EL RENACIMIENTO ESPAÑOL

La introducción de las formas renacentistas en España coincide con la monarquía de los Reyes Católicos y el ascenso del poder e influencia de la monarquía española. El auge extraordinario del gótico final, la tradición mudéjar y la inercia técnica de los arquitectos y albañiles acostumbrados a la labra de la piedra al modo gótico suponían un freno para la plena aceptación de los sistemas renacentistas. Por otro lado, y aunque las relaciones con Italia se hacen más y más directas, gracias a la política de Fernando el Católico y luego del emperador Carlos V, lo que en España se conoce primero son los repertorios decorativos, grutescos, trofeos…La moda de lo italiano comienza pronto, pero se limitaba a estos aspectos exteriores.
◙ El primer tercio del siglo XVI lo llena el estilo “plateresco”  (término acuñado en el s. XVII por Ortiz de Zúñiga, al comparar la decoración del periodo con la labor de los plateros) de 1500 a 1530, también llamado el primer Renacimiento. Es muy frecuente en él el uso de parámetros almohadillados. Columnas abalaustradas con capiteles corintios  o compuestos decorados de modo fantástico, pilastras recubiertas con decoración de grutescos y arcos de medio punto. En las enjutas de los arcos y en los frisos se emplean con frecuencia medallones con cabezas clásicas o de fantasía. Las bóvedas son generalmente de crucería, pero las claves se decoran con rosetas clásicas, florones y medallones.
Durante el plateresco se logra un tipo de arquitectura doméstica bien definido: el palacio del rey y del noble. Consta de  fachada monumental, con portada desviada o simétrica, torres en los extremos, paseador en el piso alto de la delantera, amplio zaguán, anchuroso patio rodeado de pórticos, escalera monumental y jardín en la parte posterior, al que mira una galería de la casa.

Las fachadas son el tipo de fachada-retablo, que imita por su composición los retablos del interior de iglesias y catedrales. Era una forma de sacar al exterior la grandiosidad de los retablos decorados  al gusto renacentista. Como elemento de remate de las fachadas se empleará la columna abalaustrada y los paramentos de las fachadas presentan a menudo almohadillados.

En general durante el plateresco y con la excepción de algunos monumentos directísimamente vinculados a artistas italianos, las proporciones no son, en modo alguno, clásicas; algunos elementos arquitectónicos se utilizan con mucha libertad como si fuesen baquetones góticos, doblándolos, ciñéndose a los arcos. La decoración recubre por entero las superficies, produciendo una sensación como de bordado, cuyo antecedente italiano habría que buscarlo, más que en Florencia, en el renacimiento lombardo,  en España en las decoraciones mudéjares. De hecho se produce en algunos lugares una síntesis de lo mudéjar y lo renacentista con resultados muy personales.

◙ De 1530 a 1563 encontramos el Clasicismo, el gusto por la decoración recargada de la etapa anterior decae y se adoptan formas más severas. Este cambio estuvo propiciado por los viajes realizados a Roma por artistas españoles para el estudio de las formas clásicas de la Antigüedad y, paralelamente, por la traducción de las obras de Vitrubio realizada por varios tratadistas españoles a partir de 1526.
Este clasicismo español es tardío, ya que desarrolla elementos del Cinquecento italiano, pero con casi cincuenta años de diferencia. Las bóvedas vaídas y de cañón y las cúpulas sustituyen en gran medida a las bóvedas góticas, al igual que los arcos carpaneles darán paso a los arcos de medio punto.

En el último tercio del siglo XVI, bajo el reinado de Felipe II, el Clasicismo llegó a su punto más alto. Estos años coinciden con la Contrarreforma y la influencia de la Inquisición. Esta etapa dentro del Clasicismo es conocida como Herreriana o Escurialense y estuvo impulsada por Juan de Herrera y su gran obra, el monasterio de San Lorenzo de El Escorial. La desnudez decorativa de los muros y el empleo de las proporciones matemáticas en los elementos constructivos serán, entre otras, las características principales en la arquitectura de final de siglo.

Enrique Egas (hacia 1455-1534)
Realizó la fachada de la catedral de Salamanca que aúna la interpretación del Renacimiento italiano y la tradición gótica y mudéjar.
También le pertenece a Egas el hospital de la Santa Cruz de Toledo y la reforma de la Capilla mozárabe de la catedral de Toledo. Estuvo al frente de las obras de la Capilla Real de Granada  y de la catedral de la misma ciudad.

Lorenzo Vázquez  es al arquitecto de la familia Mendoza y es autor de una serie de obras patrocinadas por la familia como el Colegio de Santa Cruz de Valladolid, el Palacio de Cogollado, San Francisco de Mondejar etc…con elementos directamente italianos  como el almohadillado en las fachadas y los finísimos grutescos.
En Salamanca se forma Rodrigo Gil de Hontañón que trabajó en toda España, realizando sus obras más significativas en el segundo tercio. Como ejemplos de arquitectura civil salmantina es notable la “Casa de las conchas” que funde elementos aún góticos con detalles platerescos, y ritmo mudéjar en los antepechos del patio, decorados con labor de cestería.
Arquitectos y edificaciones en el Clasicismo o Purismo
Pedro Machuca (1485-1550)

Arquitecto y pintor, se formó en Italia y estudió las obras de Rafael y de Bramante. Regresa a España en 1520 y se instaló en Granada. Carlos V le encargó construir un palacio en los jardines de la Alhambra, al lado del Alcázar musulmán este Palacio de Carlos V será el primero de raíz enteramente italiana del siglo XVI, modelo que equilibrada perfección, es de inspiración bramanesca. El gran patio circular es absolutamente sorprendente y casi sin antecedentes.
Juan de Herrera (1530-1597)

Al igual que Machuca viajó a Italia y fue además un humanista conocedor de los tratados de Serlio y Vignola 

Es el creador de un estilo propio que se basa en la falta total de ornamentación en los paramentos, la proporción matemática entre los elementos constructivos y ejemplo de un orden gigante en las columnas. De ahí que la arquitectura del último tercio del siglo XVI se la conozca con el nombre de Herreriana o Escurialense.
Otra obra de Herrera que quedó inconclusa fue la Catedral de Valladolid. Además intervino en el alcázar de Toledo y en el palacio de Aranjuez. Se le atribuye la Lonja de Sevilla.
El Escorial

Encargado por Felipe II a Juan Bautista de Toledo, al morir éste, Herrera que era su ayudante  se hizo cargo del proyecto.

El precedente de esta obra es  el monasterio de Yuste, que juntaba iglesia con el palacio pero algo nuevo apareció en El Escorial: el panteón.

En él no hay ornamentación que distraiga. Es arquitectura pura, tal vez hay que lamentar la excesiva plenitud exterior, por donde resbala la luz. Rima perfectamente  con el paisaje, sus masas graníticas son bloques ciclópeos arrancados de la sierra inmediata.

Es, según Chueca, el monumento simbólico de la despersonalización. Por ser símbolo del Estado, hubo de eliminar el autor toda clase de recuerdos locales, ya que Felipe II pensaba en una monarquía más universal que la española, de ahí su colosalismo. Por eso no extraña que Felipe II haya intervenido tan decisivamente en su construcción.

Proyectado el monumento como un gigantesco palacio provisto de doce torres, por suerte, solo se llegaron a construir seis. Herrera dio unidad de altura a todo el conjunto, al realizarse todas las fachadas con la misma elevación, para revelar desde exterior que se trataba de un monasterio hizo una seudofachada, fachada sin trasfondo que nos anuncia la iglesia.

La iglesia está pensada para jerarquizar los distintos estamentos que tenían acceso al templo. Aunque al principio el plan era cuadrado, luego se amplía de forma que en la anteiglesia pueda situarse el pueblo. El rey junto al presbiterio, invisible a los demás, puede seguir la misa desde su propia habitación.

Tras el templo hay un saliente en la parte posterior del monasterio, que se cree el mango de la parrilla que está simbolizada en la planta. Es sabido que Felipe II mando erigir El Escorial en conmemoración del triunfo de San Quintín, obtenido el día de San Lorenzo y cuyo emblema es la parrilla.

El efecto exterior es de imponente grandeza, sobre la gran masa horizontal sobresalen las torres angulares, la cúpula del templo y las dos torres de ésta, resaltando los empinados tejados y chapiteles cubiertos con pizarra.

PINTURA RENACENTISTA

Características:

La pintura recibe la influencia italiana de diferentes maneras. Algunos españoles se forman en la misma Italia colaborando con diversos maestros. Pocos son los pintores italianos que vienen a España. La influencia de los flamencos se explica por la abundancia de trabajo en la Península. La introducción del Renacimiento se hizo de manera lenta pues estaba muy arraigada la tendencia flamenca y el arte gótico en general.
En cuanto a técnicas la empleada principalmente es el óleo sobre tabla. Pero al desarrollarse la maniera grande hubo necesidad de acudir al lienzo.

Predomina el sentimiento acendradamente católico, el objeto de la pintura era mover a devoción. Por eso la preocupación por las bellas formas siempre ocupó un segundo plano. De ahí la escasa importancia de la mitología. En rigor no existieron prohibiciones tajantes en esta materia, y en casa de reyes y grandes señores la mitología y el desnudo ocupaban un puesto destacado.

La pintura de carácter histórico tiene escaso predicamento, llama la atención también la despreocupación por las representaciones marítimas, pese a la importancia que este escenario ocupaba en la historia de España.
EL GRECO

Domenicos Theotocópulos (1541-1614), el Greco era llamado en su tiempo a la manera italiana, se destaca sobre el mediocre panorama de la pintura española del siglo XVI. De pintor de segunda fila en Italia paso a través de su etapa española, a la categoría de genios.

Toledo con su perfil oriental y cosmopolita dio al Greco un hogar cálido, de suerte que nada le hiciera añorar su lejana patria. No fue pintor de reyes ni de cortesanos, en cambio fue comprendido por una minoría intelectual, entre los que estaban Góngora y Paravicino. Que su arte fue muy  popular lo acredita la enorme cantidad de cuadros suyos conservados, sin embargo permaneció olvidada su figura, hasta ser revalorizada por los románticos en el siglo XIX.
El Greco es un pintor moderno, en el pleno sentido de la palabra. Llega a  pleitear porque mantenía que la pintura era una actividad superior, que no debía pagar impuestos. Tiene opiniones que pregonan su elevado temperamento artístico y su sólida formación estética. Se rebela contra Aristóteles  porque señalaba reglas al arte, y pone “peros” a Miguel Ángel en un momento en que todos le rendían admiración. Por su desdén a lo formal, es, en rigor, El Greco un anti-Miguel Ángel.
Rompe con el dibujo a base de anchas y certeras pinceladas, siguiendo a los venecianos. El color resuena debido a la riqueza de la materia, ya que es El Greco extraordinario pintor de calidades. Sacrifica la anatomía y la proporción en beneficio de la expresión, que en él adquiere un valor fundamental. Esto le lleva a alargar enormemente las proporciones, en lo cual manifiesta su adhesión a la Edad Media, al bizantinismo y también al manierismo, con la intención de aumentar el dramatismo.

Hay en El Greco un sedimento oriental, bizantino, que se resuelve muchas veces en mudejarismo. La falta de profundidad, de relieve plástico y de claroscuro bien lo indican. Se dan en El Greco vertientes de signo opuesto, contrastes que dramatizan su obra. Al sensualismo veneciano opone la frialdad y castidad de sus tonos. Usa formas miguelangelescas, escorzos colosales, pero sin que le interese el dominio del espacio ni la exaltación del relieve. La rigidez bizantina está contrapesada por el culto al movimiento de la escuela romana.
Se sirve de unas formas inestables, de unos colores ideales y de una luz inmarcesible para obtener un efecto de lejanía intangible, busca lo infinito; su pintura está por encima de la realidad.
Fue ante todo un artista muy personal, de esos que escapan a todo tipo de clasificación esquemática, saltando así con holgura todas las fronteras del arte.

Algunos le consideran un pintor esencialmente místico, que desdeña la sangre en sus cuadros, son incruentos; por lo que les da una vibración luminosa, como de candela o de hoguera. Su pensamiento coincide con el de los místicos contemporáneos. Responde a este misticismo el contenido irreal de sus lienzos, todo es volátil e ingrávido.

El Greco estaba en Candía  (Creta) por el año 1563, de aquí pasa a Venecia. Sobre su formación pesa lo cretense, que es en el fondo bizantina. En Venecia se impregna de influencias de Ticiano, Tintoretto y Bassano, sobre todo el segundo. En 1570 se establece en Roma. Si Venecia le enseñó la ciencia del color y de la luz, en Roma aprendería la estructura del retrato. Se discute sobre los motivos de su salida de Italia. La disputa con los seguidores de Miguel Ángel le hizo imposible su permanencia en Roma, de forma que su marcha toma el aspecto de una huida, de una verdadera hégira. Pero lo importante no es tanto su marcha como su llegada a España. 

Obras más destacables son el Expolio, el Entierro del Conde Orgaz, El caballero de la mano en el pecho.

El Expolio es de 1577, un cuadro de asombroso color, muy a la manera veneciana, el cuadro nos acerca por el estallido de la túnica escarlata, que es la dominante cromática del lienzo. Se ha estudiado el bizantinismo de este lienzo, donde no faltan influjos de Durero en la manera de componer.

El Entierro del Conde Orgaz, data de 1586. Es la obra monumental del Greco. Insuperable en los retratos de la parte inferior, extraordinario colorista en la superior. Se trata de un cuadro votivo, en conmemoración del hecho milagroso. San Agustín y San Esteban sostienen al noble (Conde Orgaz) vestido con armadura y un muchacho joven señala el acontecimiento, posiblemente el hijo del pintor. Entre los personajes de la parte inferior, compuestos en serie seguida, conforme a la manera oriental cabe reconocer a muchos personajes de la época. Todo acontece en medio de un ambiente silencioso, poético, desmaterializado, como acreditan las manos aladas de uno de los caballeros.
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