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IES ABASTOS. 

Hª DEL ARTE. 2ºBachillerato.        

ESQUEMA RENACIMIENTO

Profesora:C. Sanfrancisco.
INTRODUCCIÓN: Contexto histórico.


Humanismo.


Capitalismo comercial, espíritu de empresa, descubrimientos geográfico.


Individualismo y Antropocentrismo.


Neoplatonismo.


Acontecimientos históricos en Oriente.


Localización.


Nueva sensibilidad, nueva mentalidad: el mecenazgo.

.
Nuevo planteamiento del espacio: la perspectiva.

ETAPAS y CRONOLOGÍA:

EL QUATTROCENTO: BRUNELLESCHI, DONATELLO, BOTICELLI y MASACCIO (s. XV).

ARQUITECTURA: BRUNELLESCHI y ALBERTI

Rasgos Generales: 


Importancia del espacio urbano.


Técnica.


Decoración.

Concepción del espacio

BRUNELLESCHI:



Recuperación de la cúpula clásica: simbolismo cósmico.(Sta.Mª dei Fiori)



Descubrimiento de la perspectiva: Pórtico del Hospital de los Inocentes.


Recuperación de la Planta Basilical clásica.(San Lorenzo y Santo Espíritu)


Recuperación del esquema de Arco Triunfal.(Capilla Pazzi)
Modelo de Palacio renacentista. (Palacio Pitti)
       ALBERTI:

        . El orden “gigante”(San Andrés de Mantua).

        . La armonía arquitectura-urbanismo ( Palacio Rucellai)

        .Importancia de la matemática (Fachada Sta.Mª Novella).

ESCULTURA: DONATELLO y GHIBERTI.

Rasgos Generales

        DONATELLO.

   PINTURA: MASACCIO Y BOTTICELLI.

Rasgos generales: 

         .Perspectiva

         .Planos

         .Luz

         .Técnicas

         .Temas

         .Tendencias o escuelas.

MASACCIO (1.401-1.428)

   .Innovaciones y características

   .Obras: Frescos Capilla Brancacci,(Adán y Eva, Tributo de la moneda), “La Trinidad”

BOTTICELLI (1.445-1.510).

  .Características

  .Obras: “El nacimiento de Venus”,”Alegoría de la Primavera”,”Madonna del Magnificat”La Calumnia”

EL CINQUECENTO .(S.XVI.): BRAMANTE, PALLADIO, MIGUEL ÁNGEL, LEONARDO DA VINCI.

La Crisis del Renacimiento, (CAMBIO DEL CUATTROCENTO AL CINQUECENTO). Cambios:
                               HISTÓRICOS

                               ECONOMICO-SOCIALES  

                               POLÍTICOS

                               IDEOLÓGICOS

                               ARTÍSTICOS

ARQUITECTURA DEL CINQUECENTO: BRAMANTE Y PALLADIO.
ESCULTURA DEL CINQUECENTO: MIGUEL ÁNGEL.
PINTURA DEL CINQUECENTO: Novedades. LEONARDO y RAFAEL(fuera de programa). MIGUEL ÁNGEL.
La CRISIS del RENACIMIENTO: MIGUEL ANGEL.
ARQUITECTO (Fuera de programa)
ESCULTOR

PINTOR
INTRODUCCIÓN

· El periodo histórico conocido por RENACIMIENTO se corresponde con el afianzamiento de una nueva concepción del mundo y de la "belleza". El nombre se lo pusieron los mismos renacentistas, quizá porque era la primera vez en la Historia que los mismos protagonistas se sentían conscientes de que vivían una época distinta.

· Sin embargo, hoy, ese "renacer de lo clásico", oculto durante siglos por la "barbarie de la Edad Media", según ellos creían, no está tan claro:

· en primer lugar porque el fenómeno se venía gestando desde antes, como hemos visto en el tema anterior -el gótico-; ya en el Gótico hemos apreciado un creciente interés por la observación de la naturaleza y su realidad visible, tendencia que estalla plenamente en el Renacimiento y que perdurará en occidente hasta la aparición del cubismo.

· en segundo, porque lo medieval no se corresponde con "barbarie", sino con la expresión de una visión del mundo diferente, redescubierta plásticamente por la pintura contemporánea.

Cambios cualitativos fundamentales

· Humanismo

· La mentalidad del Renacimiento resucitará y tomará como bandera los principios de la cultura clásica greco-romana (más bien la de su época tardía), actualizándolos a través del llamado Humanismo, pero sin renunciar del todo a la tradición cristiana medieval; en efecto, si Dios y lo divino eran la máxima meta de la cultura medieval, ahora, frente a ello, se afirmarán en  mayor medida los valores del mundo terrenal y del hombre, considerados como máxima creación divina. Así frente a la concepción estática de los siglos anteriores, apoyada en la fe irracional se afirma ahora una visión dinámica, que busca no sólo en la razón, sino en la experiencia de la naturaleza y del hombre como individuo, el reflejo de lo divino (o sea, el mundo de las "ideas perfectas" de PLATON).

· CONTEXTO HISTORICO: 
Capitalismo comercial, espíritu de empresa, descubrimientos geográficos

· en lo ECONOMICO-SOCIAL, el afianzamiento de la economía abierta de la ciudad y los Descubrimientos Geográficos, amplían enormemente el mundo conocido, impulsan el comercio y la apertura de nuevas rutas, y con ello el intercambio de producción y de riqueza en forma de capital. 

· Se acelera el ascenso de la burguesía como grupo económico-social influyente, se monta el primer capitalismo como sistema ("Capitalismo Comercial") y aparecen con él innovaciones y prácticas basadas en el raciocinio y la experiencia (beneficio, ahorro, cálculo, banca, capital...).

· En conexión, la alianza burguesía-poder real , al que aquella venía apuntalando con sus impuestos, permite la aparición en Política de las llamadas "Monarquías Autoritarias" y el progreso en la gestación del "Estado Moderno" que va a tener como marco los llamados "Estados Nacionales", espacios más amplios que, a su vez, responden a las necesidades de una economía que lentamente va pasando de la subsistencia (cerrada) a la producción de excedentes para el mercado (abierta).

Individualismo y Antropocentrismo

· Reflejo de todo ello, en lo CULTURAL, la visión dinámica del mundo se apoya en el movimiento intelectual llamado Humanismo, que como dijimos, considera. Al hombre. individual y a la naturaleza como centro de todas las cosas ("Antropocentrismo"), y objetos. primordiales ambos de investigación.

· Los humanistas valoran la personalidad individual tanto como la formación integral de la persona, afirman la unidad de la cultura humana que consiste, para ellos, en la armonía profunda entre la revelación divina cristiana y la tradición antigua del mundo clásico. 
Neoplatonismo

· Apoyándose en el IDEAL CLASICO, resucitan a Platón, y se produce, como dijimos, la reacción platónica frente al Positivismo aristotélico medieval. 

· El Humanismo y el Neoplatonismo, tendrán su máxima repercusión en ARTE, ya que en torno a ellas se gestará el nuevo concepto de belleza, un concepto intelectualizado complejo, que en síntesis puede ser definido como la "concordancia lógica (unidad) entre las partes singulares de un todo" (la idea de que existe una razón general que articula lo particular, es platónica). Hay reglas para distinguir lo bello de lo feo; lo "bello" es aquello que responde a proporción, a la armonía de las relaciones expresadas por el número al ritmo matemático lógico en la composición. El artista (Brunelleschi, Masaccio, Donatello) observa y capta las apariencias de la realidad circundante y las somete a reglas lógicas del pensamiento para reproducirlas -perspectiva- perfeccionándolas; así el arte se convierte por primera vez casi en actividad científica. 

· De acuerdo con este ideal de belleza , los pintores del Renacimiento realizan apuntes del natural (particular-imperfecto) y luego pintan el lienzo en su taller, perfeccionando el apunte (general-perfecto). 

· Todo ello coincide con el ideal clásico: reproducir la realidad, pero perfeccionándola según las leyes de la razón.

Acontecimientos históricos en Oriente

· Caída de Constantinopla en poder de los Turcos Otomanos en 1453 con la consiguiente decadencia cultural y pérdida de herencia clásica de oriente y renacimiento del protagonismo en Occidente.

· LOCALIZACION GEOGRÁFICA: Tiene su origen y máxima fuerza en ITALIA, que, repleta de restos clásicos, se halla dividida en seis Repúblicas (Florencia, Venecia, Milán, Ferrara, Saboya, Nápoles) más los Estados Pontificios, núcleos todos ellos enriquecidos por el comercio, con una burguesía potente y una aristocracia militar-comerciante muy culta. Parecidas circunstancia vivirán los municipios de Flandes que ya en el gótico habían empezado a tomar especialidad vitalidad mercantil y cultural. En  España hasta el S. XVI, momento en que comienza a introducirse el Renacimiento puro, cuando ya en Italia el arte toma nuevos rumbos, como vamos a ver. Por ello hay países, donde apenas prenden los valores renacentistas, pasando de gótico final al Manierismo.

· EL MECENAZGO: a la época del RENACIMIENTO corresponde una nueva concepción del ARTISTA, de la OBRA de ARTE y del PUBLICO.

· Los primeros embriones de la sociedad capitalista moderna serán gentes que se enfrentan con el mundo adoptando una nueva actitud mental:

· Sin preocupaciones teológicas ni trascendentes de ningún tipo

· Interesados en conocer exactamente la realidad tal como aparece ante los sentidos

· Era lógico que en gente dedicada al comercio se desarrollara el sentido práctico, de ahí que se impulsarán: los descubrimientos geográficos, el progreso y toda clase de conocimiento geográficos.

· También serán motor del desarrollo de las artes dado que para esta gentes significarán un “signo externo” de su poder, en una sociedad que en la que se estaba extendiendo la mentalidad que estimaba el arte y la cultura como “las más bellas expresiones del espíritu humano”.

· El principal cliente ya no será la iglesia, sino la nueva burguesía y las cortes principescas, cuyas familias se convierten en MECENAS o protectores de las letras y las artes. Así los MEDICI en Florencia, los SFORZA y los VISCONTI en Milán, los GONZAGA en Mantua, los ESTE en Ferrara, los PAPAS en Roma acogen a los artistas y escritores y financian sus obras, ensalzando y admirando su genio. 

· En consecuencia el artista toma conciencia de sí mismo como tal, deja de ser un artesano que trabaja en un taller gremial en equipo (aunque al parecer fue Miguel Ángel el primero que lo hizo) y se convierte en un "intelectual", incluso en un "genio", en algo muy especial, distinto del resto de los humanos.

· LA PERSPECTIVA: A principios del XV aparecen en Florencia

· Un arquitecto: Brunelleschi
· Un escultor: Donatello
· Un pintor: Masaccio
· Tres florentinos que van a crear un nuevo método de exploración del espacio real, inventando un procedimiento para representarlo con sus tres dimensiones sobre una superficie plana  :  la perspectiva.
· La perspectiva permitirá sugerir la ilusión de la profundidad sobre una superficie de sólo dos dimensiones. Fue un descubrimiento “genial” que durante quinientos años todos los pintores creyeron que no había otro sistema para representar el espacio tridimensional.

· Por otra parte esas innovaciones del Renacimiento perdurarán casi hasta hoy en que todavía se concibe el arte como creación individual de un artista, a diferencia de la época medieval; y en la- creencia de que un cuadro o una escultura debe reproducir más o menos la realidad sensible, idea que se ha mantenido hasta las nuevas tendencias abstractas del S. XX.

· ETAPAS: 
· 3 periodos de características distintas:

         S. XV: QUATTROCENTO o Primer Renacimiento, que tendrá como centro a FLORENCIA, Filósofos y artistas se agruparan en Torno a los Médicis, mecenas por excelencia de la época. Diseño y perspectiva recuperación del desnudo humano, representación naturalista de la realidad, son algunos logros de este periodo.

         S. XVI: CINQUECENTO o Clasicismo renacentista(primer tercio del siglo), con centro en ROMA y los papas como mecenas; sin abandonar los logros anteriores, el arte profundiza en ellos y queda inmerso en una simbología y un contexto más católico.

S. XVI (resto del siglo): MANIERISMO. En efecto, hacia 1.520-30 se produce una reacción contra lo clásico, ya no se busca imitar la naturaleza perfeccionándola según reglas, sino deformarla intelectualmente para mostrar la "maniera" individual de ver las cosas y el genio de cada artista; composiciones inestables y rebuscadas, figuras caprichosas y deformadas, indican la búsqueda de soluciones nuevas que se apartan de la razón y el equilibrio renacentistas
EL QUATTROCENTO: BRUNELLESCHI,ALBERTI, DONATELLO, BOTICELLI y MASACCIO (s. XV).

ARQUITECTURA: BRUNELLESCHI y ALBERTI
Rasgos Generales :
 Importancia del espacio urbano y de las teorías generales que dictan la adaptación de la aqrquitectura al urbanismo como la jerarquía de calles y la conveniencia de que todo edificio monumental debe tener delante de sí una gran plaza cuadrada.
En arquitectura, lo mismo que en escultura y pintura, hay todo un sistema teórico sobre ellas. Se recupera y traduce a obra romana de VITRUBIO sobre las técnicas y concepción del edificio y se relaciona totalmente la arquitectura con la matemática.

Medidas armónicas en conexión con el ideal clásico, más con el romano que con el griego. Pero aunque los modelos están inspirados en lo clásico son interpretados con libertad: se rescatan elementos del estilo clásico, pero no los imitan o los copian; se trata por tanto de un arte nuevo.

TIPOS de edificios continúan las iglesias, palacios, ayuntamientos, Hospitales... aparecen nuevos relacionados ya con el urbanismo como son las  plazas.

          Técnicas
·   Son edificios de volúmenes simples: cubo, cuadrado, cilindro, paralelepípedo….con base en el círculo o la circunferencia (línea geométrica perfecta)y de proporciones a medida humana, armoniosos, con predominio de la línea horizontal; en soportes: 

· Se vuelve al muro como superficie que limita

· Se sustituye el pilar gótico por la columna, la pilastra adosada, con recuperación de los órdenes clásicos (hay un predomino del orden CORINTIO Y COMPUESTO, como en Roma). 

               -Las columnas son más esbeltas que en el clásico y sostienen      arcos de medio punto.
· En cubiertas: 

· arcos de medio punto
· bóvedas de cañón (también de aristas y vaídas).

· adinteladas (generalmente de madera con casetones)

· Vuelta a la cúpula sobre pechinas (sobre todo en el centro de las iglesias), lo que supone un reto técnico, ya que modifican las romanas, bizantinas y románicas, por su forma saliente y por su técnica de construcción.

En Decoración:

· Las fachadas y paramentos de muro 

· se cubren de entablamentos, frontones, cornisas, almohadillados, medallones, guirnaldas de frutos y flores

· En los interiores, además de lo anterior, aparece como elemento nuevo 

· los "grutescos", tipo fantástico dé decoración, mezcla de vegetal + animal +humana, mezclada y dispuesta simétricamente en torno a un eje que se le denomina también decoración "a candelieri"; es de inspiración romana y se extendió al descubrirse en excavaciones la "Domus aurea" de Nerón.

Concepción del espacio

· Corresponde a un intento de visión unitaria conseguida por medio de edificios de PLANTA CENTRAL (circular o de cruz griega), coronados con CÚPULA en el centro. O sea, edificios con un sólo centro desde el que las perspectivas son siempre las mismas, lo que refleja la obsesión por la simetría que caracteriza al Renacimiento. Incluso cuando la planta es de cruz latina, y por tanto tiende a lo longitudinal, se disponen elementos para que la cúpula sea el centro al que se subordina todo.

· Esta concepción del espacio está más en relación con la del arte clásico romano que con la del griego y también enlaza con la filosofía renacentista: la perfección del Universo y de Dios se relaciona con las figuras perfectas, las que tienen un centro absoluto: el circulo y la esfera. 

· El edificio perfecto, de simetría absoluta, sería lógicamente el circular con cúpula (esfera) el mismo Platón describía al mundo como una esfera "con un centro equidistante de los extremos en todas direcciones".

· El edificio renacentista se componía de dos partes fundamentales:

· La “caja” de muros que incluía y ocultaba el armazón

· La decoración, superpuesta a esta caja, a modo de “piel”
· De esta manera, las dos partes podían proyectarse por separado, es decir, el arquitecto renacentista podía establecer primero el lugar de la construcción, la forma y las dimensiones que debía de tener ;esta concepción del espacio se da más en los tratados teóricos que en la realidad de los edificios renacentistas y, sobre todo, la veremos reflejada en la pintura (en el. fondo de los cuadros donde aparecerán arquitecturas).En la práctica la forma central perfecta sólo es aplicable a superficies y volúmenes reducidos, y eso chocaba con las necesidades de grandes edificios para el culto de masas, así como con los problemas de destacar las puertas de acceso y el lugar preeminente del altar en los templos.

Brunelleschi:

· Será él quien siente las bases del nuevo estilo en FLORENCIA, bajo el mecenazgo de los Médicis.  

Recuperación de la Cúpula clásica: simbolismo cósmico

· la cúpula de la catedral gótica de Florencia de 42 metros de diámetro, sobre el tambor octogonal ya construido.

· Esta "CÚPULA de SANTA MARÍA DEI FIORI" (ver libro 337) es la primera de las renacentistas y no se parece a nada anterior, extraordinariamente esbelta e ingrávida.

· Parece que Brunelleschi no conocía el Panteón Romano, pues no estuvo nunca en Roma, pero resolvió perfectamente el gran problema técnico que suponían sus enormes dimensiones (114m alturax41,17m.de diámetro). En realidad se trata de dos cúpulas superpuestas con forma octogonal: una interior (semiesférica), de ladrillo y piedra, inspirada en el Panteón y otra exterior (apuntada), y ésta, por su mayor verticalidad, contrarresta los empujes oblicuos de la interior. Entre ellas un espacio vacío para aligerar el peso,27000Tn).
· Para su construcción no empleó estructura previa (cimbra) sino que la elevó en fases, mediante una serie de anillos horizontales sobre los que iba apoyando los andamios; para la exterior articuló una serie de 8 nervios de mármol blanco, rellenados con tramos revestidos de tejas rojas planas.

· En la base tiene tambor con un “óculo” en cada ángulo que deja pasar la luz al interior en su piso alto y una serie de semicúpulas de descarga en el piso bajo.

· Está coronada por una linterna que sirve de punto de unión de los nervios y acentua su altura y su esbeltez.

· La cúpula aplica la idea de perspectiva renacentista la arquitectura(sobresale por encima de la ciudad y constituye un “punto de fuga” que centraliza todos los edificios.
· La cúpula se convirtió a partir de aquí en el elemento que distinguiría las iglesias renacentistas y su técnica fue empleada en todo el arte posterior.M.Ángel dijo que iba a hacer en S.Pedro del Vaticano su “hermana mayor pero no más bella”

Descubrimiento de la perspectiva: Pórtico del Hospital de los Inocentes

· A él correspondió la formulación de la teoría de la Perspectiva renacentista, basada en la "pirámide visual" o "pirámide óptica" que supone al ojo del espectador situado inmóvil en el centro de la base de una pirámide hipotética, siendo el vértice de la misma el "punto de fuga" hacia el que convergen todas las líneas del espacio representado.

· Se atribuye el descubrimiento de esta teoría en la construcción del PÓRTICO DEL HOSPITAL DE LOS INOCENTES;(Libro 334)
· En esta construcción dispone decoración exterior de galerías con arcos de medio punto (inspiradas en el románico toscano), a las que añade ventanas que rematan en frontones clásicos. Son las “loggias”, que permiten avanzar el muro de entrada, originando un atrio(patio)porticado que hace de fachada del edificio.  

· Colocados a un lado del pórtico el efecto es el de la “pirámide visual” o pirámide óptica que representa la perspectiva renacentista en la arquitectura(interiores) y va a marcar la Hª del Arte durante quinientos años. Es un efecto que coloca al espectador en la base de una pirámide imaginaria y sobre él convergen las líneas que marcan el “punto de fuga” hasta que los pintores contemporáneos demuestren que sólo es un método más de acercamiento al efecto real y que sólo era válido si el espectador se colocaba en la base de la pirámide visual.

Recuperación de la Planta Basilical clásica romana
· Donde alcanza el máximo clasicismo es en la “IGLESIA de SAN LORENZO"(ver libro 338) y en la de SANTO ESPÍRITU (336). La segunda, sobre todo, es considerada como el edificio neoplatónico por excelencia. 

· Revitaliza en ellas el modelo de basílica paleocristiana de columnas, aunque conserva de lo medieval la planta de cruz latina y la cúpula sobre pechinas en el crucero, yqa que permite el paso del cuadrado en planta al círculo en altura.

·  La nave central presenta cubierta adintelada, con decoración de casetones y arcadas de medio punto sobre columnas corintias que la separan de las naves laterales, más bajas y con bóvedas vaídas. Con el fin de dar más altura a las columnas sin desproporcionarlas, les adosa una porción de entablamento individual sobre cada capitel.

· La base de toda su armonía es el cuadrado, sobre que el se generan una serie de cubos que proporcionan los elementos necesarios para que en el interior de la nave central se cree el efecto de perspectiva (o pirámide óptica) ya que converge todo hacia el centro,en el altar: el friso sobre los arcos, el entablamento sobre las columnas, el techo plano continuo con casetones, las basas...

· También en altura se da la relación matemática de proporción: la nave central es doble de alta que de ancha, y su altura es el doble que el lado del cuadrado sobre el que se ha calculado todo.La simetría es tan perfecta que el espectador, colocado en la nave central, percibe un lado como espejo del otro. 

Recuperación del esquema de Arco Triunfal

· Otra obra suya es la “CAPILLA PAZZI”, más pequeña, es una construcción central: un espacio cúbico perfecto con cúpula sobre pechinas. 

· Recupera el esquema de arco triunfal en fachada con arco central (arco “serliano”, del arquitecto Serlio, muy difundido en el XVI) en el porche, que avanza el muro de fachada más allá de la “loggia” que cubre la entrada, de forma que apreciamos dos niveles de avance antes de encontrar el muro del edificio.Las columnas son corintias.

· Interior: Presenta planta centralizada y cúpula sobre pechinas con medallones y óculos que iluminan la estancia; la decoración geométrica, típicamente renacentista, con pilastras corintias que enmarcan y dividen entramos el muro, destacando los bellos medallones de cerámica en la decoración de cada espacio.
Modelo de Palacio renacentista

· En el "PALACIO PITTI" crea el modelo de palacio renacentista florentino, sin torre, sin almenas, a diferencia del gótico. 

· En su alzado tres cuerpos horizontales con ventanas ajimezadas a base de arcos de medio punto adoveladas. El paramento del muro es de sillares almohadillados que dan en el primer cuerpo sensación de robustez-seguridad, pero conforme se asciende se hace cada vez menos rústico y saliente, armonizando el conjunto.

· Hemos de recordar aquí que el palacio adquiere en el renacimiento una importancia singular, porque en él convergen todas las artes; era el lugar construido para glorificación del “Príncipe”; de hecho la protección que se ejercía hacia los artistas –mecenazgo-  derivaba de un intento del príncipe de tener unos individuos para su glorificación.

· La morfología del Palacio era muy sencilla:

· Forma cuadrada o rectangular: un cubo

· Cada una de las partes tiene su réplica en la opuesta. Estaba ordenado axialmente –“La Divina Proporcione”

· La iconografía del palacio estaba desarrollaba siempre para glorificación del príncipe.

· Otros palacios semejantes y modelos perfectos son el "MEDICI-RICARDI" (atribuido a su discípulo Michellozzo) y el "STROZZI", de Maiano.

· Brunelleschi fue el artista prototipo ya del Renacimiento: arquitecto de obras religiosas y civiles, escultor, ingeniero e inventor de máquinas e interesado sobre todo por la matemática, lo que le llevó al estudio de la perspectiva que aplicó a la arquitectura regulada por la proporción y escala humana, en la que la belleza surge de la relación armónica de las partes entre sí, y de éstas con el todo, máximo ideal clásico.

Alberti:

· En una 2ª generación de arquitectos del Quattrocento se sitúa ALBERTI, aún más típico humanista u "uomo universale": gran teórico del Renacimiento, escribió varios tratados de arquitectura, pintura y escultura, que difundieron las nuevas teorías del arte, fue también pintor compositor, comediógrafo. Aunque florentino, vivió mucho en Roma y estudió a fondo sus ruinas, sobre todo las del Coliseo. Concibe el edificio como un todo basado en la matemática, al que no se le puede poner ni quitar nada. Obras suyas son:

- "SAN ANDRES de MANTUA" (Libro 339) crea un tipo de iglesia que será muy imitada luego en siglos posteriores ("iglesia jesuítica de salón"). Responde al modelo de planta de cruz latina con nave central muy amplia y mucho muro en los vanos de acceso a las capillas laterales;cúpula en crucero.La originalidad máxima la tenemos en la fachada en la que se funde un arco de triunfo con un frontón clásico: esta fachada tendrá un gran éxito, en ella aparece el “orden gigante”(colosalismo)en los elementos arquitectónicos que implica la división de fachada en dos pisos.
Pero, tal vez la obra más significativa es el "PALACIO RUCELLAI"(340 libro) de Florencia que representa un modelo fundamental de la arquitectura y es testimonio de cómo un edificio puede modificar el urbanismo. El comitente, Giovanni Rucellai, ordenó derribar las casas de enfrente y construir una plaza para que el palacio pudiera ser admirado en todo su esplendor; de este forma mostraba el prestigio familiar.

· El revestimiento del muro, liso, sobrio y uniforme, realza el ritmo de fachada en el que superpone alternándolos en la fachada pilastras de órdenes distintos que separan ventanales, y una serie de entablamentos entre los pisos.La fachada da impresión de equilibrio y armonía de proporciones, resultado de combinar los elementos clásicos con la racionalidad geométrica renacentista.con forma de templete se decora con rosetón y remata con frontón triangular. Gran originalidad en el paso del 2º piso al 1º por los contrafuertes curvilíneos decorados por volutas.
· La fachada de "SANTA MARIA NOVELLA"(339), inspirada en el románico toscano (La Toscana, región italiana) de la que toma la decoración bícroma y geométrica que desarrolla el cuadrado como base y se articula toda ella según proporción matemática: todo el conjunto puede inscribirse en un cuadrado, el cuerpo principal se compone de otros dos cuadrados, cuyo lado es la mitad del general.
· Vemos dos cuerpos en fachada: El inferior, horizontal, con vano central (arco y tímpano) y jerarquización en tamaño vanos.El entablamento separa este cuerpo del superior cuya fachada   
ESCULTURA: DONATELLO y GHIBERTI
Rasgos Generales de la escultura

· La inspiración clásica se dio antes en escultura que en el resto de las artes y era lógico que se diera en Italia, donde abundan tantos restos de escultura antigua, ese "renacer" del clasicismo. Por otra parte era más fácil el cambio en esta rama del arte que en la arquitectura, arte de carácter público y mucho más costoso.

· La escultura del Quattrocento mostrará en los temas máximo interés:

· por la naturaleza y la figura humana (con cierta esbeltez de proporciones en el canon que conecta con el gótico), 

· por la anatomía desnuda, y por la expresión del carácter de los personajes y de sus sentimientos (reaparición del retrato: de busto o ecuestre)

· por temas paganos mitológicos y alegóricosl neoplatonismo

· Utilizará con preferencia (mármol y bronce), a los que se añadirá como novedad la cerámica vidriada

· A diferencia de épocas anteriores planteará la escultura con un sentido por sí misma y no en función del marco arquitectónico. 

·  Será en el s.XVI cuando se independice totalmente. En el Quattrocento todavía se puede decir que está "confinada" en los edificios

· Tanto la escultura exenta como el relieve se orientará hacia, la serenidad, la calma y la armonía

· Se dará además en el relieve una fuerte preocupación por la perspectiva, el espacio y la profundidad, ausente en el arte medieval.

· Destacaran como grandes innovadores: Ghiberti y, sobre todo, Donatello.

Donatello:

· Estudió las obras clásicas, pero no se limitó a imitarlas, sino que fue un gran innovador y gran genio de la escultura del Quattrocento. 

· Su obra, claramente antropocéntrica, oscila entre la búsqueda del equilibrio clásico y el naturalismo que se apoya en la realidad concreta. 

· Estudió y realizó esculturas de la figura humana reflejando todas las edades, captándolas tanto en su anatomía como en su psicología; su estudio del hombre desde 

· la infancia (Niños de la "CANTORIA" De la Cat. De Florencia), pasando por 

· la adolescencia ("DAVID"),ver  libro 345 

· juventud ("SAN JORGE"), 

· madurez ( CONDOTTIERO GATAMELATTA") ver libro 200 

· vejez ("IL ZUCCONE"), no evitó ni la fealdad ni el desgaste del ser humano por el paso del tiempo como ejemplo de gran verismo (naturalismo).

· En los RELIEVES de la CANTORíA (libro 334) de la Cat. de Florencia refleja la desbordante alegría y el dinamismo de la infancia que convierte el cortejo de amorcillos clásicos, casi en una danza dionisíaca.

· La elegancia anatómica de la adolescencia la recoge en sus diversas versiones del "DAVID" en bronce o en mármol; el más conocido es el de bronce,(libro 345) y constituye el primer desnudo exento desde el arte romano:El escultor se atreve a crear un desnudo tridimensional a tamaño natural y, además, inicia la liberación de la escultura de las limitaciones que impone su dependencia de la arquitectura.    Con 1´58 de altura, el tema del pastor de Belén se presenta descansando tras vencer al gigante Goliat,líder de los filisteos;es la exaltación de la belleza ambigua del adolescente que capta a base de suavidad de formas y de serenidad en el rostro, sin olvidar el equilibrio clásico derivado del juego de ritmos que presenta la composición en "contraposto" que recrea la curva praxiteliana. El color oscuro del fronce fundido y pulido realza las cualidades del cuerpo juvenil. En su simbología encierra una intención política: La lucha entre el pueblo florentino(sombrero de pastor de David) contra el hostigamiento de los duques de Milán(yelmo con visor y alas de Goliat).
· La plenitud de la juventud aparece en su "SAN JORGE"( libro 344), (realizado para una fachada), viril, afianzado en la tierra, con las piernas en ángulo y el escudo como apoyo guardando el equilibrio, la cabeza erguida, mostrando decisión, fuerza contenida, y a la vez una actitud serena y concentrada;representa las virtudes del caballero cristiano.

·  No evita la decadencia de la vejez, incluso la fealdad que recogió en las esculturas de los profetas para el campanile de la Cat. De Florencia; éstos no tienen nada de héroes bíblicos, aparecen como seres que arrastran su existencia y su edad envueltos en pobres ropajes, en el caso del Profeta Abacuc -IL ZUCCONE-, capta con gran realismo y expresividad del hombre cansado por los años de sufrimiento y esfuerzo;la pobreza del ropaje y la expresión resignada hacen de él el antihéroe bíblico opuesto totalmente a la iconografía de M.Ángel en los profetas de la Capilla Sixtina.
· También trabajó el retrato de busto, y recuperó la tradición clásica del retrato ecuestre, inspirado en el de Marco Aurelio (único romano conservado): en efecto, con el "CONDOTTIERO GATAMELATTA" (345) crea el modelo que se repetirá hasta nuestros días; la escultura conecta con el culto que se rendía en la época a la personalidad y la fama y es la primera estatua en honor de un guerrero, la que seguirán tantas.

· Presenta una composición cerrada, típica renacentista; y, por otra parte, destaca su realismo tanto en la captación del carácter del retratado, como en el caballo y en la minuciosidad de los detalles del traje (romano), armadura, arreos, cintos…Libre del marco arquitectónico, se colocó en el centro de una plaza sobre pedestal.
· Practicó también el relieve: los efectos pictóricos derivados de la creación de una técnica, el "schiacciato"(aplastado) a base de superposición de capas finísimas, que captan la atmósfera y el espacio.

· Su obra clásica quedó como ejemplar muestra del primer arte moderno.

PINTURA: MASACCIO Y BOTICELLI
Rasgos generales

El antecedente directo de la Pintura del Quattrocento es Giotto que ya en el siglo anterior había dado a la figura humana a corporeidad y solemnidad y había introducido el paisaje. La pintura descansará sobre la ciencia y la investigación del hombre y la naturaleza y , buscará el efecto tridimensional y situación de las figuras en el espacio. Cómo lo consigue:

· Profundizando en

· la técnica de la perspectiva geométrica o lineal, conseguida a base de marcos arquitectónicos o de paisaje que convergen en un punto de fuga con figuras en distintos planos y con una visión de punto de vista bajo.

· En la técnica de claroscuro sombreado para, dar volumen en las figuras

· Colocando figuras en primer plano frente a fondos de paisaje en la lejanía.

· Situando escorzos o elementos en primer plano que tapen parte del segundo y que suelen presentar posturas forzadas o antinaturales. El Barroco utiliza este recurso.
· Progresará en la pintura de la luz para reforzar el efecto de líneas y volúmenes. 
· Mostrando máximo interés y por el hombre y su entorno: paisaje y la figura humana en reposo o en movimiento, desnuda o vestida (marcando los plegados) con un canon clásico.

· En los temas, seguirán los religiosos, aunque tratados en forma realista en escenarios reales y profanos, aunque también abundarán los alegóricos y mitológicos  (en relación al mundo clásico), y se desarrollándose el retrato.

· En las técnicas, seguirá la mural al fresco para grandes composiciones, pero aparecerá a mediados del XV el óleo por influencia de los Países Bajos, con los efectos que estudiamos en el tema anterior.

· La forma de pintar será nueva, como dijimos en la introducción: se tomarán apuntes del natural (realidad) y se pintará el cuadro en el taller (racionalidad-idealidad).

· En cualquier caso el s. XV es un período de gran producción y variedad pictórica;podemos distinguir dos grupos o tendencias a lo largo del siglo:

La tendencia - científica, o de los más innovadores, más atenta a la perspectiva, al volumen, y la corporeidad, a la composición narrativa, con pintores como MASACCIO.

· la neoplatónica, más conservadora, más atenta a la línea y el color, a la belleza formal. Son pintores más atentos a la elegancia del gesto, al ropaje, a la dulzura y el ritmo, con representantes como BOTTICELLI o Fra Angélico. 
· Análisis de autores y obras:

Masaccio (1.401-1.428):

· Del grupo de los innovadores, es considerado el iniciador de la pintura moderna; su pintura y carácter conectan directamente con Giotto del que hereda la monumentalidad. Aunque murió joven –26 años-, marca la afirmación del nuevo estilo del Quattrocento, desligado por completo del Gótico, y viene a ser lo que Brunelleschi en Arquitectura y Donatello en escultura.

· MASACCIO sintió la importancia de la LUZ, como elemento conjugador, única capaz de imponer armonía a los colores, pero no disponía de los elementos técnicos capaces de expresar este concepto.

· Su sensibilidad poderosa se refleja en personales monumentales. muy corpóreos, y, aunque contemporáneo del anterior, desprecia el color vivo, el oro y la minuciosidad en el detalle heredados del gótico internacional.

· Su preocupación se centra en conseguir el efecto espacial y el volumen monumental que matiza a base de luces y sombras y la expresión en los personajes.

· La decoración arquitectónica que refleja en sus cuadros es plenamente renacentista, incluso se adelanta a las construcciones reales.

· Fue poco apreciado en su época, ya que la piedad popular, orientada por franciscanos y dominicos, prefería el impacto emocional, más espiritual de las pinturas de Fra Angélico, a mitad de camino entre idealismo y realismo.

· Entre sus obras destacan los "frescos de la capilla Brancacci" en Florencia, -Libro 347-48-y de ellos, dos: 

· "ADAN y EVA EXPULSADOS DEL PARAISO"

· Por primera vez la representación de este episodio del Génesis adquiere carácter dramático: Adán y Eva no son sólo criaturas avergonzadas ante Dios, sino seres humanos que sufren profundamente ante su próximo alejamiento del paraíso; sus cuerpos aparecen rotundos, modelados por los efectos de luces y sombras. 

· "EL TRIBUTO de la MONEDA" 
· El tema es el tributo que Jesús.y discípulos tuvieron que pagar al llegar a Cafarnaúm; la composición divide la escena en 3 secuencias,  (al estilo gótico): en el centro Jesús indica a Pedro lo que debe hacer; al fondo, a la izquierda, Pedro extrae la moneda de la boca del pez; mientras que a la derecha paga el impuesto al recaudador. Clara la referencia al deber de todos los ciudadanos de la república florentina a cumplir con sus deberes cívicos(impuestos).
· El marco natural es la amplia llanura del río Arno con árboles invernales que se abre partir de una cadena montañosa y una serie de edificaciones a la derecha. 

·  Las figuras humanas dominan este fresco: sin idealizarlas o estilizarlas, reflejando lo ordinario del género humano, antihéroes y personas con sentimientos, gente corriente en temas que hasta entonces eran divinos y simbólicos. Así su arte refleja el mundo real y cada personaje adquiere individualidad. Visión cotidiana que convence más que la retórica de otras  

· La luz recorre en diagonal el cuadro y matiza el contraste luz-sombra sin apenas dibujo, sólo difuminando el color.

· Por el tratamiento que da a sus figuras, podemos considerar a MASACCIO como el más grande precedente de la "terribilita" miguelangelesca: figuras de tremendas actitudes y poderosas proporciones. (no olvidéis que esto arranca de Giotto).

· "LA TRINIDAD" (Santa María Novella).
·  Constituye un verdadero manifiesto de la pintura quattrocentista. 

· Es una de las primeras pinturas en la que se aprecian las reglas matemáticas como base de la perspectiva lineal. Ensaya una línea nueva, intenta extender ilusoriamente el espacio arquitectónico real (el de la iglesia de Sta. María Novella, donde iba a situarse el fresco) mediante una bóveda que pinta envolviendo a todas las figuras.La perspectiva crea una extensión ilusoria del espacio real. Para esta composición emplea, además, un punto de vista bajo, con lo que por primera vez aparece en el arte lo que se llama el ángulo de cámara.

· Hay, además 5 niveles de profundidad en la escena: la majestuosidad del Dios Padre situado al fondo; el Cristo en la cruz en el nivel intermedio; S. Juan y la Virgen (humana, ni joven, ni idealizada); los donantes arrodillados en la escalera inferior; y finalmente, en el sepulcro-altar, pintado, un esqueleto. Este esquema de perspectiva obliga a lanzar la vista del espectador siguiendo la secuencia que va de la muerte, (esqueleto), pasando por la expiación(donantes),la redención(Cristo) y la salvación(Dios-Padre).Lo que toma aquí MASACCIO de Giotto, es la dramática grandiosidad de sus figuras, sin imitarlas.

· El esquema de perspectiva nos obliga a alzar la vista desde la muerte hasta la expiación de los pecados, pasando por la redención y la salvación;el destino final la fe en la figura del Padre(la salvación).

· La estructura es piramidal, el cromatismo sobrio y compensado simétricamente y el suave tratamiento de la luz crea una atmósfera que lo unifica todo.

· En síntesis, lo, más revolucionarios de MASACCIO es su aportación de un método científico para representar la realidad y fingir sobre un plano la perspectiva lineal o profundidad.

Botticelli (1.445-1.510).

En la 2ª mitad del S. XV, se difunde en Florencia la técnica del óleo, y aparece una 2ª GENERACIÓN de artistas en los que se acentúa el interés por los aspectos de la vida concreta mundana (objetos y vestidos con todo detalle); los personajes y sus actitudes son más profanos, frente a la solemnidad de los de Masaccio. A esta generación pertenece, entre otros, Botticelli, máximo representante de la segunda tendencia, la neoplatónica o de "conservadores", en el quatroccento.

· Inspirado profundamente por el neoplatonismo más que por los logros científicos en pintura, intentará plasmar las ideas perfectas en su pintura, adaptando, sobre todo, temas mitológicos para transmitir el mensaje neoplatónico.

· De temperamento extraordinariamente sensible reflejará esa sensibilidad en la melancolía y ensoñación de sus personajes. En él su unen dos corrientes típicas de la época: la pagana del humanismo renacentista. y la religiosa que está sufriendo una profunda convulsión e la Florencia del XV ante el mundo nuevo que despierta; y su sensibilidad se verá en ocasiones desgarrada entre las dos.

· Fue, sobre todo, un gran dibujante, cuyas líneas se desvanecen en fondos suavemente coloreados, Muchas veces, con la misma línea llega a sugerir el volumen. Prefiere los trazos ondulantes, sobre todo en cabellos y vestidos. Su dibujo puede ser calificado de "nervioso" y "sensible".

· Refinado y elegante,. pintó abundantes RETRATOS de jóvenes y adolescentes en actitudes distinguidas (son abundantes los retratos de miembros de la familia de sus mecenas, los Médicis).

· Ya en su obra 

· "JUDITH" 

· crea un mundo formal propio, caracterizado por el sutil ritmo lineal de cuerpos y vestiduras; cuerpos que pierden rigidez, inclinan suavemente la cabeza y cuyos rostros reflejan una melancolía algo triste. 

· Este estilo de vestidos fluctuantes; de cuerpos que más que moverse, danzan; de alargadas figuras cimbreantes con cabellos al aire... se expresó con toda plenitud cuando entró a trabajar en el círculo de los Medici; 

· el intelectualismo neoplatónico, penetró en su pensamiento y se reflejó en su obra, eligiendo temas mitológicos y alegóricos, paganos, para ilustrar las teorías de Platón, influido por los filósofos del momento, sobre todo por Marsilio Ficino, fundador de la Academia Neoplatónica de Florencia. 

· A esos planteamientos responden dos de sus obras más importantes que convierten en pintura el pensamiento neoplatónico:

· "El NACIMIENTO de VENUS"  (ver web y libro 349)
· En el pensamiento del neoplatonismo, Venus, la diosa romana del amor, es, también el símbolo de la belleza.
· TEMA:En realidad el cuadro más que el nacimiento de Venus, representaba su llegada a las costas de Citerea tras nacer de la espuma de las olas según Homero

·  Nace de las olas del mar, en el que han caído los despojos de Urano (dios del Cielo) tras su castración. 

· Así pues, el mar es la materia (realidad) sobre la que se posa la esencia, las "ideas perfectas" del Más Allá. 

· COMPOSICIÓN: Las 2 figuras de la izquierda simbolizan la unión de la materia y el espíritu para insuflar vida a Venus: Céfiro, dios del viento(viento del Oeste) sopla, y arrima a la orilla de la playa a Venus que ha emergido del maqr sobre una concha gigante; su consorte  Cloris,señora de las flores le ayuda y las rosas sugieren la semilla divina que se deposita sobre el mar.
· La Hora, una de las 4 diosas (Las 4 horas) que representan las 4 estaciones,en este caso la Primavera, tapa con su manto a la diosa porque los misterios de Venus, como los del conocimiento permanecen ocultos. 

· De esa conjunción entre la materia real y la esencia ideal, nace la belleza, o sea, Venus compleja y doble, a la vez, casta y sensual, pura, inmaterial. Se recupera el desnudo femenino, considerado pecaminoso en el arte medieval cristiano.Venus encarna el modelo de belleza femenina del s.XV.
· La composición es muy simple; el mar está pintado con simples rayas onduladas, que son las olas esquematizadas que sostienen la concha. A BOTTICELLI no le interesan ni el espacio, ni la perspectiva; el fondo es para él un pretexto decorativo. 
· Compone la obra teniendo en cuenta su superficie y no la ilusión de profundidad. Sus cuerpos no son musculosos, pues no le interesa la anatomía; son alargados e ingrávidos, produciendo una impresión etérea e ingrávida de cuerpo sin peso (adoptan el “paso de danza” con el que parecen flotar sobre el paisaje).
· COLOR: La sensación de irrelidad se acentúa con el empleo de flores, dorados y colores brillantes. Predomina la línea (dibujo) sobre el color.
· "LA PRIMAVERA": (ver libro 350)
· El tema guarda relación con el anterior y lo completa. Aparecen los mismos protagonistas, más otros nuevos;analizando el cuadro de derecha a izquierda: Aparece el inicio o nacimiento del amor con el viento Céfiro que persigue a la ninfa Clora (representación de la tierra = realidad), que se transforma en Flora por el contacto con Céfiro. 
· Él es el heraldo o el anuncio del Amor (o sea, la Primavera = Venus) que aparece vestida al fondo y sobre la que Cupido, su hijo; señala a las Tres Gracias (símbolo utilizado en el Neoplatonismo como elemento "ternario" que sugiere la posible triple interpretación de cualquier cosa, en este caso el Amor en sus 3 facetas: casto, voluptuoso y perfecto). 

· Al lado de ellas, Mercurio (el mensajero de los dioses), señala el cielo, y cierra el cuadro. Se representa así las tres fases de la dialéctica de Platón:

· La "progressíó": descenso de Céfiro =. interés por la realidad terrena,

· La "conversio": las 3 Gracias = comprensión del mundo por medio del amor en sus 3 aspectos.

· La "restitutio": Mercurio = el amante; conocida la Verdad terrena (la realidad concreta), puede llegar a la visión celestial de las IDEAS PERFECTAS.

· Mercurio y Céfiro son dos figuras complementarias y representan los dos polos del conocimiento humano: la materia terrenal y las ideas-razón divinas. El paso de uno a otro es incesante y continuamente repetible: el que ha conseguido acceder al mundo de las ideas perfectas, de la verdad y la belleza, vuelve al mundo concreto con su conocimiento enriquecido para actuar sobre él, perfeccionándose, y volviendo a ascender.

· Las figuras, sobre todo la de Venus, de líneas onduladas, suaves, elegantes, reflejan el modelo de belleza femenina del S. XV; en ellas el naturalismo e idealismo parecen como aspectos heterogéneos de una misma realidad; el cuerpo humano mezcla de espíritu y de naturaleza a la vez.

Tras la muerte de Lorenzo de Médicis, el ambiente de Florencia se impregnó de las predicaciones de Savonarola, que criticaba y denunciaba los vicios, incluso los de la corte papal.Esto influyó en el espíritu sensible de Boticelli que trató temas con intención moralizante (aunque realizó obras aún de rebosante ternura, como la
"MADONNA del MAGNÍFICAT", (libro348)

-TÉCNICA: Temple sobre tabla-  Galería Uffizi, Florencia
-CRONOLOGÍApintado en 1481
-Se trata de un “tondo” o cuadro circular, con un diámetro de 118 centímetros
                            -TEMA: La obra representa a la Virgen María coronada por dos ángeles. El título del cuadro proviene de lo que la Virgen está componiendo, guiada por la mano del Niño: el salmo que comienza "Magnificat", sobre un libro de pergamino. La pintura representaría a la familia de Pedro de Cosme de Médici, señor de Florencia desde 1492. Su esposa, Lucrezia Tornabuoni como María, Lorenzo de' Medici como el joven con el tintero, flanqueado por su hermano Giuliano de' Medici quien sostiene un libro. Detrás de estos dos chicos estaría Maria, mientras que las dos hermanas mayores estarían sosteniendo la corona en la parte trasera: Bianca a la izquierda y Nannina a la derecha. El recién nacido sería la hija de Lorenzo, Lucrezia de' Medici.
                             -COMPOSICIÓN: La escena se enmarca sin problemas                    gracias al ritmo de la línea, predominan las curvas (en los rizos, los brazos, las manos, el río). No obstante, aparece un poco forzada la introducción del ángel de la extrema izquierda, que corona a la Virgen; Ella se sitúa en el centro, ricamente ataviada y con la cabeza cubierta por velos transparentes y preciosas telas, sus rubios cabellos se entretejen con el chal anudado sobre el pecho. Destaca la profusión de oro y detalles de velos. En esta Madona, como en las demás de la larga serie que pintó Botticelli, puede verse un modelo de Virgen seria, meditabunda, abstraída en su propia belleza y actuando siempre con gran seriedad. Las Madonas de Botticelli reflejan una relación más intelectual que afectuosa entre Madre e Hijo. Dos ángeles la atienden, vestidos como pajes, sujetando el tintero con la tinta. En el brazo de la Virgen está el Niño, que observa a la madre, mientras con la mano izquierda aferra una granada, símbolo de la resurrección. El tamaño desproporcionado de las figuras se explica por la tradición iconográfica que hacía que aquellas de mayor importancia devocional. La composición aparece así deformada, como si estuviese comprimida dentro de un espejo convexo, que, a pesar de los datos realistas, aumenta la sensación que produce de visión mental.
 La composición queda airosa gracias a la disposición de los dos ángeles que sirven de atril al libro que conducen a través de una diagonal ideal hacia el paisaje del fondo:
 Las figuras se enmarcan en una arquitectura, como se ve en el arco del fondo. En el fondo hay una vista campestre a través de una ventana de forma circular, cuyo marco de piedra comprime a las figuras que están en el primer plano, que secundan el movimiento circular de la tabla, de esta manera las figuras parecen emerger de la superficie del cuadro, como si la imagen estuviese reflejada en un espejo convexo u "ojo de buey".
En esta obra busca, conjugar el naturalismo clásico con el espiritualismo cristiano. Es una de las obras más conocidas de Botticelli.
COLOR:  Los colores son cálidos, luminosos. Transmite así una atmósfera de espiritualidad ideal y lírica. Continúa la tendencia, ya vista en su obra Alegoría de la Primavera de contornos suaves y fluidos y pliegues de una gran sensibilidad. La gran atención que presta a los detalles remite a una labor de orfebrería, como puede verse en la corona, el velo ondeando o las orlas de los mantos.

· Entre las de intención moralizante, la "CALUMNIA de APELES". Se inspira en un tema mitológico-alegórico, pintado por Apeles pero lo trata en tono moralizante; 
· muestra el rey Midas (con orejas de asno) que escucha las falsas palabras de la "Ignorancia" y la "Sospecha";el Mensajero, de pié, le presenta a la "Calumnia", la "Envidia" y el "Fraude", que arrastran, cogido por los cabellos, al "Inocente";el “Remordimiento”(figura encapuchada) dirige la mirada hacia la desnuda"Verdad" . 

· La escena muda la sitúa en un amplio salón de arcadas, con un cielo y una tierra sin vegetación ni vida, y con hornacinas con las figuras bíblicas y clásicas.De esta forma, con un tema alegórico, la visión optimista y esperanzada de cuadros anteriores,ha dado paso a una visión inquietante y moralista que refleja el cambio histórico producido en la Florencia de fines del XV tras la muerte de Lorenzo de Médici y las predicaciones del fanático monje Savonarola que clama contra el humanismo y que trunca el modernismo de Florencia.No obstante, para la Historia del Arte, Botticelli es el símbolo del Humanismo del primer Renacimiento al crear e inmortalizar un mundo ideal de seres y formas puras.
La Crisis del Renacimiento, (CAMBIO DEL CUATTROCENTO AL CINQUECENTO).

· Entre 1.520 y 1.620 transcurre un siglo que antes se repartía entre Renacimiento y Barroco, pero estudios recientes encuadran esta época como un periodo de transición o CRISIS, que marca el paso evolutivo de un estilo al otro.
· Las COORDENADAS HISTÓRICAS que provocan esa crisis son una serie de cambios acelerados, que hunden sus raíces en tiempo atrás, pero que poco a poco deterioran y modifican la realidad que se venía viviendo. Y ante ese deterioro, el arte, en vez de reproducirla equilibrada y perfecta, se va apartando de esa realidad, empieza a deformarla, a escaparse de ella, fenómeno que culminará en el Barroco (s. XVII).
· En lo ECONOMICO-SOCIAL; el naciente capitalismo comercial: provoca convulsiones con la llegada de moneda de los nuevos continentes ("Riada de metales de América", oro del Sudán...), la economía tiende a ser controlada por el Estado (mercantilismo)y  el ascenso de la burguesía hace que se cuartee la sociedad estamental tradicional. Estratos privilegiados de esa burguesía ascienden a las filas de las clases dominantes gracias a las enormes recursos económicos que les permiten hacer tratos de igual a igual con los mismos reyes Surgen tensiones y revueltas sociales contra los privilegiados (nobles), montadas tanto por las clases oprimidas ("revueltas campesinas"). como por la pujante burguesía ("Comunidades", "Germanías" en España...)
· En lo POLÍTICO, aunque las monarquías autoritarias han afianzado su poder y actúan de árbitro en las tensiones sociales, al articularse en torno a ellas el Estado Nacional moderno, con su Hacienda y su Ejército, surgen conflictos entre esos Estados y Europa se verá pronto asolada por guerras exteriores entre ellos.

· En lo IDEOLÓGICO, los enfrentamientos se solapan bajo la capa de la división religiosa que provoca el estallido de la Reforma Protestante (1.519), cuya causa última fue, según muchos autores la ruptura en esta época de los marcos tradicionales de vida; en efecto, el capitalismo que emerge supone otra mentalidad, y socava la solidaridad de las corporaciones y gremios medievales, así como la estratificación señorial; deja el individuo sólo e indefenso ante algo tan impersonal como es el mercado, y la Iglesia, aferrada a lo antiguo, no ha sido capaz de dar respuesta a las nuevas condiciones de vida, de ahí la crítica a la misma, los movimientos de contestación y, entre ellos, la reforma protestante, que plantea el individualismo religioso: es decir, la soledad del fiel protestante frente a un Dios con el que se comunica directamente sin el apoyo de la institución tradicional de la Iglesia Católica, desde su propia soledad e individualidad. La escisión religiosa dividirá a Europa Occidental en dos áreas: la del N. y la del S.; la más avanzada económicamente en el futuro(N) y la más atrasada. Estas dos zonas, en conjunción con intereses político-económicos imperialistas de los estados nacionales, se adscribirán a una u otra de las dos ideologías religiosas, y se enzarzarán en una serie de cruentas guerras ("Guerras de Religión") que asolaran Europa en los S. XVI y XVII.

· En resumen, son 100 años que marcan el paso de un mundo equilibrado, el del Renacimiento, explicable por la lógica, la experiencia y la razón, a un mundo de cambios y crisis que resulta un laberinto. Surgen teorías nuevas que abren interrogantes, no sólo en religión, sino en la ciencia (Copérnico, Galileo...), en la política (Maquiavelo, Moro...), tendencias contradictorias que van de la sensualidad de un Rabelais al misticismo de Santa Teresa y S. Juan de la Cruz.
· Y ante la crisis, el ARTE que comenzó el S. XVI con unas obras serenas (edificios de Bramante, pinturas de Leonardo y Rafael), se aleja de la realidad, se refugia en el escepticismo, el desasosiego o el inconformismo ("manierismo"), dejando de someterse a la norma y el equilibrio sereno.

· Italia, y en especial Roma, sufre intensamente la crisis; desde 1.520 con el estallido del protestantismo que convulsiona la situación del papado; en 1.527 se produce el saqueo de Roma por las tropas de Carlos V, y cuando a mediados del siglo XVI se convoque el Concilio de Trento, se consumará la escisión en dos bloques europeos, católico y protestante, que tendrá también sus repercusiones en el arte.

ARQUITECTURA DEL CINQUECENTO: BRAMANTE Y PALLADIO.

Bramante: (libro 355)

· La arquitectura del momento teñía como máximo representante a BRAMANTE; autor de edificios de planta central y espacio unitario, al que se subordinaban todos los elementos, como ocurre en el templete de "SAN PIETRO IN MONTORIO", 
· Financiado por los Reyes Católicos para conmemorar el martirio de S. Pedro, símbolo de fundación de la Iglesia y edificado sobre la cripta donde, según la tradición fue crucificado el santo. Construido con piedra, mármol y granito;de forma circular y perfectamente asentado sobre escalones y sobre ellos un peristilo de columnas de orden toscano que sostienen un entablamento que siguiendo el estilo clásico en este primer nivel, consta de arquitrabe, friso y cornisa;el friso con tríglifos y metopas decoradas con bajorreleves sobre el martirio de S.Pedro;coronado por una balaustrada o baranda que rodea todo el edificio y que da paso a un segundo nivel renacentista formado por un cilindro o tambor en el que se abren ventanales con vanos, otros ciegos y nichos en forma de semicúpulas. Remata el edificio la cúpula semiesférica con nervios apenas  insinuados que convergen en una estilizada linterna terminada en una cruz.
· San Pietro obedece a la creencia neoplatónica según la cual a Dios le corresponde la forma esférica como “mente cósmica” y el edificio es el templo platónico ideal. Sus formas remiten a la idea de la divinidad y la cúpula simboliza el paso del mundo terrenal al celeste.

A Bramente se debe el proyecto e inicio de LA NUEVA BASÍLICA DE SAN PEDRO DEL VATICANO, (Libro 357-358) por encargo del Papa, y la concibió colosal de planta centralizada (de cruz griega) cubierta de inmensa cúpula, naves con : bóvedas de cañón y ábsides rematando los brazos de la cruz; en los ángulos dispuso cúpulas que contrarrestaran los empujes de la central y, más al exterior 4 torres en las que se alojarían sacristías. El proyecto, inacabado a su muerte, fue continuado por Rafael y Sangallo; finalmente, el Papa Paulo II, lo encargó a Miguel Angel.

PALLADIO: (libro 359)

Nació en Padua el 30 de noviembre de 1508 y comenzó su formación como simple cantero; cambió su apellido por el de Palladio (en honor a Pallas, diosa griega de la sabiduría). 

Empezó trabajando en Vicenza y construyó varias iglesias en Venecia, como San Jorge el Mayor (islote de San Gregorio). Aunque su estilo arquitectónico tiene sus antecedentes inmediatos en la obra de los maestros del alto renacimiento, como Donato Bramante (que a su vez se inspiró en la tradición constructiva de la antigua Roma), Palladio siempre cultivó una interpretación propia de los motivos romanos, derivada del estudio directo de la arquitectura antigua. Combinó libremente muchos de los elementos del lenguaje clásico, de acuerdo con las exigencias del emplazamiento o de las necesidades funcionales de cada edificio y en este sentido se le puede considerar como un arquitecto manierista. 
Sin embargo, al mismo tiempo compartió la búsqueda renacentista de las proporciones armónicas, y sus fachadas se caracterizan por una excepcional elegancia, basada en la sencillez —casi austera— y la serenidad compositivas. Palladio fue el primer arquitecto que desarrolló un sistema organizado para la disposición de las habitaciones privadas. También fue el primero que ubicó en edificios residenciales pórticos con frontones, propios de los templos clásicos, como los que se pueden contemplar en las cuatro fachadas idénticas de Villa Rotonda, compuestas por seis columnas jónicas sobre un elevado podium precedido por una escalinata. Los edificios de Palladio a menudo incorporaban soluciones ingeniosas, en ocasiones para facilitar la entrada de luz, o para hacer más cómodos los tránsitos entre distintas estancias. Otra de sus aportaciones a la historia de la arquitectura fueron los tratados de arquitectura.
PINTURA DEL CINQUECENTO:Novedades. LEONARDO, RAFAEL, M.ÁNGEL
· El S. XVI supone, al mismo tiempo, la culminación del Renacimiento y su crisis. Hasta el primer tercio de siglo, se sitúa la cumbre del estilo; a partir de esa fecha se inicia la crisis, la reacción que abre un período de transición, llamado MANIERISMO, hacia la nueva sensibilidad que dará en el siglo siguiente el estilo Barroco; a esa crisis y a las circunstancias que la explican nos referiremos en el apartado siguiente. Así pues, la CULMINACIÓN del Renacimiento dura poco, unos 20 o 30 años. Entonces ROMA se convierte en el centro del arte, la corte pontificia superaba en aquel momento en poder económico a todos los príncipes, tiranos o banqueros, y podía invertir y mayores sumas que estos en obras culturales; por lo tanto, muchos artistas se trasladarán allí en busca del mecenazgo de los papas (destacaron como mecenas: Julio II, León X, Paulo II…) de los miembros de su familia, de los cardenales….,y de una clientela de ricos comerciantes, banqueros y aristócratas. Allí vivieron, codeándose con ellos, LEONARDO, RAFAEL., MIGUEL ANGEL y otros muchos, con plena libertad artística y consagrados como "genios" tocados por un don divino: El culto al "genio" mejoró las condiciones de vida de los artistas, pero provocó una gran soledad en torno a su persona. 

· Son interesantes los estudios psicológicos sobre la idea de genio y el aislamiento social que trae consigo. 

· El genio se sabe superior puesto que la sociedad le sobrevalora y al sentirse superior se siente incomprendido (aislado, solo). 

· De ahí la aparición de otro concepto, el de angustia, ya que la tremenda ambición artística les empujaba a emprender obras "inacabables" que frustraron su carrera y les hacía vivir una existencia angustiosa y atormentada. 

· Este es el caso de Leonardo y de Miguel Ángel, no tanto de Rafael.

· Frente al Quattrocento de inspiración más mundana, aparece ahora un arte que marca el acento en la solemnidad, majestuosidad, fuerza y grandiosidad de lo eclesiástico. Se intentan conseguir obras que sean imagen de la la máxima unidad, quietud y simplicidad, símbolo de la pureza del ideal platónico. En arquitectura los edificios adoptan formas severas, simples y monumentales (Bramante) y en las artes figurativas, en escultura y en pintura, que es lo que nos pide  el programa, los rasgos generales son:

· Se tiende a la simplicidad y unidad, prescindiendo de los temas secundarios.

· El tema central de la composición queda perfectamente destacado

· Los personajes (uno o vanos en actitudes elegantes) alcanzan tipos humanos de suma perfección

· Gran claridad en las composiciones, basadas en la simetría y en las formas geométricas fundamentales (triángulo, círculo y pirámide, sobre todo); son composiciones cerradas que se consiguen relacionando las figuras entre sí por medio de las actitudes de las manos y de las miradas. 

· El color se impone al dibujo.
· Se domina ya por completo la perspectiva lineal y se producen grandes avances en la perspectiva aérea (contornos difuminados, estudio de luces-sombras...), hasta que se llegará a un gran dominio de la misma a finales del siglo con el manierista Tintoretto.

· Las 2 geniales figuras que marcan la culminación son LEONARDO y RAFAEL.(Fuera de programa)
LEONARDO da VINCI (1.452-1.519).NO está en el programa.
· Uno de los pilares fundamentales de la Hª de la pintura con la paradoja de que se conservan muy .pocas obras pictóricas suyas: Genio representativo del "uomo universale" del Renacimiento, cultivó la anatomía (disección), observó los animales, en especial a las aves en relación con el diseño de aparatos voladores, destacó como matemático lo que le llevó al estudio de la perspectiva arquitectónica, se preocupó por el urbanismo, anticipando esquemas de construcciones bajo tierra, también por la música, inventando instrumentos musicales... Gran viajero, vivió primero en Florencia, luego en Milán, luego en Roma...y murió en Francia. 

· Rechazó los argumentos de la autoridad tradicional, basándose sobre todo en la experiencia, con lo cual anunciaba ya la figura del científico moderno. 

· Por las características de su vida, es lógico que su obra pictórica fuera poco extensa, aunque la abundancia de sus diseños, muchas veces no desarrollados después a pincel, da testimonio de su fecundidad creativa.

· Centrándonos en las características de su pintura hay que destacar:

· Composición simple y clara

· En todas sus obras se ve con claridad la utilización de esquemas compositivos sencillos, cerrados y claros: el triángulo, la pirámide, en el que la base ancha da una extraordinaria estabilidad a la composición.

· Interés por la figura humana:

· Considerara al hombre como integrado plenamente en la naturaleza, y con sus vivencias y sentimientos a los que da importancia. Destaca por ello la expresión que refleja el espíritu de cada humano (se fijaba en las actitudes de la gente en distintas circunstancias).... Los gestos son los apropiados a cada edad, rango, posición social y ambiente en que están los personajes. 

· Consigue la unidad del cuadro más que por la disposición mecánica de los personajes y las arquitecturas, a base de "movimientos interiores"(actitudes y gestos) de los personajes.

· Interés por la luz y la sombra
· Su gran aportación a la perspectiva aérea es la técnica del "sfumatto"(difuminado), que consiste en prescindir de los contornos netos y precisos de los objetos reales, envolviéndolo todo en una especie de niebla que difumina los perfiles y da la transición del color desde la luz a la oscuridad por medio de pasos graduales e imperceptibles -LA INVERSIÓN PICTÓRICA-. 

· En conjunto da un aire de misterio, enigma, ambigüedad y encanto a los personajes y paisajes, pero, sobre todo, inicia los avances de la perspectiva aérea, ya que acusa los volúmenes , rodeándolos y al desaparecer el contorno preciso (igual que en la realidad lo percibe el ojo)da sensación de atmósfera en el interior del cuadro.

· Destaquemos entre sus obras: de su primera estancia en Milán varios retratos femeninos como "La DAMA del ARMIÑO", "La DAMA de la REDECILLA", "La VIRGEN de las ROCAS",(libro 360) cuadro que muestra en su composición un esquema cerrado, triangular, con una luz misteriosa y hermética que se filtra a través de la oscuridad de la cueva o grutas y que ilumina los rostros sobre un paisaje misterioso por el sfumatto. Pero, sobre todo es en "La ULTIMA. CENA" donde mejor podemos ver resumidas las tres características de su pintura. 

· "LA ÚLTIMA CENA"
· Fresco para un convento de Milán, que aparece hoy muy deteriorado por la aplicación de el fresco de una innovacion de LEONARDO a base de una mezcla de aceite y temple en la mezcla y por estar sometido a la cercanía de la contaminación de las cocinas del mismo.
· La composición simétrica: con 2 grupos de figuras con la de Cristo al centro, y con la colocación de los apóstoles de 3 en 3, rompe la tradición de figuras seguidas, típica del tema.

· La perspectiva geométrica: coloca el punto de fuga en el centro, tras Cristo, pero las paredes y el techo de la habitación real (refectorio o comedor del convento en donde lo pinto) se continúan. en la arquitectura del cuadro, dando la sensación de que la habitación es doble de larga que la auténtica, y de que la mesa del cuadro está en el centro de la misma.

· El estudio psicológico de los personajes para ellos rompe también con la tradición, y en lugar de escoger el momento de la Eucaristía, escoge. el del anuncio por Cristo de la traición de uno de los apóstoles, lo que le sirve para captar el diferente efecto('tmovimiento interior", expresado en gestos) que produce en cada uno de ellos, según su personalidad, tan trágico anuncio. En contraste, aparece la figura de Cristo, serena, destacando sobre la luz final.

· "LA GIOCONDA" (ver libro 361)
· Supuesto retrato de Mona Lisa, esposa de Giocondo; 

· El comentario de esta obra lleva siempre una carga (todo el mundo es capaz de hablar de ella sin tenerla delante), resultado de la cantidad de veces que se visto y de la cantidad de cosas que se han dicho sobre ella: ideal de belleza, ideal de mujer, femineidad, misteriosa sonrisa….

· Vale la pena intentar contemplarla como si fuera la primera vez que se hace: lo primero que nos sorprende es que Monna Lisa tiene vida, nos observa y piensa por sí misma. Incluso, como un ser vivo, parece cambiar ante nuestros ojos y mirar de manera distinta cada vez que volvemos a ella (unas veces parece reirse de nosotros y otras muestra cierta amargura en su sonrisa).

· Todo parece un tanto misterioso, sin embargo LEONARDO pensó conscientemente cómo conseguir ese efecto y por qué medios.

· LEONARDO se planteó el problema que la observación y representación de la Naturaleza había significado para sus predecesores: cómo combinar correctamente el dibujo y la composición armónica.

· Los grandes maestros del Quattrocento siguiendo a Masaccio, tuvieron una cosa en común: sus figuras algo rígidas, casi de madera. Parecían más estatuas que seres vivos.

· La razón de esto puede ser de que, cuanto más conscientemente copiamos una figura, línea a línea, detalle a detalle, menos podemos imaginarnos cómo se mueve y respira de verdad.

· Los artistas intentaron vencer esta dificultad de varias maneras; por ejemplo, Botticelli trató de realzar en sus cuadros el ondear de los cabellos y los flotantes adornos de sus figuras para hacer menos rígidos sus contornos.

· Pero solo LEONARDO encontró la verdadera solución al problema: el pintor debía dejar al espectador algo que adivinar. Si los contornos no estaban tan estrictamente dibujados, si la forma era dejada con cierta vagedad, como si desapareciese(o apareciese) en la sombra, lam impresión de dureza o rigidez desaparecería.
· Este es su famoso descubrimiento del "Sfumatto", es decir, contorno borroso y los colores suavizados, que permiten fundir una sombra con otra y que siempre dejan algo a nuestra imaginación.

· LEONARDO en esta obra ha empleado estos recursos con deliberación plena. Si tenemos en cuenta que la expresión de un rostro; reside fundamentalmente en dos rasgos: la comisura de los labios y las puntas de los ojos. Observaremos que precisamente son las partes que dejó en lo incierto, haciendo que se fundan con sombras suaves. Por eso nunca llegamos a saber con certeza cómo nos mira Monna Lisa.

· Finalmente hay otro recurso muy atrevido de LEONARDO que es interesante observar: si nos fijamos en el cuadro veremos que los dos lados no coinciden exactamente entre sí. Esto se ve mejor todavía en el paisaje fantástico del fondo: el horizonte en la parte izquierda parece hallarse más alto que en la derecha; en consecuencia cuando centramos la mirada sobre el lado izquierdo del cuadro, la mujer parece más alta y más erguida que si lo vemos desde la derecha.

· El rostro también se modifica con este cambio de dirección de la mirada, porque además también las dos partes del rostro no se corresponden con exactitud. Ni está de frente ni es un perfil.

· La influencia de Leonardo en los pintores de la época fué enorme, incluso en artistas tan personales como Rafael.(NO ESTÁ EN EL PROGRAMA).
 La CRISIS del RENACIMIENTO: MIGUEL ANGEL

Miguel Ángel (1.475-1.564)

· Ligado por su trayectoria vital a la crisis es quizá el "genio" que expresó mejor el cambio de signo que experimentaba la sociedad que le tocó vivir y con ello, el arte. Original y polifacético (arquitecto, escultor, pintor...), marcará la tendencia a lo subjetivo, sorprendente, caprichoso, rompiendo las "normas" clásicas con su originalidad.

· Se formó en Florencia, trabajando luego en Bolonia y Roma; fue protegido de los Médicis y de los Papas, bajo cuyo mecenazgo realizó sus obras más importantes. Con su vocación plástica, su carácter insobornable y sus arrebatos poéticos, adoptó una postura crítica, de tendencia anti-clásica, tanto como creador de imágenes en escultura y pintura, como en su obra arquitectónica, reflejando así rasgos de la nueva tendencia "manierista".
Miguel Angel ARQUITECTO:
· Recibió del Papa Paulo II, el encargo de acabar la basílica de S. Pedro del Vaticano,Roma,  con el problema de que había de abaratar los costos; él puso como condición poder modificar los anteriores planos que simplificándolos: reduce el perímetro, conserva la estructura del centro y suprime los sistemas subordinados (deambulatorios, repetición del modelo central en las esquinas, torres...).

· Cúpula Central (Libro 358)
GRAN CÚPULA central (La gran cúpula se encuentra justo sobre el altar mayor y la tumba del Apóstol Pedro. Concebida por Miguel Ángel, quien desde 1547 se ocupó sin interrupción de la Basílica, fue terminada 24 años después de su muerte. Al final de su larga vida la construcción había alcanzado el tambor y un discípulo suyo acabó la obra durante el pontificado del papa Sixto V). Con doble casquete, inspirada en la de Brunelleschi, la cúpula presenta un diámetro interno de 42,56 metros y una altura hasta la extremidad superior de la cruz, de 136,57 metros; la claraboya (cupulino) mide 17 metros de altura. De aspecto renacentista totalmente, para acrecentar su grandiosidad la situó sobre un enorme tambor o cimborio y la culminó con una impresionante linterna;la cúpula tiene ventanales cuadrados en forma de pórtico greco-romano (igual que los del Partenón) alternándolos con ventanales cuadrados también pero con dintel de media circunferencia encima; en su parte interior se destaca una luz surgida de las ventanas del tambor que dan una sensación de ingravidez, a pesar de su monumentalidad.Su situación técnica es la fijación con pechinas decoradas con los signos del tetramorfos.

Pero su grandiosidad se nota en el exterior. Para elevarla sitúa la cúpula sobre un gran tambor esférico reforzado con contrafuertes o pilastras a las que se le adosan pares de columnas de orden clásico a modo de adorno; la magistral cúpula, con mucha más nervatura que las ocho de Brunelleschi. Nervios que sube desde cada uno de los respectivos contrafuertes. Para romper la monotonía sitúa ventanales a lo largo de todo el casquete de la cúpula, de forma simétrica en tres franjas horizontales paralelas entre sí. Remata la cúpula una enorme linterna con « linternin » final.
En el mundo occidental, esta cúpula sirvió de modelo a otras obras construidas con técnicas diferentes en Londres, París o Washington.
· La anterior obra es tardía, con anterioridad construyó la 

· "CAPILLA FUNERARIA DE LOS MEDICIS" en Florencia (libro 375-376): 

· su planta es de dos cuadrados que se comunican por un arco; cubiertos por cúpulas sobre pechinas; 

· en los paramentos del muro, con elementos clásicos,: hay ya elementos ya de sorpresa, como ruptura de entablamentos, puertas agobiadas por dintel en contraste con el vano sobre ellas, que en realidad no lo es... 

· Allí se ubican las esculturas de los Médicis (Lorenzo y  Julián)que analizaremos luego.
· Construye también la ENTRADA y la ESCALERA de la "BIBLIOTECA LAURENCIANA" (Florencia) Libro 371.
· La biblioteca en sí es una sala de dimensiones equilibradas y ritmos clásicos, pero en el vestíbulo o entrada, se encontró con una dificultad: el espacio destinado a la escalera que debía salvar la diferencia de niveles, resultaba- muy angosto en relación a la altura. 

· En la parte más alta que se corresponde con la biblioteca coloca grandes pares de columnas flanqueando falsas ventanas decoradas con frontones curvos y triangulares en alternancia.La doble columna aumenta la plasticidad del conjunto y combinando el mármol blanco del muro hace que resalte el color gris del mármol de las columnas. 
· Decora las paredes como si fueran una fachada y ordena así las proporciones del conjunto. En esa decoración acentuó la tensión a base de elementos utilizados en forma anticlásica y caprichosa: columnas sostenidas por ménsulas dentro de nichos (elemento sustentante que no sustenta y es sostenido falsamente), mezcla de órdenes distintos, frontón inacabado en la puerta… 

· En la escalera propiamente dicha emplea un juego de volúmenes que hacen olvidar el espacio estrecho: Introduce curva en el tramo central, y crea tensión entre el estatismo de los tramos rectos y el dinamismo de las curvas; la convexidad de los escalones crea el efecto de que se desparrama el conjunto hacia el espectador, efecto desconocido hasta entonces, anticipador de la teatralidad y movilidad de la arquitectura Barroca.

· En Roma, realizó la 

· "PLAZA del CAPITOLIO o Campidoglio" (Libro 370)
· con la que revolucionó el urbanismo. 

· El dinamismo y movimiento que caracteriza a la plaza se logran contraponiendo su forma cerrada (ovalada) y el trapecio que formado por la balaustrada (abierto por la escalera de acceso) y las magníficas vistas  de la ciudad de Roma que ofrece.  
· en el centro la estatua ecuestre de Marco Aurelio, en torno a la que gira todo el espacio, incluso el geometrismo decorativo del suelo que concentra sus radios en la estatua.
· Tres palacios, cuyas fachadas diseñó M.Ángel, delimitan el espacio de la plaza.

Miguel Angel ESCULTOR:

· Hubo en el S. XVI pocos grandes escultores, sólo él; y es en esta rama del arte donde alcanza la máxima genialidad. Para él la escultura era el arte sumo y se consideraba, sobre todo, escultor: "No hay nada que no pueda expresarse con un bloque de mármol".

· Es casi un dios, que "crea", que extrae cuerpos humanos, síntesis de fuerza física espiritual, de la materia inerte de los bloques de mármol de Carrara. Espíritu inquieto, atormentado, idealista, que busca la perfección absoluta por influencia del neoplatonismo, sus obras no son reales, son modelos óptimos sobrehumanos. Muy crítico con sus contemporáneos, pero también consigo mismo, dejó muchas de ellas inacabadas. 

· Otros rasgos generales a destacar son: Gran monumentalidad e interés por el desnudo, lleno de fuerza y tensión, con tipos anatómicos de recia, exagerada y poderosa musculatura (se basaba en el estudio directo, desenterrando y diseccionando cadáveres a escondidas). Los músculos parecen vivos y se acusan bajo la piel; y el cuerpo, rebosante de dinamismo se revuelve en posturas ricas en movimiento. Es un mundo de gigantes de facciones perfectas, actitudes grandiosas y gestos y expresiones terribles (la llamada "terribilitá", alabada desde sus contemporáneos).

· Gracias a su larga vida, influida por las circunstancias históricas de la crisis, refleja en las etapas de su escultura la evolución que sufrió el ideal artístico desde fines del S. XV hasta finales del XVI. Así hay que distinguir:

a) Período de juventud (1.491 - 1 .505).

· Introducido en el círculo neoplatónico de los Médicis, sus protectores en Florencia, a cuya filosofía se adhiere apasionadamente, sus obras de esta etapa son algo más clásicas, en busca de la "belleza ideal", pero ya en ellas expresa sus sentimientos y una idea de belleza muy personal. Su primera obra a destacar es la "MADONNA de la ESCALERA", con perfecta técnica donatelliana del "schiacciato". 

· A fines de siglo esculpe "LA PIEDAD DEL VATICANO"(libro 372.Comentario en fotocopia), tema que retomará al final de su vida de forma distinta; es la primera obra que firma, y. destaca como ejemplo máximo de clasicismo y serenidad ; el rostro de la Virgen es más joven que el del hijo, como símbolo. De eterna virginidad; su dolor ante la muerte es callado, íntimo, no desgarrado; la mano abierta. es .gesto de dolor-resignación; el manto presenta un tratamiento clásico. El delgado cuerpo de Cristo, desplomado, sin vida, no marca exageradamente la musculatura. Con una composición piramidal el conjunto es delicado, suave equilibrado, y el finísimo pulimentado del mármol, acentúa la sensación de armonía y sosiego

· En 1.501 se le encargó el" DAVID',(libro 373) para la Plaza de la Signoría de Florencia, como símbolo de las virtudes de la ciudad. Esculpido en una sola pieza, a partir de un bloque de mármol estropeado por otro escultor, es de tamaño colosal; su pose es griega, por el contraposto y la incurvación; pero a diferencia de los adolescentes de serena y reposada gracia del Quattrocento (David de Donatello), todo en su cuerpo. y en sus músculos es tensión contenida que se concentra, además, en la agresiva mirada (ejemplo ya de "terribitilitá"). Todo ello se relaciona con el momento elegido: no después, sino antes del encuentro con Goliat. La tensión de ese cuerpo, animado por la "sangre que bulle", se proyecta incluso hasta las extremidades, con las manos fuertes y los dedos doblados, los tendones y las venas marcados... Ya en esta obra de juventud están todas las bases de su futura escultura. (Leer el comentario del Libro).

b) Período de Madurez (1.505-1.534):

· En 1.505 el papa Julio II le pidió que se trasladará definitivamente a Roma, encargándole la realización de su MAUSOLEO, obra que constituyó ya la obsesión de toda su vida. Traza un enorme diseño que venía a ser una montaña de figuras de mármol -más de 40- de tamaño colosal, y que pensaba situar, exento, bajo la cúpula de San Pedro del Vaticano. Pero otros encargos (pinturas de la Sixtina) y problemas económicos, reducen el inicial proyecto, que se concreta sólo en la sencilla "TUMBA de JULIO II", adosada en una basílica de Roma (San Pietro in Vincola). De lo que iba a ser el primitivo Mausoleo sólo esculpe el "MOISÉS"-Libro374- (1 de los 4 profetas del 2º piso), y unos pocos "ESCLAVOS" (del piso inferior), algunos de ellos inacabados (dispersos hoy en varios Museos). Pero aún así son máximo ejemplo de la genialidad del .artista. En 1.506 se había descubierto en unas excavaciones del palacio de Nerón, la escultura del "Laoconte" helenístico, que produjo gran impacto en la sensible personalidad de Miguel Angel; en efecto, su influencia se refleja en esas esculturas: la expresión se hace aun más intensa, la anatomía más poderosa y la actitud más violenta. 

· Los "ESCLAVOS" recuerdan la tensión de los hijos del Laoconte en el intento de desasirse (bien aquí como símbolo de la tradición y de la norma, que pesaba excesivamente a un espíritu rebelde como el de M. Angel; o bien como símbolo de la lucha del alma por liberarse de la materia y del cuerpo, según el neoplatonismo).
·  El "MOíSES" (374) se conecta con las figuras de los profetas pintados en la Sixtina. Según el A.Testamento, Moisés liberó al pueblo judío y lo condujo en su éxodo a la tierra prometida; en el monte SINAB Dios le entregó las Tablas de la Ley(Diez Mandamientos) y a su regreso del monte, vió como su pueblo adoraba a falsos ídolos, lo cual provocó su ira: lo representa en el momento en que se entera de la infidelidad de su pueblo, captando la expresión a la vez grandiosa y reposada del gran líder y de irritación contenida pero a punto de estallar ante la traición (músculos hinchados, tendones marcados, manos tensas...). De 5m de altura, no representa al hombre bíblico pacífico y espiritual, sino al indignado y colérico que impone, enérgico y vital  a quien impresiona mirar: Sus rasgos contraídos manifiestan la “terribilitá” expresiva característica del autor; su anatomía titánica expresa movimiento: Cabeza girada hacia la izda.,contraposto en brazos y piernas, gesto de retirarse la barba(la barba poblada y cabello son símbolos de energía, de fertilidad.

La vida palpita en él: Dicen que al terminarla, el escultor la golpeó diciendo:”¡Habla!”. Con ella se inicia el arte escultórico moderno. 
De 1.520 a 1.534 esculpe las "TUMBA de JULIAN" y "TUMBA de LORENZO de MEDICIS"(Libro375-376-detalle) para la capilla, obra suya, que vimos en arquitectura. Los sepulcros se conciben como tumbas adosadas a la pared : Coloca los sepulcros  en los dos lados no abiertos a capillas. Los dos aparecen sentados, colocados en nichos enmarcados por dobles pilastras corintias y  a sus pies dos figuras alegóricas; sus esculturas, como sus personalidades, son contrapuestas, como símbolos de la vida activa y la vida contemplativa, los dos polos del neoplatonismo. La vestimenta a la manera clásica y la postura sedente es una novedad en la iconografía funeraria: En la Tumba de Julián la imagen del varón activo con pose de general romano, es una escultura "abierta"; en la mano derecha lleva el  cetro del poder del príncipe, en la izquierda dos monedas, símbolos de dominio y acción. En la Tumba de Lorenzo, el intelectual contemplativo, él mismo sostiene su cabeza en actitud pensativa ("i1 pensieroso"), envuelto, "cerrado" en sí mismo, en postura introvertida, el índice sobre sus labios en actitud de silencio, mientras el codo apoya sobre un cofre cerrado. Ambos son cuerpos atléticos, con anatomía muy trabajada. Las alegorías, que sitúa sobre los sarcófagos ubicados a los pies de las estatuas de los dos Médicis, están en posturas inestables y forzadas, en desequilibrio, con movimientos hercúleos, facciones á medio esculpir y corresponden a la Aurora-el Ocaso (Lorenzo) ,el Día y la Noche (Julián), como símbolos que de la una al otro han llevado a los duques del nacimiento a la muerte. Se interpretan también como el transcurso ordenado y continuo del tiempo y de la vida.
c) Periodo de vejez (1.534 - 1.564). 

· En esta ultima etapa en que reside definitivamente en Roma, los acontecimientos vividos (saqueo de Roma, escisión de Trento...) influyen en su sensibilidad, iniciando una fase de crisis de conciencia, de soledad personal y tendencia al misticismo. Con ello se desliga cada vez más del ideal clásico de armonía y equilibrio, y busca con su arte la expresión de un sentimiento personal, con lo que se acerca al "manierismo". Desaparece el colosalismo en sus obras, las proporciones son menos hercúleas, la carne casi desaparece y se acentúa el sentido apocalíptico. Su tema preferido ahora es la Piedad.En la "PIEDAD RONDANINI" (libro 377),  muestra un gran patetismo (M.A. sufrió una profunda crisis espiritual al final de su vida y nos transmite dramatismo y desolación) y rompe con los moldes clásicos:la posición inverosímil(la Virgen sostiene de pié a Cristo muerto en postura muy inestable, las formas sin esbozar (aparece inacabada, y allí, en el mismo bloque, empezó otra, sin eliminar lo que había tallado de la anterior), los desequilibrios entre los miembros del cuerpo, son ya claramente manieristas.

· Miguel Angel PINTOR:

· Como dijimos, fue ante todo escultor, en segundo lugar arquitecto, y en último grado pintor; cuando recibió el encargo de Julio II de pintar la "Sixtina" apenas había practicado la pintura y no dominaba la técnica del fresco, su interés estaba centrado en la Tumba del papa, y además arriesgaba su fama, puesto que habían trabajado allí los mejores pintores del Cinquecento; primero se negó y huyó de Roma, y finalmente transigió, acabando el trabajo en un tiempo record 4 años la bóveda, y negándose a descubrirla hasta que estuviera terminada.

· En su pintura repite los mismos rasgos que en la escultura y muestra similar evolución: desde una mayor adscripción al equilibrio, hasta el manierismo exagerado de la crisis final.

· Hay un predominio del dibujo (contornos nítidos), como si dibujase y colorease dibujos escultóricos. Aunque lo que se ha llamado desinterés por el color (aparecían pálidos y apagados), hoy se considera falso, ya que en la reciente restauración aparecen los colores vivos y decorativos.

· Apenas aparece el paisaje, y concentra toda su energía en el modelado de las figuras.

· Predominio de volúmenes; bien delimitados, netos, con violentos movimientos y escorzos que acentúan el dinamismo y anuncian el barroco

· Máximo interés por la figura humana, de canon sobrehumano (gigantismo), enormes proporciones alejadas de la realidad, montañas e muscu1os y fuerza titánica, también "terribilitá".

· Su primera obra conservada es 

· "LA SAGRADA FAMILIA de TONDO DONI” 

Tondo por su forma circular y Doni por el apellido del encargante. Es la única obra de las que ves expuesta que no se encuentra en la Capilla Sixtina sino en la Galería Uffici de Florencia. 

Observa que las posiciones son de un cierto equilibrio inestable (algo muy imitado en el barroco) y que en segundo plano todas las figuras están desnudas.

Es la única obra de Michelangelo pintada sobre tabla y mide 1,20 mts. de diámetro.

Miguel Ángel trabajó su primera etapa en Florencia, bajo la protección de los Médici, especialmente como escultor. En esta ciudad recibió el encargo de la poderosa e influyente familia Doni para realizar una Sagrada Familia, que el artista inscribió en un círculo (tondo). De ahí el sobrenombre con que se conoce a este cuadro. Tan esculturales son las figuras que semejan esculturas. Los colores intensos y la volumetría corporal junto con dibujo nítido y vigoroso son las características que vuelven a repetirse en esta obra miguelangelesca.

 La formación como escultor de Miguel Ángel determinó el aspecto de sus figuras, que parecen de una raza de gigantes y cíclopes.Se observa que las posiciones son de un cierto equilibrio inestable (algo muy imitado en el barroco) y que en segundo plano todas las figuras están desnudas.

 Asimismo, pese a lo temprano de la fecha, la complejísima estructura de la composición anuncia el Manierismo, del que se le considera precursor: La estructura se basa en una curva helicoidal, que prácticamente no había sido empleada hasta ese momento. La base de la curva es la Virgen, con unas poderosas piernas que recuerdan los mantos y las vestiduras de las sibilas en su obra de  la Capilla Sixtina. María se gira sobre sí misma hacia su derecha para recoger o entregar al Niño a San José. El Niño se encuentra en ese famoso "equilibrio inestable" que caracteriza las figuras del artista, tanto en pintura como en escultura. San José continúa el movimiento espiral, balanceando el cuerpo esta vez hacia la izquierda, en cuclillas, sin apoyarse de manera segura en ninguna parte, una pierna abierta para prestar apoyo al Niño y otra para sostenerse a sí mismo. El efecto es de movimiento, inestabilidad, de grupo apilado que puede derrumbarse en cualquier momento y sólo se sostiene merced a la increíble fuerza que emana de todos ellos. Como decimos, esta composición era inusual en la época; sin embargo, el rasgo más controvertido del Tondo Doni es el friso de desnudos que hay en el fondo. ¿Qué significan todos esos jóvenes de belleza atlética tras la Sagrada Familia? Se han interpretado como una alusión a la Edad Dorada del hombre, ese estado paradisíaco que los filósofos griegos creían anterior a la civilización. 
En la Edad Dorada, como en el Edén cristiano, el hombre estaba en contacto directo y en gracia con la Naturaleza y no requería vestidos, ni herramientas, ni armas. Dada la influencia del neoplatonismo en los círculos intelectuales florentinos, es probable que Miguel Ángel esté cerrando el círculo que se inició con el paraíso de la filosofía griega (pagana) y que finaliza con la llegada de Dios al mundo, que devuelve la perfección perdida.
· Pero su obra principal es la "DECORACION al fresco de 

· "LA CAPILLA SIXTINA" en el Vaticano. (Libro 378-379.Fotocopia)
· Concibió una estructura del conjunto en la que pintura arquitectura se encontraran unidas: la arquitectura actúa como marco de la superficie de las pinturas. En su análisis hay que distinguir dos zonas de distintas características: la bóveda y la cabecera.

· En la bóveda:

· Pinta temas del Génesis (350 figuras independientes o formando escenas). Dentro de marcos arquitectónicos en perspectiva (pilastras, entablamientos, lunetos); aparecen cuerpos, muchos desnudos, de gran volumen y poderosa musculatura, en posturas difíciles y violentas, con atrevidos escorzos. Viene a ser un canto al cuerpo humano, pero que se aparta ya del equilibrio y la armonía clásica, Las escenas más conocidas es la "Creación del Hombre" y entre las figuras cabe destacar la de las "Sibilas" y los "Profetas".

· "CREACIÓN DEL HOMBRE"(Libro 379) 

· es de las últimas que pintó en la Bóveda, y en ella la intensidad de los tonos de color es mayor. La compone a base de dos grandes unidades: Dios que aparece en la inmensidad del cielo con un manto envolvente de ritmos de fuerza-vorágine y se acerca al mundo desolado e inerte de Adán. Miguel Ángel concibe a Dios como el escultor que crea en esa materia inerte, a imagen suya, la belleza del primer hombre; los colores resaltan por las armonías que establece entre los tonos cálidos y fríos (rosados, marrones del desnudo, sobre el verde azulado del suelo; rosas-violetas de la túnica de Dios sobre el fondo oscuro del manto)

· LAS "SIBILAS" Y LOS "PROFETAS" 

· presentan proporciones gigantescas, que van aumentando desde la entrada hasta el altar, para corregir la disminución que se debe a la perspectiva, cuando observador contempla los frescos desde la entrada de la. capilla. Para las figuras de las Sibilas, Miguel Angel empleó modelos masculinos; las cinco sibilas junto a los profetas simbolizan el anuncio de la llegada de un Salvador.

· EL papa, Paulo III, le encargó que completará la cabecera del fondo o frontis de la Capilla vaticana tras 20 años de acabarla. Allí desarrolló el tema del 
· "JUICIO FINAL" 

· en el que se acusa el desbordamiento dramático. En efecto, el artista atravesaba ya una profunda crisis espiritual, y la obra es reflejo de esa crisis.

· A nivel iconográfico: representaba a Cristo en el centro, Dios-Juez, como un Júpiter pagano (originariamente desnudo pero cubierto durante la intransigencia religiosa de la Contrrreforma), lanzando el rayo, hercúleo, terrorífico en su ira; en torno a él una una masa angustiada de seres gigantescos:la Virgen, y dos santos (uno de ellos, S. Bartolomé, sostiene una piel en la que se representa M.Angel, como parte de la humanidad); a la derecha, la caída de los condenados; a la izquierda la resurrección de los muertos y su ascenso á los Cielos.(Movimiento cósmico) 
· Hay , pues, 3 niveles (celeste-terrenal-infernal). 
· Las figuras son un estudio insuperable de cuerpos desnudos, pero en conjunto forman una masa humana que se agita violentamente en un marco confuso (más de 400 figuras en un espacio no excesivainente grande) ;se aprecia un movimiento giratorio que une las ascensiones y las caídas alrededor del espacio central donde se encuentra la figura de Cristo-Juez, y hasta los elegidos parecen aterrorizados. 

· El colorido es más oscuro que en la bóveda, acorde con el drama de la humanidad, gigantesca, enorme, soberbia, pero sumergida en la desgracia y el pecado.

· El pintor plasma una visión dantesca del final de la humanidad.El pesimismo y dramatismo exagerado de esta obra final es ya claramente "manierista": No hay que olvidar que se estaba viviendo el momento de máxima crisis por la Reforma protestante y la división de la Iglesia.

· Desde el punto de vista artístico, M.Ángel se anticipa en esta obra al Barroco.

