectiva. La
perspectiva es fruto del sentido racional y cientifico del arte
renacentista Se recupera asi, la importancia del paisaje.

3. Las proporciones al igual que la perspectiva las redescubren de los
clasicos. Debe existir una relacion proporcional entre las partes y el
todo. La arquitectura es racional basada en un sistema de proporciones
matematicas.

4. Aparece el mecenazgo que inaugura una nueva forma de entender el
arte y el papel del artista en la sociedad. El artista se define ahora por
su formacion cientifica y, a la vez, por su capacidad de creacion. Ya no
se le considera un artesano cuyo trabajo se halle controlado por los
gremios. Principes y burgueses financian ahora a estos artistas.

5. En escultura el cuerpo humano vuelve a ser el protagonista. Se estudia
su anatomia y el movimiento. Se introduce también la perspectiva sobre
todo en el relieve.
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En resumen podemos decir que el arte renacentista es una exaltacion del
mundo y del hombre. En la pintura aparecen los bellos paisajes que contrastan
con los fondos dorados de los cuadros medievales; por otra parte se descubre
la belleza del ser humano y se cultiva el desnudo. Desde el punto de vista
técnico, encontramos en el arte renacentista sentido de la proporcion y del
equilibrio, asi, como el logro de la perspectiva.

El Renacimiento se origina en ltalia en el siglo XV y desde alli se proyectara
hacia otros puntos de Europa, pero con matices locales y diferencias que en
algunos casos llegan a ser profundas.

Tomando como referencia el arte italiano. El Renacimiento se divide en dos
grandes periodos: el Quattrocento y el Cinquecento. La division puede
resultar arbitraria pues muchos artistas participan de ambos periodos. En el
siglo XV el nucleo de poder es la Florencia de los Médicis, mientras que en el
XVI estaran en la Roma papal.

a) El Quattrocento (siglo XV): etapa de experimentacion artistica. En este
siglo se advierte, especialmente en ltalia, una explosion artistica, que
permite hablar de un periodo preciso en la evolucion del Renacimiento.

b) Cinquecento (siglo XVI): es el segundo periodo renacentista que suele
hacerse coincidir con las primeras décadas del siglo XVI y que coincide
con el periodo mas clasico. A partir del 1530 los artistas de la época
evolucionaran hasta romper el lenguaje clasico. Seguiran los elementos
formales caracteristicos del clasicismo, aunque empleados ahora al
margen de las normas. Esta etapa se la conoce como Manierismo.

En el resto de Europa el Renacimiento queda centrado en el siglo XVI.

Tradicionalmente siempre se ha querido transmitir la idea de que en un
momento dado de la Historia y mas concretamente llegado el siglo XVI se
produce una auténtica revolucién cultural y artistica, que bruscamente
reniega de todas sus tradiciones medievales y se aventura en una nueva etapa
caracterizada por el renacer de la cultura clasica. Hoy, en cambio sabemos que
ni el cambio fue tan brusco ni las fechas de esa evolucion tan precisas.

Umbral del Renacimiento: es un momento en la evolucion del arte que si bien
no lo incluimos en el renacimiento es un puente hacia este nuevo estilo. Es el
caso de ciertos artistas del Trecento italiano (s. XIV) como Giotto y la
aportacion de los primitivos flamencos.
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EL RENACIMIENTO EN ITALIA

El Renacimiento surge en ltalia en el siglo XV mientras que el resto de Europa
continua el gético. Las razones son varias: persistencia de la tradicion clasica,
mecenazgo de sus multiples cortes principescas, y una burguesia rica y avida
de cultura.

Focos renacentistas en Italia: Florencia, Napoles, Roma, Venecia, Umbiria,
Padua y Ferrara son los mas destacados.

CARACTERISTICAS DE LA ARQUITECTURA.

La nueva vision del mundo cristaliza en el Urbanismo. La ciudad gotica crece
sin ordenamiento previo; en el Renacimiento se trata de que la ciudad sea
producto de la planificaciéon. El plan urbano obedece a esquemas geométricos
ortogonales o radioconcéntricos. Durante esta época no surgieron nuevas
ciudades en Europa. Las novedades urbanisticas se plantean en la
remodelacion de los centros urbanos de las grandes ciudades. Los edificios
(ayuntamientos, lonjas, palacios...) financiados por la burguesia, los monarcas
y la Iglesia, cambiaron la fisonomia del centro de las ciudades. En general
prima la idea de predominio del edificio sobre el entorno; se crea un escenario
urbano para acoger la obra arquitectonica (o escultérica). En el Renacimiento
se escribieron tratados tedricos sobre la ciudad ideal, estos proyectos si se van
a llevar a cabo en América, donde se construyeron ciudades con criterios de
regularidad y de ordenacion racional de la trama urbana.

La arquitectura renacentista supone una ruptura con la arquitectura medieval.
Se organiza en torno a dos principios:

1) Utilizacion de elementos constructivos de la antigiiedad: bovedas
de candn con casetones, cupulas de media naranja, entablamentos,
arcos de medio punto, columnas vy pilastras con los O&rdenes
clasicos....Pero utilizados libremente especialmente en lo decorativo
como los grutescos.

2) Consecucion de la unidad espacial: se entiende el edificio como

resultado de un calculo matematico. En la estructura y en la planta se
buscan efectos de calculada y matematica perfeccion. Todo el edificio se
basa en buscar la proporcion matematica de sus elementos. Se busca la
claridad de los espacios, contrapuesta con la coloreada penumbra
gotica. Para lograr esa claridad en los espacios se utilizan diferentes
modelos de plantas, centralizadas vy longitudinales, cupulas
semiesféricas u ojivales. La arquitectura renacentista es racionalista y
consecuencia de ello es que el edificio ideal es simétrico en todos sus
ejes.
Proporcion geométrica y equilibrio con el fin de crear un espacio unitario.
Debe existir una relacién proporcional entre las partes y el todo. Se
aprecia una tendencia a la horizontalidad, frente a la verticalidad del
gotico.

Libertad ornamental. El muro recupera su funcién tectonica (de soporte)
aunque recubierto con marmoles de colores o aparejo rustico. Predomina la
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libertad decorativa y fantasia como en los “grutescos”: decoracién a partir
de seres fantasticos humanos, vegetales y animales, completamente
entrelazados.

Etapas arquitectura renacentista italiana.

a. La arquitectura del Cuattrocento (siglo XV): destaca como arquitecto
Brunelleschi aunque también es escultor y pintor. Brunelleschi realiza
una arquitectura basada en los principios de medida, orden y proporcion.
Es un arquitecto pero también un cientifico que cultiva las matematicas,
musica, filosofia... Es un tipico representante del artista del
Renacimiento. Entre sus obras se encuentran el “Hospital de los
inocentes”, la “Iglesia de San Lorenzo” y la “Cupula de Santa Maria de
las Flores” en Florencia. Otro arquitecto representativo es Alberti con
obras como “Santa Maria Novella” y el “Palacio de Rucellai.”

b. La arquitectura del Cinquecento (siglo XVI): desde finales del siglo
XV la importancia artistica va pasando de Florencia a Roma,
agrupandose en torno a la Corte pontificia de Julio Il y Ledn X. A Roma
llegan artistas procedentes de diferentes lugares atraidos por la
actividad artistica y el mecenazgo papal. En arquitectura se desarrollara
un estilo solemne y monumental basado en la medida y el equilibrio. Un
papado humanista hace del clasicismo su cultura oficial con la intencién
de transmitir la grandeza de la Iglesia. El Cinquecento es un periodo de
Renacimiento pleno, pero que apenas dura las dos primeras décadas
del siglo XVI. Sigue existiendo un modelo antropocéntrico que empapa
todas las obras tanto en arquitectura como en escultura, y se potencia el
caracter cientifico y de investigacion de la obra de arte. Destaca
Bramante arquitecto que representa el clasicismo arquitectdonico del
Cinquecento, con obras como “Claustro de Santa Maria de la Paz” y
“San Pedro in Montorio”.

C. La arquitectura del manierismo: a partir del 1530 se abandona la
severidad, la claridad y el equilibrio del clasicismo. Aparecen elementos
de tension y se rompe el sentido unitario del Cinquecento. El
vocabulario clasico se empleara de modo libre y caprichoso: ruptura
de ritmos, érdenes gigantes, gran desarrollo del entablamento, frontones
inacabados, alternancia de elementos formales, esculturas en cornisas...
El primer arquitecto en romper el lenguaje clasico sera Miguel Angel,
arquitecto, escultor y pintor serd quien inicie estas nuevas formas,
sometiendo los elementos clasicos a una interpretacion personal. Miguel
Angel se siente ante todo escultor y trata a la arquitectura como si de
una escultura se tratase; utiliza las formas clasicas con plena libertad.
Algo que va a reflejar en la “Basilica de San Pedro” del Vaticano donde
transforma el proyecto inicial de Bramante y construye la cupula que
cubre el crucero. Realiza otras obras como “La Biblioteca Laurentiana” y
la “tumba de Julio 1I”. Otros arquitectos manieristas importantes son
Vignola y Palladio.
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PRACTICAS ARQUITECTURA RENACIMIENTO.

1. Clasificacién: Cupula de la iglesia de Santa Maria de las Flores,
de Florencia. Quatrocento italiano (siglo XV) realizada por Filippo
Brunelleschi

2. Introduccién histérica.

3. Introduccién arquitectura: la arquitectura renacentista retoma
los principios de la arquitectura clasica, es decir, griega y romana.
Es por tanto una arquitectura racionalista basada en la proporcién
y las matematicas. La cupula se inspira en la arquitectura romana,
mas concretamente en la gran cupula del Pante6n de Roma, pero
su construccion es muy distinta a la misma.

4. Comentario artistico:

= La cupula cubre el octégono del crucero de una iglesia gotica ya
construida. Su dificultad técnica estribaba en que tenia que cubrir
un espacio muy amplio de 42 metros de diametro. El espacio era
tan grande que resultaba imposible encontrar la madera larga y
resistente para la cimbra'. Ademas la ctpula tenia que ejercer un
minimo empuje lateral dado que los muros del tambor eran poco
gruesos.

! Cimbra: estructura de madera de carcter provisional utilizada como un andamio que sirve de soporte
para la construccion de la ctpula.
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Inventa una nueva técnica para permitir que la cupula se auto

sostenga en el curso de la construccién: la cupula se sostiene por
medio de dos casquetes uno externo y otro interno separados
entre si por un espacio hueco, que alivia el peso de la cupula
sobre el tambor. En realidad son dos cupulas unidas: una cupula
interior semiesférica y otra exterior apuntada. Esta ultima
contrarresta los empujes de la primera.

La cupula se eleva sobre un tambor octogonal. Cada uno de los
panos del tambor presenta un 6culo (lenguaje clasico) y planchas
de marmol coloreadas.

La cupula se divide en ocho plementos separados por nervios de
marmol que salen del tambor y convergen en la linterna.

El exterior adquiere valor cromatico al jugar con el blanco y verde
de las planchas de marmol del tambor con el rojo del ladrillo de
los plementos. La cupula se remata con una linterna de forma
circular y bello tambor formado ventanas esbeltas y remate
piramidal que cobija una pequefia cupula. En la decoracion
exterior emplea sobriamente las galerias de arcos de medio
punto, hornacinas y entablamentos clasicos.
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PRACTICAS ARQUITECTURA.

1.

Clasificacion: Palacio de Pitti de Brunelleschi, Quatrocento italiano
(siglo XV).

Introduccion histérica.
Introduccién arquitectura.

Comentario artistico: el palacio es el simbolo de una nueva
sociedad pues es la mansidon de una nueva clase triunfante, la
burguesia comercial. Ya no se trata de casas fortificadas sino de
palacios abiertos a la ciudad e integrados en el urbanismo de la
misma.

Brunelleschi crea el modelo de palacio renacentista:

Aspecto exterior en forma de cubo con predominio de las lineas
horizontales y aplicacién de los 6rdenes clasicos en la fachada.
Aparejo almohadillado que le da un aspecto sélido. Consta de tres
pisos diferenciados por su aparejo. En el primero a modo de z6calo
los sillares son rusticos en contraste con los sillares mejor labrados
de los pisos superiores. Las ventanas presentan dovelas
fuertemente marcadas y todo el conjunto se encuentra rematado por
un entablamento clasico.

Predominio de las lineas horizontales sobre las verticales de clara
influencia clasica.
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PRACTICAS ARQUITECTURA.

Clasificacion:
Introduccion histoérica:
Introduccion arquitectura:
4. Comentario artistico:
La cupula de San Pedro cubre el crucero
de una planta centralizada de cruz griega.
La cupula se asienta sobre un tambor
circular que presenta parejas de columnas
gemelas. Sobre el tambor se levanta un
segundo tambor decorado con guirnaldas,
y sobre éste la cupula apuntada con
nervios que convergen hacia la linterna.
Sobre esta cupula apuntada y dividida por
nervios se asienta la linterna que permite
la entrada de luz en el interior (numero de
nervios es el doble que en la cupula de
Brunelleschi). Dicha linterna también se
encuentra decorada por pares de columnas.
La cupula de 42 metros de diametro requiere ademas para su sostén del
contrarresto de otras cuatro cupulas menores detras de los pilares.
Alcanza una altura desde el suelo de 120 metros y se encuentra
sostenida por cuatro enormes pilastras. La cupula se decora con
mosaicos.
En el exterior se muestra toda la fuerza expresiva de Miguel que se
refleja en un lenguaje claramente manierista (ruptura del lenguaje
clasico). Algo que se aprecia en la decoracion de las ventanas con la
alternancia de frontones circulares y triangulares, en la decoracion del
tambor, en los pares de columnas que sobresalen del plano de la cupula,
y lunetos®. Se aprecia juego de masas, tensiones y rupturas. La clpula
del Vaticano, simbolo de la cristiandad, crea en el interior un espacio
lleno de luz.

Lol

? Luneto: hueco practicado en una ctipula generalmente para iluminar.

120



PLANTAS DE SAN PEDRO DEL VATICANO

El Papa Julio 11, decide en 1503 sustituir la antigua basilica paleocristiana de
San Pedro, por una iglesia nueva acorde con la importancia monumental que
habia de tener la primera iglesia del mundo, y que era a la vez, tumba de
Pedro, sede del pontificado y centro de la cristiandad. En 1506 se nombra a
Bramante para que como superintendente general de las obras vaticanas
realice el primer proyecto del nuevo templo.
La planta de Bramante: Bramante
idea en esta ocasion una planta
centralizada. En este caso de cruz
griega inscrita en un cuadrado. En el
centro estaba ideado levantar una
cupula, asi como otras cuatro en los
codos de la cruz. A ello se afiadirian
cuatro torres en los angulos del
cuadrado y cuatro pérticos en los
extremos de los brazos.
El proyecto de Rafael: Rafael como
tantos grandes artistas del
Renacimiento, no era tan sélo un
excepcional pintor, sino también un
reconocido arquitecto. Tanto es asi
que es el propio Bramante quien le
recomienda al nuevo Papa Ledén X
como su sucesor. El proyecto de
Rafael difiere no obstante, de su
[ Bramante [l Rafael [_]A. da Sangallo an.tecesor. La planta es qe cruz
latina de tres naves con capillas, un
[ Miguel Angel [l C. Maderno amplio crucero y deambulatorio.
Pero tampoco Rafael tuvo tiempo de
desarrollar sus planes al morir muy

joven en 1520.

El plan de San Gallo el Joven: a Rafael le sucede como director de las obras
de San Pedro, Antonio de San Gallo el Joven, de cuyo proyecto se conserva la
maqueta. En primer lugar, desestima el plan de Rafael y la disposicion de sus
naves. Vuelve en parte al planteamiento inicial de Bramante recuperando la
planta centralizada.

La solucién definitiva de Miguel Angel: Miguel Angel recupera la planta de
cruz griega de Bramante. Y coloca en el centro de la misma cuatro enormes
pilares que sirvieran de soporte a una cupula aun mayor que la ideada por
Bramante. La cupula de 42 m de diametro requiere ademas para su sostén
del contrarresto de otras cuatro cupulas menores detras de los pilares, con ello
desaparecen logicamente las primitivas torres de Bramante. La cupula del
Vaticano, simbolo de la cristiandad, crea en el interior un espacio lleno de luz.
El Interior: destaca su luminosidad y unidad espacial. Exterior: gran fuerza
expresiva caracteristica de Miguel Angel con el juego de masas, tensiones y
rupturas de corte manierista.
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PRACTICAS ARQUITECTURA

1) Clasificacion.
2) Introduccién histérica.
3) Introduccién arquitectura.

4) Comentario artistico.
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PRACTICAS ARQUITECTURA

1. Clasificacion.
2. Introduccioén historica.
3. Introduccién arquitectura.

4. Comentario artistico.
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GRAFICO CUPULAS.

El grafico representa dos cupulas renacentistas italianas, la cupula de la Iglesia
de Santa Maria de las Flores, de Florencia del Cuatrocento italiano (siglo XV)
realizada por Filippo Brunelleschi, y la cupula de San Pedro del Vaticano
perteneciente al estilo manierista del siglo XVI, realizada por Miguel Angel.

Italia inicia en el siglo XV una eclosion artistica e intelectual que se conoce
como Renacimiento. EI Renacimiento es un fendmeno cultural que retoma los
principios de la antigiedad clasica y los actualiza a través del humanismo. El
humanismo es pues, el movimiento intelectual del Renacimiento que enlaza la
cultura de la época con la antigliedad clasica, es el aspecto filosoéfico y cultural
del Renacimiento. Estamos pues ante una cultura antropocéntrica que busca la
belleza basada en la medida, el numero y la proporcidon. Los artistas dejan de
ser considerados artesanos, ahora son intelectuales que destacan por su
formacion cientifica. Principes y burgueses financian ahora a estos artistas;
aparece asi, el mecenazgo.

En el aspecto artistico, el Renacimiento supone la utilizacion de formas
arquitectonicas apoyadas en los modelos de la antiguedad clasica. Es una
arquitectura racional basada en las proporciones y las matematicas. La
arquitectura renacentista supone una ruptura con la arquitectura medieval. Se
organiza en torno a dos principios: la utilizacién de elementos constructivos de
la antiguedad como cupulas de media naranja, entablamentos, arcos de medio
punto, columnas y pilastras con los 6rdenes clasicos, y en la consecucion de la
unidad espacial: se entiende el edificio como resultado de un calculo
matematico.

El Renacimiento sufre una evolucién artistica que se refleja en las dos cupulas:
desde el Cuattrocento (XV) de estilo clasico representado por la cupula de
Brunellechi , a la ruptura del lenguaje clasico a partir de la tercera década del
siglo XVI que representa la ctpula de Miguel Angel. Miguel Angel va a ser el
primer arquitecto en romper el lenguaje clasico, sometiendo los elementos
clasicos a una interpretacion personal, algo que se va a reflejar en la cupula de
San Pedro del Vaticano. En esta etapa conocida como manierismo se
abandona la severidad, la claridad y el equilibrio del clasicismo. La ruptura del
lenguaje clasico supondra la utilizacion de érdenes gigantes, frontones curvos o
inacabados y rupturas de ritmos.

La cupula de Brunelleschi cubre el octégono del crucero de una iglesia gotica
ya construida. Su dificultad técnica estribaba en que tenia que cubrir un
espacio muy amplio de 42 metros de diametro. El espacio era tan grande que
resultaba imposible encontrar la madera larga y resistente para la cimbra.
Ademas la cupula tenia que ejercer un minimo empuje lateral dado que los
muros del tambor eran poco gruesos. Inventa una nueva técnica para permitir
que la cupula se auto sostenga en el curso de la construccion: la cupula se
sostiene por medio de dos casquetes uno externo y otro interno separados
entre si por un espacio hueco, que alivia el peso de la cupula sobre el tambor.
En realidad son dos cupulas unidas: una cupula interior semiesférica y otra
exterior apuntada. Esta ultima contrarresta los empujes de la primera. La
cupula se eleva sobre un tambor octogonal. Cada uno de los pafos del tambor
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presenta un 6culo (lenguaje clasico) y planchas de marmol coloreadas. Se
divide en ocho plementos separados por nervios de marmol que salen del
tambor y convergen en la linterna. El exterior adquiere valor cromatico al jugar
con el blanco y verde de las planchas de marmol del tambor con el rojo del
ladrillo de los plementos. La cupula se remata con una linterna de forma
circular y bello tambor formado ventanas esbeltas y remate piramidal que cobija
una pequefia cupula. En la decoracion exterior emplea sobriamente las galerias
de arcos de medio punto, hornacinas y entablamentos clasicos.

La cupula de San Pedro cubre el crucero de una planta centralizada de cruz
griega. La cupula se asienta sobre un tambor circular que presenta parejas de
columnas gemelas. Sobre el tambor se levanta un segundo tambor decorado
con guirnaldas, y sobre éste la cupula apuntada con nervios que convergen
hacia la linterna. Sobre esta cupula apuntada y dividida por nervios se asienta
la linterna que permite la entrada de luz en el interior (numero de nervios es el
doble que en la cupula de Brunelleschi). Dicha linterna también se encuentra
decorada por pares de columnas. La cupula de 42 metros de diametro requiere
ademas para su sostén del contrarresto de otras cuatro cupulas menores
detras de los pilares. Alcanza una altura desde el suelo de 120 metros y se
encuentra sostenida por cuatro enormes pilastras. La cupula se decora con
mosaicos.

En el exterior se muestra toda la fuerza expresiva de Miguel que se refleja en
un lenguaje claramente manierista (ruptura del lenguaje clasico). Algo que se
aprecia en la decoraciéon de las ventanas con la alternancia de frontones
circulares y triangulares, en la decoracién del tambor, en los pares de columnas
que sobresalen del plano de la cupula, y lunetos. Se aprecia juego de masas,
tensiones y rupturas. La cupula del Vaticano, simbolo de la cristiandad, crea en
el interior un espacio lleno de luz.
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LA ESCULTURA RENACENTISTA EN ITALIA.

La escultura renacentista como la arquitectura nace apoyada en los modelos
clasicos. Se advierte un gusto por el desnudo, por la utilizacién de materiales
nobles de la antigiedad (marmol y bronce) y un interés por lo monumental y
severo. Aplica un esquema racionalista de proporciéon y simetria, con un
detallado estudio anatémico que se fundamenta en un gusto por el desnudo.
Se amplia la tematica y, ademas de religiosa, surge una tematica profana que
se manifiesta tanto a través de la escultura funeraria cdmo a través del retrato
(ecuestre o busto). Se exalta al individuo algo muy propio de la ideologia
humanista, y se va sustituyendo la narrativa religiosa medieval por un arte que
busca la belleza de las formas y el placer estético. EI hombre y la naturaleza
seran los protagonistas. Reaparece el desnudo, y los temas religiosos se
presentan con tipos figurativos paganos. La escultura renacentista es realista y
naturalista, y utiliza composiciones caracterizadas por la curva y la contra
curva. Los materiales utilizados son diversos: piedra, marmol, terracota,
madera, yeso y bronce.

Artistas principales dentro del Cuattrocento (siglo XV):

e Ghiberti como buen humanista es un ejemplo del nuevo artista que se
diferencia del artesano medieval. Fue arquitecto, escultor y pintor. Entre
sus obras destaca “Las puertas del paraiso” realizadas en bronce. En
estas puertas logra la perspectiva al trabajar el bronce como si de una
pintura se tratase: utiliza el alto-medio-bajo relieve obteniendo asi, la
profundidad.

e Donatello, es el escultor mas importante del “Quattrocento”. Cultivo la
orfebreria y supo de arquitectura y pintura. Su escultura oscila entre la
busqueda del equilibrio clasico y la belleza, y el cultivo de un cierto
expresionismo, de valores dramaticos.

En el Cinquecento (siglo XVI) continua el sentido clasicista de equilibrio y
armonia. Pero poco a poco surge una tendencia a la agitacion en la
composicion, a la busqueda constante del movimiento y a la monumentalidad
hasta llegar al manierismo. A partir de la segunda década del XVI la tendencia
sera la busqueda de la tension frente al equilibrio clasico, la volumetria frente a
la gracilidad y la expresividad frente al idealismo. Inquietud, sorpresa y zozobra
frente al orden clasico.

El siglo XVI estd marcado por la figura de Miguel Angel. Es el maximo
exponente del clasicismo y, al mismo tiempo, el iniciador del lenguaje
manierista. Miguel Angel es el prototipo de hombre del Renacimiento,
arquitecto, escultor y pintor y es considerado uno de los grandes genios de
toda la historia. Su obra es variada y compleja pero donde destaca es en la
escultura. Utiliza siempre el marmol de Carrara blanco y, compacto por ser
para él, el material que mas se acerca a la Belleza

Su fuerte personalidad queda reflejada en la escultura mejor que en cualquier
otro campo. Dota a la escultura de una fuerza y viveza excepcionales,
conseguida a través de dominio de la técnica. Sus figuras son grandiosas,
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verdaderos titanes, contienen una gran fuerza contenida que surge del interior
y aplasta al espectador. Refleja toda la tension interna es la terribilita de
Miguel Angel.

Destacan su “Piedad” obra maestra de equilibrio, y “David” donde refleja al
héroe con fuerza, vigor y tensiéon en contraste con el modelo delicado del
Cuattrocento. Trabaja en “El Mausoleo de Julio II”, un enorme monumento de
marmol con mas de cuarenta figuras de tamafo natural que por presiones
politicas quedd reducido a tres figuras entre las que destaca la figura de
Moisés. “El Moisés” es el ejemplo de la terribilitd miguelangesca, de la fuerza
contenida y la grandiosidad.
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PRACTICAS ESCULTURA

Clasificacion.
Introduccidn historica.
Introduccion escultura.
Comentario artistico.

S

Tema: “David” de Donatello a
pesar de ser un personaje biblico,
es interpretado desde un punto de
vista humanista acorde con los
nuevos tiempos. David representa
el triunfo de la légica y la razdn
sobre la fuerza bruta simbolizada
por Goliat. Sera este un tema
predilecto en el Renacimiento. Es
una escultura exenta o de bulto
redondo que emplea el bronce, y
por lo tanto esta realizado
mediante la técnica del vaciado.
Representa a un adolescente
pensativo  en una  curiosa
composicién. Tiene a sus pies la cabeza de Goliat y descaradamente se
apoya sobre su pierna derecha, mientras incurva su cuerpo hacia la
izquierda, formando suavemente una S, conforme al modelo clasico de
Praxiteles.

La composicién es en contraposto. El cuerpo se balancea ligeramente; la
pierna, doblada en el paso, no lo sostiene, y debe hacer fuerza con la otra
con un deslizamiento de la cadera.

Es una escultura ligera y abierta que se puede ver desde diferentes puntos
de vista.

El _cuerpo, suavemente modelado, permite que la luz resbale por la
superficie prestando fluidez a la figura. En la mano izquierda lleva una
piedra alusiva al combate y, en la derecha, la espada, sujeta con una ligera
torsidon en el brazo para acomodarlo a la accion. La diagonal exterior de la
espada, demasiado pesada, acentua la inestabilidad y la oscilaciéon del
cuerpo. La oscilacion tiene a su vez, reflejo en el juego de musculos del
térax y del vientre o en el velo de sombra que el ala del sombrero hace
descender sobre el rostro.

Naturalismo, realismo, atencion por la figura humana, estudio de la
anatomia, esquemas de composicion basados en la union y contraposicion
de las curvas. Todas estas caracteristicas nos llevan a la escultura clasica,
fuente de inspiraciéon de la escultura renacentista.
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PRACTICAS ESCULTURA RENACENTISTA

1) Clasificacién: “El Condottiero
Gattamelata” retrato ecuestre
realizado por Donatello. Esta
escultura renacentista
pertenece al Cuatrocento
italiano (siglo XV) y alcanza
una altura de 340 cm. Se
levanta  sobre un  doble
basamento con relieves
incrustados en frente de la
basilica de San Antonio en
Padua.

2) Introduccién histérica.

3) Introduccién escultura.

4) Comentario artistico: escultura
realizada en bronce mediante la

técnica del vaciado. Este material permite situar la escultura al aire

libre ya que resiste las inclemencias del tiempo. Tematica profana,
estamos ante la exaltacion del individuo algo caracteristico de la
ideologia humanista. .Caracteristicas son su naturalismo y el
realismo en el estudio y en la representacién del caballo, en sus
arreos, y en los detalles de la armadura del caballero. Hay una
tendencia a la monumentalidad, su tamafo y perspectiva responde al
lugar donde se ubica. Esta realizada para ser contemplada por todo
el mundo y desde la plaza. Asi, caballero y caballo no estan
representados en proporciones exactas, pero si lo parecen desde el

punto de vista del espectador. Se aprecia movimiento contenido y

apacible. Entre las caracteristica destacan su equilibrio, armonia y

proporcion todos ellos valores clasicos. La referencia clasica también

la encontramos en la vestimenta a la romana del caballero.
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PRACTICAS ESCULTURA RENACIMIENTO

1) Clasificacion

2) Introduccién histérica.
3) Introduccién escultura.
4) Comentario artistico.

‘ Escultura exenta o de bulto redondo realizada
. "8 en marmol. Obra maestra de equilibrio entre la
4 concepcion monumental, de volumenes puros

" __ ycerrados, y el delicado y detallista acabado.

 —

El Cristo yacente es un perfecto ejemplo de realismo y dominio anatémico,
mientras la Virgen representa una adolescente, tratando de representar asi,
la virginidad eterna y sin edad. La Virgen sostiene en su regazo el cuerpo
muerto de Cristo.

Composicion piramidal fue una de las predilectas en el renacimiento. El
grupo se concibe inserto en una piramide, destacando, junto a la belleza y
cuidado en el tratamiento del cuerpo de Cristo, su magnifico estudio
anatémico. El cuerpo de Cristo es proporcionalmente mas pequefio que la
Virgen para expresar la derivacion filial y, al mismo tiempo, para no alterar
la geometria del grupo piramidal.

El estudio de las telas, cuidadosamente trabajadas con abundantes efectos
de claroscuro, se ajusta a las formas anatomicas de la Virgen. Se insinua
una diagonal en el manto de la virgen, por lo que la mirada se detiene en el
torso de Cristo, para seguir por su brazo muerto hacia la parte inferior
izquierda.
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PRACTICAS ESCULTURA.

Clasificacion.
Introduccion historica.
Introduccion escultura.

. Comentario artistico.

Escultura exenta o de bulto redondo realizada en
marmol pulido. A diferencia del David de
Donatello, el de Miguel Angel es varonil de gran
belleza y fuerza. Es el desnudo de un héroe,
lleno de tensién y con una mirada que refleja
agresividad y determinacion.

1.
2.
3.
4

e Es una escultura abierta y ligera.

e Obra descomunal no sdélo por sus
dimensiones (4 metros) sino por la fuerza
interior tan caracteristica de Miguel Angel.
Una fuerza contenida que emana de la
escultura. Esta obra refleja toda la tensién
interna: arrogancia en la mirada Es la

| terribilita, el caracter terrible 'y
amenazador tan caracteristico de Miguel Angel. El vigor también se
refleja en unas manos enormes que expresan tension.

Es una figura realista y naturalista: destaca el estudio anatdomico de un
cuerpo humano vigoroso que nos lleva a la busqueda de la belleza del
desnudo clasico. Destaca su potente musculatura y su expresion firme y
segura. Ni un solo miembro de su cuerpo se encuentra relajado. Los
musculos estan en tension y se aprecian los tendones las venas gracias
a un modelado delicadisimo del marmol. La musculatura es algo plana
debido a que a la estrechez del bloque de marmol con el que tuvo que
trabajar, de ahi que la escultura no pueda permitirse ninguna contorsion
y obligue a Miguel Angel a desarrollar una vision frontal.

La composicién: el contraposto.

Movimiento contenido, centripeto, con lineas de fuerza que retornan al
bloque. Ello se hace evidente en las manos: una unida al hombro y la
otra al muslo.
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PRACTICAS ESCULTURA.

1) Clasificacion.

2) Introduccion histérica.
3) Introduccioén escultura.
4) Comentario artistico.
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PRACTICAS ESCULTURA.
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5) Clasificacion.

6) Introduccioén histérica.
7) Introduccién escultura.
8) Comentario artistico.



PINTURA RENACENTISTA ITALIANA.

La pintura italiana renacentista participa también de las nuevas ideas. Hay
una vuelta a la cultura clasica, a la busqueda de la belleza basada en la
medida, el numero y la proporcion. Se trata de una pintura preocupada por la
representacion de la realidad de la Naturaleza. Por ello aporta un nuevo
sistema visual: la perspectiva tridimensional, lineal® y aérea que hace posible la
representacion de lo real en las dos dimensiones. Hay un interés por la
representacion naturalista, por la percepcién de los volumenes, asi como por
reflejar la psicologia de los personajes. La tematica es predominantemente
religiosa en los frescos que decoran iglesias y en las tablas de altares y
oratorios, pero se cultivan también temas mitoldgicos o profanos. La pintura se
practica sobre muro, tabla y lienzo y las técnicas mas comunes son el fresco, el
temple® y el 6leo”.

Después de Giotto (siglo XIV) hay que esperar hasta el siglo XV en el
Cuattrocento para que la pintura se inspire en el mundo clasico, en la
observacion de la naturaleza y al estudio de la plasmacion de la perspectiva.
Durante algun tiempo, aun predomina un gusto lineal y cromatico, un gusto
cortés propios del goético internacional. Pero pronto se impone una reaccion
contra este estilo. Se investiga en la plasmacion del movimiento, la anatomia y
el espacio

LA PINTURA EN EL SIGLO XV.

En el Cuattrocento destacan pintores como Masaccio, Castagno, Filippo Lippi,
Botticelli...Masaccio revolucionara la pintura aportando soluciones nuevas. Le
preocupan las proporciones, la perspectiva y la consecucion del espacio
racionalmente estructurado, segun las leyes de las matematicas. En este
espacio racional coloca las figuras, unas figuras de volumenes macizos y
potentes. Busca la construccién de un espacio perfecto desde el punto de vista
técnico pero afiadiendo un sentido humanista a sus personajes.

LA PINTURA DEL SIGLO XVI.

Encontramos dos tendencias: la clasicista y la manierista. A lo largo de esta
centuria, la pintura evoluciona desde un clasicismo, hacia una pintura mas
dindmica y menos monumental, caracterizada por un mayor juego de luces y
sombras y mas volumen. La luz adquiere una importancia nueva y con ella las
sombras. El logro de la perspectiva hace que las obras adquieran mas
profundidad. Aparece en el paisaje fondos nebulosos, crepusculos... La
composicién es clara y las figuras se relacionan entre ellas. Se introducen
elementos cotidianos (influencia flamenca). El lenguaje clasico caracteristico de

’ La perspectiva lineal o geométrica: para crear el espacio tridimensional, las lineas convergen en un
punto de fuga. Constituyendo lo que se conoce como pirdmide visual. Es un espacio construido de una
forma racional propia de la nueva mentalidad renacentista.

4 Temple: técnica pictorica que consiste en diluir los colores en agua templada engrosada con
aglutinantes como leche, huevo, goma arabiga.

5 Oleo: esta técnica utilizada a partir del siglo XV consiste en diluir los colores en aceites secantes y
aplicarlos sobre tabla o lienzo previamente preparados.
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la primera etapa, se distorsiona y pierde claridad, entramos asi, en el
Manierismo.

En el siglo XVI destacan pintores de la talla de Leonardo da Vinci, Rafael y
Miguel Angel.

1.

Leonardo da Vinci es un ejemplo universal de sintesis entre la
personalidad del artista y del cientifico. Es un hombre de ciencia,
humanista, inventor, disenador de maquinas de guerra y fortalezas.
Tiene conocimientos de geofisica, anatomia, botanica y matematicas. En
definitiva es un hombre del renacimiento. Por su influencia artistica,
doctrinal y practica, es uno de los grandes talentos del Cinquecento,
aunque generacionalmente pertenezca al Quattrocento.

Leonardo propondra un nuevo sistema de perspectiva. Para él la
perspectiva lineal da una sensacion falsa de la naturaleza y de las
cosas. En la naturaleza todo cambia, todo es fugaz, y se debe reflejar en
la obra. La consecuencia es la perspectiva aérea®: perfecciona la
perspectiva lineal, representando la atmdsfera que envuelve los objetos,
esfumando las lineas convergentes, eliminando los limites de forma y
color, dando una impresion muy real de la distancia. Es una pintura de
aire misterioso, aparentemente inacabada y de perfiles difuminados
(esfumato) que recrea el aire entre los objetos. Desde el punto de vista
estrictamente pictorico la aportacidén de la nueva perspectiva supondra:

= La utilizacién sistematica del esfumato;

= La difuminacion de los colores;

= Variable cromatica segun se trate de primeros o segundos
planos.

= La acumulacién de azules en los fondos, consecuencia de la
existencia de aire entre los objetos;

= La utilizacién de una luz tibia y difusa en sus cuadros, de
contrastes suaves

Otro pintor que destaca es Rafael. Representa el ideal humanista y se le
ha considerado el mejor ejemplo del equilibrio clasico del Cinquecento:
medida, belleza ideal, de la asimetria axial, de la claridad compositiva y
la armonia. También es un retratista personal e innovador, de gran
penetracidn psicolégica. Entre sus obras destaca “La escuela de
Atenas”, “El triunfo de Sacramento” y “La Transfiguracion”.

Miguel Angel, estudiado ya como arquitecto y escultor también es
pintor. Es ante todo escultor de ahi que en sus obras pictoricas conceda
especial importancia al tratamiento anatémico y al volumen. Realiza
figuras poderosas y monumentales, casi siempre en actitudes dificiles y
desequilibradas, remarcando escorzos y movimiento. Su obra principal
es la decoracion de la “béveda de la Capilla Sixtina” donde resume la
historia de la Salvacion. Divide la boveda en compartimentos, utilizando

% La perspectiva aérea: perfecciona la anterior, representando a la atmésfera que envuelve los objetos
del cuadro, esfumando las lineas convergentes, eliminando los limites entre el dibujo, la forma y el color.
Se logra asi una impresion muy real de la distancia
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arquitecturas fingidas de las que parecen flotar las figuras. No hay ni
equilibrio ni serenidad. Los cuerpos se alejan del concepto de belleza
clasica. No se trata de representar la belleza de las formas sino la fuerza
que emana de las figuras. El lenguaje, es por tanto, mas manierista que
clasico.
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PRACTICAS PINTURA RENACENTISTA

a. Clasificacion.
b. Introduccién histérica.
C. Introduccion pictérica.
d. Comentario artistico.

i,
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PRACTICAS PINTURA RENACENTISTA

Clasificacién: pintura renacentista italiana perteneciente al Cuattrocento
(siglo XV) realizada por Masaccio, titulada “El tributo de la moneda”

Pintura _al fresco que decora las paredes de la Capilla Brancacci en

Florencia. Narra el episodio evangélico en el que Cristo manda a Pedro
cumplir con sus obligaciones y pagar los impuestos. Pero se trata de una
pintura humana no divina, no intenta resaltar el milagro sino reflejar una
nueva actitud ética: cumplir con las obligaciones civicas, algo caracteristico
de la nueva mentalidad renacentista.

1. La escena se desarrolla en tres momentos diferentes:
e El recaudador pide el impuesto y Cristo manda a Pedro
cumplir con su obligacion.
e Pedro recoge la moneda del pez muerto (milagro)
e Pedro paga al recaudador romano.

2. Las escenas no tiene orden cronoldgico: la primera en el centro, la
segunda, la escena del milagro se encuentra relegada a la izquierda.
Lo importante no es el milagro sino el cumplimiento de la ley.

3. La construccion del espacio: intenta construirlo a través de la
perspectiva lineal o geométrica. Un espacio tridimensional,
racional, estructurado segun las leyes de las matematicas. La
perspectiva la logra a través de las lineas de fuga creadas a través
de las arquitecturas que enmarcan la escena, y de los personajes del
anillo central, los arboles y los montes. Lineas de fuga oblicuas que
convergen en puntos que construyen piramides visuales. Se trata de
un espacio racional propio de una mentalidad renacentista.
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En este espacio situa los personajes, las arquitecturas y el paisaje: el
grupo central forma un anillo compacto alrededor de Cristo, cuyos
personajes van vestidos a la griega.

Las figuras tienen unos volimenes macizos y potentes. Son figuras
monumentales.

La luz se condensa en las figuras mientras el paisaje aparece arido,
sin luz y sin colores. La luz se centra sobre todo en los personajes
creando un juego de luces y sombras que se aprecia en las sombras
de las figuras proyectadas sobre el suelo y en los ropajes.

La luz inunda la composicion resaltando los colores que sirven para
dar efecto de perspectiva a la obra colocando los mas calidos en
primer plano y los frios al fondo. Utiliza distintas gradaciones de
colores en funcién de la luz. Pincelada apretada.

Hay interrelacion psicoldgica de los personajes que se relacionan
entre ellos. Expresividad contenida en los rostros y riqueza gestual
que aporta realismo a la obra.

El grupo presenta isocefalia tipicamente medieval: a pesar de que
los pies estan a distinto nivel, las cabezas estan a la misma altura.
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PRACTICAS DE PINTURA RENACENTISTA
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1) Clasificacién.

2) Introduccioén histérica.
3) Introduccién pictérica.
4) Comentario artistico.



‘ PRACTICAS DE PINTURA RENACENTISTA

1) Clasificacion.

2) Introduccién
histérica.

3) Introduccién
pictérica.

4) Comentario artistico.
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PRACTICAS PINTURA RENACIMIENTO

1. Clasificacion.

2. Introduccioén histérica.
3. Introduccion pictérica.
4. Comentario artistico.
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PRACTICAS PINTURA RENACENTISTA.

1. Clasificacién: “La ultima cena”
de Leonardo Vinci. (460 x 880
cm) Pintura mural renacentista
italiana del siglo XVI. Se
encuentra en el monasterio de
Santa Maria de la Gracia en
Milan. Técnicamente fue
realizada con O6leo sobre yeso
seco lo que explica el gran
deterioro que ha sufrido la
pintura.

2. Introduccién histérica y
pictorica.

3. Comentario artistico: pintura religiosa que recoge el momento en que
Jesus comunica a sus discipulos que uno de ellos le va a traicionar

Construye el espacio a través de la perspectiva lineal o geométrica que

rige toda la pintura. La logra a través de las lineas de fuga de las paredes

de la habitacion donde se desarrolla la escena y que convergen en un punto
imaginario creando una piramide visual en la que se situan los personajes.

Al fondo se abre un triple ventanal en el que aparece un paisaje que se

difumina en la distancia. _El espacio es racional: los apdstoles se situan en

grupos que forman composiciones piramidales, triangulares alrededor de la
mesa. Se distribuyen en cuatro grupos de tres componentes y la cabeza de

Cristo se haya en el centro de la representacién destacando sobre el vano

central. Su cabeza enmarca el punto de fuga hacia donde confluyen las

lineas principales de la obra.

= Composicion serena: contrasta la serenidad de Cristo con el dinamismo
de los apodstoles hablando entre si sorprendidos por la declaracion de
traicion. Hay una penetracion psicologica de los personajes que se
encuentran agitados ante afirmacion de Jesus de que uno de ellos le
traicionara.

» Es una obra marcadamente clasica en su equilibrio y simetria.

» La luz es suave y difusa: adquiere mucha importancia en el cuadro. El
dibujo se difumina (esfumato) gracias a los contrastes suaves de la luz
que se presta a un juego de luces y sombras. Este juego ademas
contribuye a dar volumen y un aire enigmatico a las figuras. Difumina los
colores y utiliza diferentes gamas cromaticas segun se trate de primeros
planos o fondos.

= La escena destaca por su monumentalidad y por el volumen de sus
figuras.

Las bovedas de la Capilla Sixtina de Miguel Angel

5 , 4 —— Clasificacion: pintura
renacentista italiana
realizada al fresco por
Miguel Angel.




Pertenece al siglo XVI, a la etapa manierista. Para realizar este fresco
aplica la técnica del estarcido’.

El Papa Julio Il le encarga pintar las bovedas de la capilla Sixtina en
compensacion por el abandono del proyecto de su tumba. Pinta la Historia
desde la Creacion, a la vida de Moisés en las bovedas de la capilla. Le
llevara 4 afios de trabajo en soledad.

Son pinturas al fresco, realizadas con un gran colorido. El color es
manierista. Si el clasicismo pleno pintaba con colores suaves ahora utiliza
colores estridentes, fuertes y chillones.

Sensacién de movimiento unificado a pesar de la ausencia de perspectiva
tradicional. Dispone las figuras en diferentes planos pero sin crear el efecto
de fuga. La escena se desarrolla sin ninguna referencia arquitectonica. Las
figuras emergen de un azulado cielo donde flotan.

Sus figuras son_enormes, poderosas y colosales. Destacan por sus
amplias y musculosas anatomias inspiradas en el mundo clasico. Su vigor y
fuerza son reflejo de la terribilita de Miguel Angel. Expresividad en los
rostros.

El Manierismo se refleja en las posturas forzadas, retorcidas vy
desequilibradas. Siempre mostrando una tension contenida que da fuerza y
vitalidad a sus obras..

La luz es brusca y de fuertes contrastes de claroscuros que dinamizan aun
mas sus composiciones movidas y agitadas

Clasificacion: “La escuela de Atenas”. Pintura renacentista italiana del
siglo XVI realizada por Rafael.

Se trata de un fresco en el que se representan a sabios de la Antigiedad
como Platéon y Aristételes que avanzan hacia el espectador. Estos dos
filésofos senalan el centro de gravedad de una composicién racional y
espacial. Es
significativo el entorno
monumental en el que
se mueven los
personajes tanto por la
arquitectura como por
las  esculturas de
Apolo y Palas Atenea.
No obstante los
modelos utilizados
para representar a los
filésofos son artistas

= Se exalta la Antiguedad clasica tanto por los personajes
representados y vestidos a la manera clasica: Platdén, Aristételes,
Arquimedes, Heraclito, Pitagoras... Los modelos de estos personajes

’ Técnica estarcido: dibuja primero la escena sobre papel y agujerea los contornos del mismo. Luego
apoya el papel sobre la pared y pasa una bolsa con ceniza negra marcando a través de los agujeros los
contornos en la pared.
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son los artistas del Renacimiento: Miguel Angel, Rafael...Con ello quiere
dignificar a los artistas: ya no se trata de artesanos sino de intelectuales
= EIl espacio que construye Rafael es racional, simétrico y claro. Se
trata de una composicion simétrica que destaca por su amplitud y
profundidad. Los grupos se ubican de manera simétrica dejando el
espacio central vacio para contemplar mejor a los protagonistas: Platon
y Aristételes. Estas figuras resaltan ante un fondo celeste e iluminados
por un potente foco de luz que resalta la monumentalidad de la
construccion. El espacio lo construye a través de la perspectiva lineal
lograda a través de las arquitecturas que sirven de marco a los grupos
de personajes. Estas arquitecturas crean lineas de fuga que construyen
piramides visuales que convergen en un punto. En este espacio se
situan los grupos de personajes construyendo asi la tercera dimension.

» Los personajes se interrelacionan entre si alrededor de las dos figuras
principales situadas en el centro: Platon y Aristételes que representan
las dos doctrinas filoséficas mas importantes del mundo griego: el
idealismo y el realismo.

= Composicion racional propia de la mentalidad renacentista.

= Obra dinamica: composicion agitada y movil de los diferentes grupos de
personas. Se aprecia en las posturas de los personajes que empiezan a
retorcerse, con posiciones forzadas e incluso desequilibradas.

= A pesar del foco de luz que se proyecta por detras de los dos
personajes principales y que resalta la monumentalidad de la
construccion, no hay fuertes contrastes de luces y sombras.

= EI color es intenso, brillante y menos armonioso. Utiliza una gama de
colores variados, utilizando brillantes tonalidades.

EL RENACIMIENTO EN ESPANA.

Introduccion histérica: el Renacimiento espanol va unido a los logros
politicos de los Reyes Catdlicos: el establecimiento de las bases del Imperio, la
unidad politica peninsular, el fin del poder islamico y el patronato regio
(mecenazgo) hacia las obras de arte y la cultura.

Es un fendmeno complicado, donde conviven diversas influencias, tradiciones
y pocas veces puede hablarse de un clasicismo puro. EI Renacimiento
espanol, estuvo mediatizado por la tradicion gotica, la influencia islamica, el
mecenazgo eclesiastico, es decir, una mayor influencia de la Iglesia que
impidié una vision mas humanista. El renacimiento en Espaia se caracteriza
por la poca influencia clasicista, al contrario de lo que ocurria en ltalia. Al
primer Renacimiento se le denomina estilo plateresco y se caracteriza por su
densidad decorativa que en la segunda mitad del siglo XVI deja paso a un
clasicismo mas acorde con las modas del momento.

LA ARQUITECTURA RENACENTISTA.

1. EL PLATERESCO (1500-1530). Es un estilo que hace de puente desde las
ultimas realizaciones del gotico hasta la consolidacion de las formas
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clasicas (renacentistas). La decoracion afecta a toda la fachada
arquitectdnica que se caracteriza por:

e La profusiéon decorativa: columnas abalaustradas, medallones,
emblemas heraldicos etc.

e Por el empleo del grutesco: decoracion en bajorrelieve con
tematica de figuras humanas entrelazadas con animales y tallos
formando figuras fantasticas.

e El remate de las fachadas a base de candeleros o columnas
abalaustradas.

e Aparece la fachada-retablo que se desarrollan verticalmente con
decoracion en bajorrelieve.

Obras: “La fachada de la Universidad de Alcalda’de Rodrigo Gil de

Hontanon. Y la “fachada de la Universidad de Salamanca”.

2. EL CLASICISMO RENACENTISTA. El renacimiento imperial (1527-1563).
Durante el reinado del emperador Carlos V el arte se inclind hacia
gustos mas clasicos debido a la mayor influencia italiana. Se utilizan
bovedas de cafnon con casetones y cupulas y arcos de medio punto.
Disminuye hasta eliminarla la decoracién tipica del plateresco. Se trata
de una arquitectura mas sobria. El programa imperial de exaltacion
nacional queria difundir una imagen mas clasicista. Asi, Carlos V se
roded de una serie de colaboradores como Manchuca y Covarrubias
con obras como el Palacio de Carlos V en Granada.

3. BAJO RENACIMIENTO. (ultimo tercio del siglo XVI). Con la subida al trono

de Felipe Il, el Clasicismo se implanta oficialmente como un vehiculo de
propaganda imperial. El proyecto mas importante es el Escorial
construido por Herrera. Este arquitecto es el creador de un nuevo estilo,
el estilo herreriano, que se caracteriza por la ausencia decorativa, la
busqueda de proporciones matematicas entre los elementos
constructivos, el empleo del orden gigante, el predominio de las lineas
horizontales y cubiertas exteriores de pizarra. Estas caracteristicas las
encontramos en el “El Escorial”’, simbiosis de monasterio, palacio y
templo ademas de Pante6n Real.
El Escorial realizado por Juan Herrera es un conjunto monacal, palacio
y templo. Se concibié como una gran espacio rectangular articulado por
diversos patios de distintas dimensiones, que iban ordenando sus
funciones, y centrado por el eje de la basilica y su atrio, que definia su
entrada principal. Uno de sus rasgos es la austeridad clasicista que
impregna todo el edificio, despojando a la piedra de todo ornamento.
Busca asi, la esencia de la arquitectura potenciando al maximo su
monumentalidad y grandeza de la construccion.
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PRACTICAS RENACIMIENTO ESPANOL.

Clasificacion: “Fachada de la Universidad de Salamanca”,
arquitectura renacentista espafiola del siglo XVI (1525) . Pertenece
a la primera etapa renacentista, mas conocida como plateresco.

Introduccion histoérica.

Introduccion arquitectura renacentista: Salamanca es un
importante foco renacentista, un lugar donde florecié una brillante
universidad. Juan de Alava podria ser el autor de la conocida
fachada de Salamanca, concebida como un retablo. El Renacimiento
espanol, estuvo mediatizado por la tradicion gética, la influencia
islamica, el mecenazgo eclesiastico, asi como una mayor influencia
de la Iglesia que impidid una vision mas humanista. Este primer
renacimiento se caracteriza por la poca influencia clasicista y por la
profusion decorativa que cubre toda la fachada. Es el estilo
plateresco.
| re——— 4. Cometario artistico: fachada-
; Wi 2ot retablo realizada en piedra y
dividida en cinco calles y tres
pisos donde se situa toda la
decoracién. Se organiza en dos
entradas de arco rebajado: la
puerta de la virtud y la puerta
del vicio.

= En el primer piso se observa un
medallon con las efigies de los
Reyes Catdlicos; en el segundo
. : el Toison de oro, simbolo de
L Carlos V y en el tercero un

Papa entregando unas bulas.

Esta fachada-retablo es remata en altura por columnas
abalaustradas. Las columnas abalaustradas son bulbosas vy
recubiertas de grutescos.

Profusién decorativa en esta fachada labrada en piedra que revela
el gusto por lo decorativo de la época moderna en Espafa;
bajorrelieves, elementos decorativos como grandes escudos,
medallones y grutescos formados a base de seres fantasticos,
vegetales y animales, completamente entrelazados.
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PRACTICAS RENACIMIENTO ESPANOL.

PhON=

Clasificacion.
Introduccion histoérica.
Introduccion arquitectura.
Comentario artistico.
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LA PINTURA RENACENTISTA.

Caracteristicas generales: la pintura renacentista espafola se lleva a cabo
normalmente en oOleo. Realiza interiores sujetos a las leyes de perspectiva, sin
agolpamiento de personajes. Las figuras son todas del mismo tamafio y
anatomicamente correctas. Se utilizan diferentes gamas tonales en los colores
y sombreados. Para acentuar el estilo italiano se afiaden ruinas romanas en los
paisajes, incluso en escenas de la vida de Cristo.

La pintura espafola se caracteriza por la ausencia de tematica profana y el
predominio de la religiosa. La clientela sera fundamentalmente la Iglesia.

Destaca el Greco. Este pintor es uno de los grandes maestros del siglo XVI.
Presenta tres grandes influencias:

» La bizantina que explicaria el caracter rigido que caracteriza sus
figuras.

» La veneciana que se refleja en sus colores acidos y encendidos.

» La hispanica que inunda toda su obra de misticismo, y de
expresionismo dramatico muy tipicamente espafiol.
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PRACTICAS PINTURA.

1. Clasificacion: “El entierro del
Conde Orgaz” realizado por el
Greco. Se trata de una pintura
renacentista espafiola del siglo
XVI.

Introduccion histérica.
Introduccién pintura espaiola.
Comentario artistico: la
tematica es religiosa. Se
representa el hecho milagroso
que acontecié durante el entierro
del Conde: en el momento de
enterrar su cuerpo en la fosa
aparecieron milagrosamente San
Esteban y San Agustin para

BN

depositarle en la tumba.

Es una pintura realizada en_lienzo de pincela suelta. Ausencia de dibujo, es
decir, predominio del color sobre el dibujo. Utiliza la técnica de manchas de
color para dar forma a las figuras.

El cuadro se articula en dos niveles:

1.

La parte baja nos presenta el entierro pintado con el maximo realismo
que se refleja en la meticulosidad de los detalles. ElI cadaver con su
palidez, las vestimentas y sobre todo por la galeria de retratos de sus
contemporaneos. Aparece incluso su propio retrato y el de su hijo, quien
es ademas quien introduce la escena al espectador. Las figuras estan
agrupadas por orden jerarquico, representando al clero mas importante.
Los rostros son expresivos reflejando los diferentes estados de animos
ante el milagro. Esta escena inferior se circunscribe en un rectangulo en
el que desaparece el suelo y las figuras se van hacia delante por el
peso del cadaver. La isocefalia de los nobles anula de esta manera la
perspectiva. Encontramos las mismas tonalidades: blanco, negro y
dorado. El dorado resalta la luminosidad del blanco y la oscuridad del
negro.

Gran detallismo en las vestimentas y en la armadura en la que se refleja

la luz.

El nivel superior se considera la zona de Gloria, hacia donde se
dirige el alma de Gonzalo. Se organiza a través de un rombo, que crea
un movimiento ascendente hacia la figura de Cristo que corona la
composicién. Las figuras en este nivel presentan mayor movimiento con
algun escorzo como el del angel en el centro de la imagen.

Las tonalidades se han hecho mas variadas como el amarillo, el verde o

el naranja, colores totalmente manieristas, junto con el azul, rojo y
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blanco. En este nivel pinta siguiendo los canones manieristas:
pincelada suelta, colores calidos e intensos; figuras alargadas; luces
fantasmales; figuras ingravidas y sin soporte material.

Entre ambas zonas hay nexos de union:

a. La luz: la escena se desarrolla en un interior y la Unica luz existente
procede de la parte superior.

b. En la zona baja algunos personajes miran hacia arriba; y en la zona
superior la Virgen mira hacia abajo; la figura del angel se situa entre
los dos mundos.

En resumen son dos cuadros en uno, unidos por el angel colocado en un
dificil escorzo.
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PRACTICAS PINTURA.
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Clasificacion: “El entierro
del Conde Orgaz” realizado
por el Greco. Se trata de
una pintura renacentista
espafiola del siglo XVI.
Introduccion histérica.
Introduccion pintura
espanola.

Comentario artistico.




