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EL RENACIMIENTO ITALIANO DEL SIGLO XVI

1 Pintura italiana del S.XVI

Existen tres grupos de artistas:

A) Artistas mayores: Leonardo: 1452-1519, Rafael: 1483-1520 y Miguel Angel: 1475-1564.
De 1495 a 1520 es el periodo del clasicismo italiano, es la cuspide y los genios en esa época muestran
todo lo que se debia mostrar, Es el ideal.

B) Artistas colaboradores y seguidores de estos genios. Hablamos de Romano Julio, fiel
intérprete de Rafael, Andrea del Sarto, fiel de Leonardo, Pantormo de los dos y Primaticio, fiel
seguidor de Rafael.

C) Pintores manieristas: de 1520 al 1600 se da la época llamada de Bajo Clasicismo o
Manierismo, con caracteristicas propias que definiremos mas adelante. Existen tres tipos de
manierismo: de la composicidon. de la luz, y del color. Existen también tres pintores que representan

estas tres formas de manierismo: el Parmigianino y Antonio Allegri (el Corregio) y el Bronfino.
Aparte de estos tres grupos de artistas existe una escuela que va a evolucionar paralelamente
durante todo el siglo XVI: es la Escuela Veneciana formada por Giorgione, Tiziano, Veronés,

Tintoretto y los Vasano.

1.1 Artistas mayores

1.1.1 Leonardo De Vinci,
Es el ideal de artista integral renacentista aunque Miguel Angel es mas perfecto. El mas

especializado de los tres en la pintura va a ser Rafael, aunque en su ultima etapa pictérica va a dejarse

influenciar por la violencia de Miguel Angel.

Leonardo representa el ideal de hombre sabio y va a tener por eso una vida artistica errante,
Sera reclamado por diferentes mecenas. Nacid en Vinci, un pueblo muy cercano a Florencia y en esta
ciudad se educd. Empezo sus estudios de Bellas Artes en el taller de Verroquio y ya en 1482 se
presentd al mecenas de Milan. Con él estuvo hasta el afio 1499 cuando Milan fue conquistada por los
franceses. De alli volvié a Florencia y después a Roma donde coincidié con Rafael y Miguel Angel.
Por ultimo, en 1515 Francisco | de Francia lo llamé a Fontainebleau y alli trabaja hasta el 1519 cuando

muere. Este seria pues su ultimo mecenas.
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El se consideré mas como hombre préactico que como pintor. Vivié de sus trabajos varios y no
de su pintura (cuya obra es muy reducida). Hacia disefios artisticos, trabajos cientificos, bailes de
disfraces. En escultura siempre busco dar la sensacion de movimiento y sus bocetos iban siempre mas
alla de las posibilidades técnicas. En todos los campos persiguié el mas dificil todavia y en su pintura

no iba a ser menos.

Leonardo era un excelente dibujante sobre todo a la hora de representar el movimiento, aunque
el movimiento no es muy frecuente en la pintura de Leonardo. EI color en su pintura tiene como base
la técnica del "Esfumato” o difuminado: se diluyen los contornos para integrar a la figura en el paisaje
0 para representar rostros con sutiles expresiones. En su color se difuminan blancos y grises para
difuminar asi el resto de los colores y lograr asi aspectos expresivos sutiles, por ejemplo su risa

leonardesca, lo que da a la figura sensacion de vida, de poesia, de misterio.

La Virgen de las rocas es un cuadro que no tiene precedente alguno que le sirva de

inspiracion. Nunca se habian dado paisajes tan misteriosos e irreales como este. La pintura de
Leonardo aporta conceptos nuevos, tanto en iconografia como en el
paisaje. Las rocas son productos de su imaginacion, es decir, una
ambientacion realmente innovadora. Tiene dos grandes caracteristicas:
el dibujo y el esfumato que se ve en los fondos vagos e irreales, las
rocas son de azul grisaceo y blanco pero con una especie de neblina
que lo difumina todo. EI contorno de la Virgen no se ve, se mezcla con
el paisaje. En el dibujo consigue una composicion muy clasica, tanto
que a partir de ahora el esquema triangular va a ponerse de moda en el

Renacimiento. Una piramide o triangulo con la Virgen como angulo

superior. Una composicion muy ordenada que refleja un mundo muy
ordenado,, el triangulo recibe la iluminacion principal. Las figuras estan en reposo pero ciertos gestos
le dan algin movimiento a la escena: las manos sefialando cosas por ejemplo, es una conversacion de
gestos, es este suave movimiento el que caracteriza a la elegancia clasica, un dinamismo arménico que

esta entre el estatismo y el movimiento acusado.

La ultima cena es su obra maestra. Es posterior a la primera (la Virgen fue realizada en Milan

entre 1483 y 1487 y la Gltima cena es del afio 1497). Fue un encargo del mecenas de Miléan (la familia
de los Sforza) para el Refectorio del Convento de Santa Maria de las Gracias. El cuadro esta muy mal
conservado por las guerras napoleonicas. Es la obra clasica por antonomasia y todos sus elementos

pictoricos estdn en armonia. La escena se desarrolla en una sala rectangular y Leonardo elige el
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momento de la acusacion a Judas. Lo que busca en realidad es resaltar la figura de Cristo mediante
unas leyes de perspectiva. La habitacion se nos muestra en profundidad, en perspectiva, con una serie

de lineas de fuga hacia el centro. Al fondo las tres ventanas dejan ver un paisaje que aumenta el

espacio. La perspectiva se armoniza con el momento, las
lineas de fuga confluyen en la figura de Cristo, el cual
esta en el centro de la mesa en forma de triangulo con las
manos extendidas lo que le da sensacion de reposo. El
resto de las figuras estan agrupadas en grupos de tres y la
figura de Cristo es la anchura que separa dos de estos
grupos. En estos grupos las relaciones gestuales confluyen en la cabeza de Cristo pero cada gesto es
diferente. Judas es el Unico que muestra un gesto de rechaza hacia Cristo, A Pedro se le ve amenazador
(intenta captar la sicologia de cada personaje). Del color no se puede decir nada porque no se
conserva, Unicamente percibimos la armonia de los tonos. Cada rostro es perfectamente distinto a los
demas reflejando la sicologia de cada apéstol y esto lo consiguio retratando a diferentes personajes de
la calles, vagabundos y pordioseros. Se preocupO por la individualizacion y la captacion de la
personalidad de todos sus personajes.

La Gioconda es el retrato de una mujer real: Mona Lisa, tercera esposa de Giocondo de
Florencia. Cuando la pint6 tenia treinta afios. Su pose es sencilla y lo ’
mas importante de esta obra es esa imperceptible y poética sonrisa, es
una misteriosa sonrisa que refleja toda una personalidad. Es una obra
representativa del estilo de Leonardo, y podemos observar las
principales caracteristicas de su pintura, el esfumato en el paisaje de
fondo envuelto en neblinas con rocas fantasticas. Todos los colores
estan trabajados a base de blancos y grises que diluyen las formas e

integra a la figura dentro del paisaje. Son tonos aterciopelados, medios
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tonos difuminados. Esa sonrisa ha sido el paradigma de la pintura desde
siempre. Fue estudiada por todos los pintores incluso por Froid. Precisamente fue Froid quien revelo el
caracter homosexual de Leonardo a través de esta expresion. Sélo alguien que siente como una mujer
pudo convertir toda la esencia de lo femenino en una sonrisa. Leonardo supo captar la esencia de la
psicologia del eterno femenino. Es una sonrisa ambigua que rebosa felicidad como si degustara con
una cierta maldad interior todo lo que habia conseguido, es decir, casarse con una de las personas mas

ricas y ser admirada en toda Florencia.
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El retrato de Leonardo no buscaba solo el parecido sino conseguir que el retrato siga viviendo
fuera de su original, captando su psicologia y su esencia interior. Eso es lo que consigue Leonardo en

este retrato.

1.1.2 Rafael
A pesar de su corta vida, realiz6 una obra es muy extensa (sus obras y las de su taller). Nacid

cerca Urbino y murio a los 37 afios en Roma. Su vida artistica tiene 4 etapas:

A) La etapa de Urbino, hasta los 18 afios
B) La etapa de Perugia, del 1501 al 1504, donde acusa el influjo de la escuela de Umbria y
del Perugino en particular
C) La etapa de Florencia, de 1504 a 1508, donde acusa el influjo de Leonardo
D) La etapa de Roma, de 1508 a 1520. Alli es llamado por el Papa para decorar el palacio

papal y es su época mas fructifera,

Rafael es el que mejor representa la perfeccion del Clasicismo en la pintura. Realmente no es
original en sus temas pero él realiza la sintesis creadora que convierte todos sus cuadros en rafaelescos.
Se dejd influir por Leonardo y Miguel Angel pero no plagi6 a ninguno de los dos. Esa sintesis creadora
la realiza a través de un dibujo perfecto y un total dominio del color. Sus colores son claros,
esmaltados y delicados. Para cada tema presenta una gran variedad de recursos compositivos.

De las dos primeras etapas no veremos nada por que su obra es es-
casa e infantil en cierto modo. De la tercera etapa es el tema de las
madonas (hizo en total 15 madonas). Por la repeticion de este tema se
consider0 a Rafael un pintor dulzon y hortera, con poca imaginacion, pero
hay que tener en cuenta que el tema de las madonas gustaba en Florencia.
La familia de los Meédicis habian vuelto después de la rebelidn
protagonizada por el predicador Savonarola y con ellos el arte vuelve hacia
unos tintes afables, agradables, no comprometidos y sin iconografias

complicadas, es decir, una pintura bella sin demasiados trasfondos. Por

eso Rafael pinta en esta época todas estas madonas. Pero a pesar de todo
Rafael, que en este tema se presta tan poco, emplea casi siempre la composicion triangular dentro de

una gran variedad, dandole al conjunto una sensacion de reposo y equilibrio muy clasicos. La Madona

del Gran Dugue tiene un rostro parecido a la Mona Lisa, por eso el influjo de Leonardo aqui es

evidente. Inclinacion del eje de simetria para dar esa sensacion de reposo y de ternura a la vez.
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La Madona de San Sixto tiene un color mas real y la escena es
mas teatral, con unos arcos que cumplen la funcion de telén, Aparecen
dos nifios juguetones y tiernamente humanos. Los colores son mas
opacos, con mas fuerza, De nuevo nos encontramos con esa composicion

triangular tan equilibrada, tan clasica.

El retrato del Cardenal es un

ejemplo de retrato psicoldgico. Nos

demuestra Rafael su completo dominio del color en ese rojo brillante de
la thnica del cardenal, un rojo con una calidad tactil que muestra in-
confundiblemente la seda. EIl rostro aparece anguloso, altivo, distante,
inteligente, no familiar, severo, de un joven cardenal politico de dura

personalidad. Sus ojos asimétricos mirando en diagonal manifiestan su

vida interior.

La escuela de Atenas es una obra de la época romana. Aqui nos encontramos con el Rafael

méas grande y mas clasico. EI Papa lo llama para que decore algunas estancias del Vaticano,
exactamente son 4 y las 4 forman un conjunto jerarquizado de frescos en las paredes. Es un auténtico
complejo mural el que forman estas cuatro estancias que son: El incendio, La asignatura, De Heliodoro
y de Constantino. El fresco de la Escuela de Atenas esta en la estancia de la Asignatura.

El conjunto estd concebido con armonia, con una
fuerte jerarquizacion de las figuras, con un clasicismo
perfecto. Los amplisimos espacios abovedados son la
escuela en si. EIl marco arquitecténico es monumental y
tiene el sentido de monumento a la sabiduria de los clasicos,
monumento al clasicismo en si y por lo tanto monumento a

la humanidad. Refleja una planta centralizada ( entonces en

arquitectura era la estructura mas perfecta y mas clasica). Es un templo imaginario y simbdlico de la
sabiduria. Los personajes que aparecen son cientificos desde la Antigliedad hasta su época (aparece
Platon. Aristételes, etc) pero pintados con rostros contemporaneos e individualizados. Por ejemplo
Platon estd pintado con la cara de Leonardo ya bastante anciano. Aristoteles y Platdn estan en el
centro y rodeados de otros filosofos. Rafael queria representar las dos tendencias filoséficas opuestas:
método ideoldgico o método cientifico. Hay otros grupos rodeando a los maestros. Los rostros son
individualizados pero serenos, bellos en su senectud y muy clasicos. Los gestos son variados,, el color
armonico y el dibujo y la anatomia perfecta. El canon para las figuras es también el clasico en sus
proporciones. Es el culmen del clasicismo.
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En el _Incendio del Vorgo es donde empieza Rafael a decantarse por un cierto manierismo.

Rompe el equilibrio armdnico entre el fondo y la forma ya que emplea técnicas manieristas. Expresa
un hecho histérico, un incendio que sofocd milagrosamente
el Papa. Deja a un lado el clasicismo y acude a férmulas
manieristas como relegar la escena principal a un segundo
plano o a un lateral. La escena del incendio se encuentra en
un lateral y apenas se ve. Ademés existe una

descomposicion de espacios. Al fondo esta sentado el Papa,

rodeado de una multitud que lo aclama. Es pues otra escena
principal que también va al fondo, en un segundo plano. Después hay un espacio vacio de gente y en el
primer plano a la derecha la gente se amontona. Esta creando esa angustia de espacio tan caracteristica
del manierismo que sirve para expresar una tension. Los gestos son sin energia vital; se les ve un cierto
desencanto vital propio también del manierismo. En cambio el dibujo y los estudios anatémicos son
perfectos, como siempre, Emplea ya canones de un manierismo incipiente, cuerpos alargados y
reduciendo el tamafio de la cabeza. Estos detalles manieristas seran exagerados por los discipulos de
Rafael, llegando asi al manierismo pleno.

1.1.3 Miguel Angel
Se consideraba mas escultor que pintor. Pintd menos que esculpid y siempre a la fuerza. Pero

todo lo que pinta es monumental gigantesco y escultérico. Trabajé mucho y le agobiaron siempre pero

él siempre creo arte.
Su estilo proviene de su escultura. Se desentiende del paisaje y de lo anecddtico. Tiene un
concepto de la pintura monumental. Pinta grandes héroes, arquetipos de Mesias, hombres grandes en

cuerpo y en alma.

La Capilla Sixtina le costd 4 afos, desde 1508 a 1512. Segun el encargo, debia pintar la

historia del Universo en 9 grandes paneles sobre el techo. El encargo era del Papa Sixto 1V y una vez
concluida le encomendd la decoracion del Testero en la misma sala. Tuvo que trabajar en condiciones
muy duras, echado sobre los andamios y pintando figuras monumentales, dos veces el tamafio natural.
Tuvo que tomar una perspectiva adecuada para ser vista desde abajo. Son 9 paneles inspirados en el
Geénesis y se leen desde el altar y hacia los pies de la capilla. El tema va desde la creacion de la luz
hasta la embriaguez de Noé (alegoria del pecado), pero él empezé al revés y ello explica que el final
tenga mas figuras que el principio en el altar (porque se cansaba).
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Hay elementos ficticios arquitectonicos, unos
triangulos monumentales que enmarcan unas figuras
monumentales. Estos elementos sirven para dividir las
escenas y a la vez para crear espacios sobre los que situar
figuras que no entran en ninguna escena. Es precisamente
en estas figuras donde Miguel Angel desarrolla los
primeros elementos manieristas de su pintura. Desarrolla

el equilibrio inestable del manierismo entre figuras que se

sientan mal en estructuras insuficientes, posiciones antiestaticas que provocan una tension, parece que

estan a punto de caer.

Dios y Adén describe el tema de la creacion del hombre como una prolongacion de Dios. Los

dos estan unidos por un dedo. Encontramos ese aspecto B " .,,.. i *F
hercileo y monumental de todas las figuras de Miguel el Kg
Angel. El color es austero y de caracter escultérico porque
él piensa como escultor. Pertenece a una escena de la parte
primera (por lo tanto del final del trabajo) y por eso hay
pocas figuras de caracter monumental. Prescinde del

paisaje y lo reduce a una minima expresion.

El Testero es la Gltima obra pictérica de Miguel Angel (1535-41). Podemos observar un
cambio total. EI color es mas sombrio, méas agrio, con un predominio de azules y con una vision muy
tenebrista del juicio final. Los rostros son severos y la figura central es la de_Dios. Este aparece
castigador, condenador y atormentado. Lo represento
desnudo y después se le puso un velo. Miguel Angel lo
queria desnudo para hacerlo semipagano, es decir, una
idea encerrada en un cuerpo material y pagano, el de
Jupiter.  En otras figuras del mismo conjunto si
permitieron los desnudos. En definitiva es un arte mas
tremendo y con un concepto mas dramatico del Juicio

Final: un torrente de cuerpos desnudos que caen al

fondo infernal. Las figuras estan agitadas, desproporcionadas, de gestos muy duros, de cuerpos

excesivamente alargados, casi expresionistas.
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1.2 El Manierismo

Durante el resto del siglo XVI se producen cambios estilisticos notables que se apartan del
clasicismo, incluso van contra él, pero que tampoco se acercan al Barroco. Es la etapa manierista, un
arte refinado, amanerado, muy elitista, que exagera los defectos finales de los maestros clasicos. Este
estilo refleja una sociedad en crisis, es el declive del equilibrio renacentista, y frente al orden de un

mundo racional, se empieza a imponer el desorden de un mundo irracional.

El origen del término se encuentra en la expresion italiana de crear arte “a Ila maniera di”, es
decir, pintar, esculpir o construir a la manera de los tres grandes maestros pero amanerando y
exagerando su estilo y sobre todo exagerando los elementos finales de cada uno de estos maestros, los
elementos anticlasicos. Refleja la crisis cultural del clasicismo. Es un arte refinado, ingenioso,
minoritario y cortesano. Refleja también el antivitalismo de una época, acentGa un despliegue de

fuerzas pero sin vigor espiritual: son figuras que trabajan mucho para no hacer nada.

Pero no podemos entender este arte si no analizamos un poco la coyuntura historica que lo
rodea. Estamos en una encrucijada de cambios politicos y religiosos que impiden la convivencia
desahogada del optimismo humanista. Italia se ha convertido en un campo de batalla ya que Francia y
Espafia se disputan el dominio de la zona. El punto algido de la contienda se da en el saqueo de Roma
por las tropas de Carlos V. Por otra parte la Reforma Protestante agudiza la crisis al poner en tela de

juicio la supremacia de Roma.

Caracteristicas:

A) Liberacion del culto a la belleza clasica, a la serenidad al equilibrio y a la claridad del
Renacimiento. A veces se trata de hacer lo contrario de lo que se hacia en el Renacimiento.
B) Alejamiento de la realidad. Las obras reflejan una tension interior que termina en el
irrealismo y la abstraccion olvidando la fidelidad a la realidad del Renacimiento.

C) Es un arte intelectual, refinado y cortesano, por eso no tuvo expansion en las clases

populares y quedo reducido a ciertas élites.

En pintura las caracteristicas propiamente dichas son:

A) Angustia del espacio. Se descompone el espacio racional clasico y se desequilibra. Zonas muy

vacias junto a zonas muy llenas, composicion irregular y descompensada, sin ejes de simetria
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B) Inestabilidad de las figuras. No estan en reposo pero tampoco en movimiento. Estan en un

equilibrio inestable, a punto de caerse.

C) El dibujo es deformador de la realidad. Se imponen las curvas largas, la linea "serpentinata” de

doble curva. Dibujo sofisticado y artificioso para acentuar los gestos y los escorzos.

D) El colorido esta pensado sin valor plastico, no sirve para modelar sino para decorar. Los
colores preferidos son molestos, agrias combinaciones de azul y verde, de diferentes amarillos
sucios, son colores inarmonicos, acidos y frios, todo lo contrario al color suave del Renacimiento

clésico.

Existen diferentes caracteristicas de manierismo para cada arte pero eso lo veremos cuando
veamos escultura y arquitectura manierista. También existe una literatura manierista. En realidad es

un movimiento global que abarca todas las facetas de la cultura.

En pintura lo mas caracteristico es el Parmigianino y la obra mas

claramente manierista es su Madona del cuello largo. La deformacion

aqui es total y producida principalmente por el dibujo. El nifio esta
ridiculamente alargado y la figura de la Virgen es lo més anticlésico que
existe, de cabeza pequefa, cuello desmesuradamente largo y un cuerpo
que se agranda progresivamente y vuelve a disminuir en forma de rombo.
A la derecha hay un monton de gente y a la izquierda un paisaje infinito y
desierto de gente. EIl punto de vista es muy bajo y asi la Virgen aparece
monumental ocupando todo el cuadro, como si no tuviera suficiente

espacio. La linea serpentinata aparece en el nifio y en la Virgen. El

concepto de este cuadro era muy revolucionario, sobre todo cuando la gente alin estaba acostumbrada a

las formas renacentistas. El color, el dibujo, la composicién, todo en esta obra es manierista.

1.3 La Escuela Veneciana. (s. XVI)

También ella sufrird la misma evolucién hacia el manierismo pero con matices distintos. Se

dejo influir por los grandes maestros pero ella también influira en toda la pintura italiana e incluso
europea: en Alberto Durero, en los espafioles, el Greco, por ejemplo. En su etapa final es el precedente
de las escuelas barrocas por ejemplo en Espafia, donde llegan dos corrientes: Caravagio y la escuela
veneciana. También influye en el Barroco flamenco, en Rubens, etc. Sus obras fueron muy cotizadas y

sus autores salieron a Europa. Asi hoy su obra esta esparcida por todo el continente
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Caracteristicas

e Desarrollan las dos técnicas, 6leo sobre lienzo y pintura mural al fresco. Las dos tienen las

mismas caracteristicas pictoricas.

e Tienen gran aficion por el lujo, vestidos suntuosos, composiciones numerosas donde
abundan los objetos de la vida cotidiana. Es la expresion del alto nivel de vida
veneciano, algo de lo que estaban muy orgullosos y de lo que hacian gala siempre que
podian. A veces llega hasta tal punto que los detalles esconden la escena principal que

suele ser religiosa.

o Un sentido lujoso también del color, calidades tactiles de una gran densidad, colores

calidos, mas propios para este ambiente opulento.

o Importancia protagonista del paisajes, con una vision poética y romantica, donde el
paisaje es la escena principal pero siempre vista a traves de un prisma de luces tamizadas que la

convierten en idilica.

1.3.1 Giorgione

Tiene unas caracteristicas que coinciden plenamente con las generales de su escuela. Giorgone
nace en 1476 y muere en 1510. Toda su obra se desarrolla en Venecia. Creo6 un taller donde Tiziano
fue discipulo suyo y colaboré en algunas de sus obras. Es el pintor mas comprometido con el paisaje

veneciano.

[

En La tempestad, (1503-04) el tema en si es un enigma. No

se sabe lo que representa. Aparece una mujer amamantando a su nifio
y un caminante al otro lado. No se sabe siquiera si quiere decir algo o
s6lo es una escena anecdotica y sin importancia. Lo que esta claro es
que el protagonista es el paisaje, mas propiamente la tempestad, ella
es la que da el tono cromatico a todo el conjunto, una gama de verdes
azulados en tonos oscuros. La tormenta es también la que crea esa
iluminacién irreal producida por el rayo y el relampago. Las figuras estan ajenas a la tempestad,
iluminadas como el resto del paisaje pero de una forma independiente. Recorta las casas y las siluetas

de los arboles con una luz imaginaria, casi tenebrosa.
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El Concierto campestre parece un cuadro mitolégico. Aparecen dos muchachas desnudas y

dos hombres hablando entre si y tocando el laud. De nuevo nos encontramos con un tema anecddtico,
esta vez mucho mas frecuente y clésico, pero lo maés
importante es el paisaje. Hay en esta obra una mayor variedad
cromatica, tonos dorados de los cuerpos para modelar unos
cuerpos femeninos que siguen el canon de belleza del
Renacimiento, rojos aterciopelados propios de la escuela
veneciana y los densos verdes. Todos ellos crean esa

sensacion de armonia, de atmdsfera densa, calida, sensual y

muy clasica.

1.3.2 Tiziano

Es el pintor mas representativo de la escuela. Vivio 89 afios de plena actividad pictérica (1487-
1576). Se formd en el taller de los Bellini y fue un pintor de éxito y fama. Fue solicitado por todas las
cortes italianas: 1509 en Padua, 1516 en Venecia donde fue pintor oficial, 1523 en Ferrara, 1545 en
Roma al servicio del Papa, 1547 en Alemania al servicio de CarlosV, etc, La ultima etapa de su vida la

paso en su Venecia natal.

La Alegoria del amor sagrado y el amor profano es una obra de juventud. Aqui podemos

hacer un estudio profundo de iconografia. El amor sagrado se asocia con la figura desnuda y el amor

profano o vanal con la figura del 2 T AP v TR W
vestido luminoso. El desnudo en esta .' €4 '
época y desde la sociedad griega es
el reflejo de la belleza ideal y de la
franqueza, de la pureza, es el amor
sublime de la razon. En contra esta
el amor material, carnal y pasional, adornado para gustar mas. Las dos figuras estan sentadas sobre un
estanque y detrds hay un cupido agitando el agua como diciendo que lo que fecunda todo es el amor.
El paisaje del fondo también es moralizante y alegdrico: detrds del amor profano hay un paisaje
campestre con un castillo que representa a la ciudad terrenal y detras del amor divino hay un paisaje
mas bucdlico con una iglesia al fondo. Esto nos muestra el nivel de cultura humanista que habia en

Venecia, un humanismo sensual representado por el lujo, la calidad y el refinamiento.
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La gran bacanal es el tipico cuadro mitoldgico y pagano. Representa la alegoria del vino con

el dios Baco. Al autor le interesa destacar la belleza de este mito y la Bacanal le interesa por dos
" cosas: representar a las figuras y después representar un
paisaje que se fusione con ellas. El protagonista es el vino y
por eso lo pone en el centro de esa composicion triangular
una composicion subyacente no tan clara como en el cuadro
anterior. Hay una gran vision de profundidad en el paisaje.
Por estas caracteristicas Tiziano se sitla paralelamente a la

perfeccion clasica de Rafael.

La Crucifixion es un cuadro de la ultima etapa de su vida cuando su concepcion de la pintura

ha variado mucho. Concibe los cuadros como una mancha previa de color para acentuar la
expresividad. Ya no le interesa el clasicismo de su primera etapa. Aparecen las figuras recortadas
sobre un ambiente oscuro. Para dar la sensacion de pintura grumosa, con mucho cuerpo, Tiziano
recurre a la técnica de pintar con los dedos. Esta forma de aplicar el color, junto con los tonos oscu-
ros, es lo que contribuye a crear este ambiente dolorido y sérdido.

1.3.3 Veronés
Es el pintor més ilustrador del lujo y de la alegria venecianas. Naci6 en 1518 y murié en 1588.

Hace sobre todo pintura decorativa de caracter mural y teatral. Decora palacios y casi todas las villas
campestres que construyd Palladio. Opuesto a Tiziano, es mucho mas veneciano que €él. LLega a
Venecia y se da a conocer como decorador de Iglesias. El concepto de la decoracién mural lo traslada
a los lienzos. Sus temas son casi siempre religiosos pero llega a perderse por el volumen de objetos de

lujo y por el marco monumental.

Jesus comiendo en casa de Levi es una obra donde el marco arquitectonico llega a ocultar la

e
|

escena. La comida esta ocultada por el arco de
triunfo de Venecia (simbolo del triunfo de la
ciudad y de su economia). EI fondo esta
compuesto por edificios clasicos, simbolo de la
armonia que reinaba en la ciudad. En el centro
del arco esta la comida. En los lados estan las
clases altas de Venecia. No tiene nada de religioso y en algunos casos tuvo problemas con la

Inquisicion. Muestra los vestidos y objetos de lujo, colores fuertes y composicion humerosa.
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1.3.4 Gacopo Robusti (Tintoretto)
Nace en 1518 y muere en 1594. Es el que mas evoluciond en esta escuela y se incorpora

plenamente al manierismo. Interpreta temas ya bajo una Optica casi barroca. Por eso es el pintor mas
atipico de la escuela. Practica experimentos porque le interesa el dinamismo y la expresion tanto por
el dibujo como por la luz. Su influjo mas importante fue el del Greco.

En El lavatorio de los pies, de la escena de la Ultima Cena, elige lo més trivial, cuando Cristo

lava los pies a sus discipulos. Sitda a Cristo a un
lado para hacerle perder importancia. Esto
supone un cambio iconografico muy peligroso.

En el centro pone un perro, que es un detalle

manierista. Ocupa el espacio de una manera
desigual. Hay una gratuidad de movimientos y una movilidad muy manierista. Frente al gran vacio,

situa la mesa en perspectiva.

El rapto del cuerpo de San Marcos es una marco irreal,

imaginario y sorpresivo. Hay un cielo de tormenta aborrascado,
figuras que huyen de algo frente a las centrales. Colorido manierista,
el cuerpo de cara al espectador siguiendo el gusto manierista. Gran

vacio en el cuadro y exagera la perspectiva.

1.3.5 Los Bassano.

Tanto el padre como los hijos jugaron un papel importante como difusores de la pintura
veneciana a traves de sus cuadros pequefios, que fueron los que mas se exportaron fuera. Pero ellos
también marcan el final de la evolucion de esta escuela. Se basan en caracteres anecdoticos.
Representan muchos objetos con gran eficacia realista y naturalista: corderos arboles, pero les falta

profundidad de planteamientos.

La Escena del paraiso terrenal es casi todo paisaje, una gran llanura en el lado opuesto a

nuestros primeros padres, representando muchos animales: ovejas, cabras., gallos, etc. Sus cuadros,
como este, pasan por ser escenas de género mas que pintura religiosa ya que el tema queda totalmente
encubierto. No son grandes creadores pero influirin mucho en la pintura espafiola del siglo XVI1I.
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2 Arquitectura del s. XVI en ltalia

Representa el clasicismo y la perfeccion de todos los planes del s.XV. No sélo la perfeccion
técnica sino también emblematica, el edificio se convierte en emblema. Seran de planta centralizada,
tanto en edificios grandes como en pequefios. Del 1500 al 1525 se dan los afios de pleno clasicismo.
A partir de aqui, la arquitectura va a ir por sentidos diferentes y sobre todo la religiosa. A partir de
esta fecha hay que diferenciar entre arquitectura civil y religiosa. La religiosa vuelve a la tradicional
planta longitudinal por influjo del Concilio de Trento. En la arquitectura civil tiene entrada el

manierismo (que en lo religioso es mas comedido). Palacios y Villas seran las mas manieristas.

Focos: El principal ahora es Roma (y no Florencia), la cual emprende una labor constructiva
imponente sobre todo en el Vaticano. Después Venecia, sobre todo en la segunda mitad del siglo
XVI, encontrando su arquitecto preferido en Palladio, el cual realiza casi todos los palacios y villas
rusticas de Venecia. Después estd Milan, la cual mantiene un esfuerzo constructivo desde finales del

siglo XV. Pero Florencia, Mantua y Verona no pueden olvidarse tampoco.

Arquitectos: En Roma trabaja Donato Bramante (1454-1514). Hasta el 1500 trabaja en Milan
y después en Roma. Antonio de Sangallo es una figura que va unida a Miguel Angel, quiza el principal
arquitecto de este siglo, aunque empieza como arquitecto tardiamente, en 1546. Gacopo Varoci,
Vifiola (1507~1573) serd con Palladio los tedricos de la arquitectura de este siglo, y en Venecia,

Palladio representa el final reinterpretativo del clasicismo.

2.1 Donato Bramante

Realizo tres obras en Roma: El templo conmemorativo de San Pietro in Montorio, el primer
proyecto de la Basilica de San Pedro Vaticano y la Exedra o belvedere del Vaticano (unir dos alas del

jardin).

San Pietro_in_Montorio fue mandado construir por los Reyes

Catolicos para dedicarlo a San Pedro. Tiene dos niveles, uno inferior que
hace de cripta y otro superior también de planta circular. Observa un
gran purismo arquitectdnico sin ninguna concesion a lo ornamental.
Aplicacion rigurosa de un moédulo pero con una concepcion
arguitectonica muy rigurosa y severa, basandola con orden, medida y

proporcion. Esto va a servir de idea para San Pedro Vaticano. Realza los

Pagina 14 de 23



14 El Renacimiento italiano del S. XVI

Enrique VALDEARCQOS, "El Renacimiento italiano del siglo XVI'", Clio 33 (2007). http://clio.rediris.es ISSN:1139-6237

elementos arquitectonicos con deferentes colores al igual que Brunellesqui, Sigue un orden dorico
perfecto y clasico. Este templo intenta ser la perfeccién clasica y la demostracion de que la planta
centralizada era la més perfecta para dar ese sentido de armonia que tanto interesa en esta época. La
planta centralizada no servia para los ritos religiosos del catolicismo ni se adapta bien para acoger a
las gentes. Pero todo esto no tiene importancia. Aunque el edificio no sirva para hacer las funciones
de templo, si sirve para plasmar el ideal de armonia y la expresion de la perfeccion. Tiene un sentido
de edificio griego, realizado mas para la contemplacién del hombre, para causar un placer estético,
que para que sirva como templo. El piso inferior es como un peristilo de columnas déricas y el piso
superior estd rodeado de una abalaustrada. Se alternan en el muro nichos y pilastras paralelas a las

columnas.

Proyecto de la Basilica de San Pedro. El Papa Julio Il encarg6 a Bramante el proyecto de una

nueva basilica de San Pedro Vaticano. Bramante la disefi6 siguiendo

los presupuestos de San Pietro, es decir, de planta centralizada, de
cruz griega, de 4 brazos iguales articulando los espacios
entorno al crucero que sostendra la gran cupula y en los rincones
otras 4 cuUpulas mas pequefias entre brazo y brazo y con torres en
las esquinas. El proyecto era de lo mas clasico que se habia

visto, a pesar de que te- nia un defecto: no tenia una fachada principal

ni puertas monumentales. La cupula constaria de un
tambor columnado y una semiesfera con linterna. Este plano no se llevara a cabo por la muerte de
Bramante pero va a influir mucho en el resultado final. Muerto
Bramante tomo las riendas de la gigantesca obra Rafael, el cual muri6
también al poco tiempo. Entonces se hizo cargo Antonio de Sangallo,
el cual vuelve a la planta centralizada (Rafael la queria  longitudinal).
Pero Sangallo también murié al poco tiempo (en 1546) y como nadie
queria las obras porque estaban malditas las tuvo que coger el esbirro
del Papa, Miguel Angel, el cual simplifico el plan para acabar cuanto

antes.

2.2 Miguel Angel
Sigue fiel a la planta centralizada pero pone una fachada monumental con columnas

gigantescas y unas grandes escaleras. No pone torres en las esquinas y resalta la gran clpula como
simbolo del cobijo que la Iglesia Catdlica da a la Humanidad. Deja las 4 pequefias cupulas de los

angulos y deja el final de los brazos en redondo para simular mejor la planta circular.
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También cambio la forma de la ctpula, no respeto la tradicion clésica y se inspiré mas en la de
Brunellesqui de Florencia (texto). Es una cupula ligeramente peraltada y apuntada, resalta los gruesos
nervios que asi resaltan a su vez el peralte. Tiene un doble tambor y una
linterna. En el primer tambor hay una ruptura de la armonia disefiada por
Bramante hacia lo manierista y monumental con unas grandes columnas
dobles que son el origen de los nervios de la ctpula. Entre esas columnas
dobles pone frontones triangulares y redondos alternantes como si se
tratara de un edificio. El segundo tambor actla como un gigantesco
entablamento. En la cupula abre tres filas de ventanas falsas (otra

caracteristica manierista. Cuando acabd Miguel Angel esta cupula ya

estaba realizada la cruz griega de la Iglesia pero no su fachada. Todavia falta la aportacion de otro
arquitecto: Maderna, pero eso lo veremos mas tarde. Ahora seguimos con Miguel Angel.

El Palacio Farnesio lo empieza a construir

Sangallo y lo termina en 1546 Miguel Angel. Hace un
palacio muy normal, como todos, palacio bloque y
homogéneo como el tipico palacio florentino, Diferencia

los tres pisos por el modo de disefiar los vanos. Miguel

Angel quiso darle un eje de simetria y quitarle el aspecto
de bloque y por eso puso un almohadillado en el primer piso y en el segundo un balcén como si fuera
de entrada de la casa (era el piso noble) y luego acaba en cornisa. En el primer piso los vanos no
tienen fronton, en el segundo lo tienen triangular y circular alternados y en el tercero son todos

triangulares.

se le da y utiliza sélo elementos arquitecténicos, sin ningun
tipo de decoracion afiadida. Tiene tres tramos inferiores que
se unen en uno solo superior. La escalera se destaca por su
color gris sobre las paredes blancas. Utiliza también ventanas
falsas, soportes desmesurados y una sensacion de agobio por

la utilizacion del espacio, todo ello son caracteristicas

manieristas.
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2.3 _Vignola
Trabaja mucho con Miguel Angel. Arquitecto y tratadista, publica en 1562 las Reglas de los 5

Ordenes de la arquitectura que serd el libro de ensefianza mas difundido en el mundo hasta el siglo

XIX. Es un tratado donde resume los principios de la arquitectura del Renacimiento. Hace obras
religiosas y profanas donde ensaya soluciones manieristas.

La_lglesia del Gesu: La portada no es de Vignola sino de Jacomo de la Porta que la hizo méas

econdmica. Pero el resto influyé mucho en Europa. Tiene planta de
cruz latina con una sola nave pero con capillas laterales y con un crucero
muy corto. Una cupula en el crucero por donde
entra la luz principal. El juego de luces esta
estudiado para que dé la impresion de que es una
planta centralizada. La sensacion es de

unificacion espacial. La luz es un factor

calculado que entra por la cupula y vanos
laterales, luego hay una penumbra para cortar la nave central y asi, aunque es
una lIglesia de cruz latina, su iluminacion la convierte en una de planta

centralizada.

El precedente de esta iglesia es San Andrés
de Mantua de Alberti. En las capillas laterales que estan comunicadas entre
si, se podrian realizar misas privadas sin que tengan nada que ver con la
misa principal del altar mayor. Las Gltimas naves laterales pegadas a la
cupula central no tienen vanos para que se produzca una zona de sombra
que aisle esa zona central de los pies de la Iglesia. Por encima de las

capillas laterales hay un corredor que rodea la Iglesia con un barandado de

celosia para que los nobles no se mezclen con el pueblo. La decoracion
interior que vemos es barroca y posterior a Vignola. La decoracién original del autor era mas bien

someray purista.

24 Andrea Palladio

Estudié arquitectura en Roma. Es ademas tratadista y su obra fue amplia. Realiz6 edificios

religiosos, villas en el campo y edificios civiles como palacios urbanos. Como tratadista tuvo
influencia en toda Europa y en Inglaterra principalmente. Publico en 1570 Los 4 libros de la

arquitectura que fue el manual para las construcciones renacentistas.
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Su estilo es dificil de definir. No se comporta como un manierista, cuando casi todo el mundo
lo hacia (estamos en la segunda mitad del siglo XVI). Resume el final del clasicismo pero con
imaginacién y como una vuelta a la arquitectura romana con toda su pureza, una vuelta al clasicismo
pero con nuevas proporciones y buscando nuevas armonias. Representa para toda Europa y sobre

todo para Inglaterra, el final del clasicismo.

La lglesia de San Jorge fue realizada entre 1565 y

1580. Es una Iglesia de planta de cruz latina de tres naves con
una cabecera distinta de absides planos. Pero lo que mas
importancia tiene es su fachada. Para empezar es un fachada
que parece que sostiene la cupula que hay casi justamente
encima de ella. Es una fachada de poca altura para que no

resalte de los demés edificios que tiene al lado. Pero el

esquema de fachada es el ensamblaje de dos frontones: uno central y otro idealizado que arrancaria en
los lados e iria por detras de la fachada. Utiliza una escala particular para las columnas de esta fachada
para que resalten en monumentalidad. Por eso se reconoce a Palladio como el creador de este "orden

gigante™

La Villa Capra. El mayor éxito conseguido por Palladio se debe a sus villas campestres. Son

tratadas como verdaderos templos y consigue ademas integrar la arquitectura con el paisaje. Esta villa,
también conocida como La Rotonda, es de planta
centralizada y de una simetria rigurosa. Es el resultado de la
aplicacion del concepto de planta centralizada (que es
religiosa) a un edificio civil. Tiene una ctpula en el centro
y cuatro fachadas exactamente iguales con un portico

exastilo y una escalinata en cada una de las fachadas. El

esquema es sencillo y muy clasico.

En esta época se dio una moda de vivir cerca de la Naturaleza y la nobleza urbana de Roma
sale al campo, proliferando asi estas villas de las que Paladio construy6 ademas la Villa Foscani o la
Villa Béarbara por ejemplo. Estas villas con pérticos a la entrada parecen haber originado, a través de
Inglaterra, el tipo de mansion del Sur de los EEUU.
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2.5 Caracteristicas generales del Manierismo en la Arquitectura.

Hay una ruptura del equilibrio o no correspondencia entre soporte y elemento soportado, entre
apoyo y peso. Hay apoyos fragiles con entablamentos pesados. Hay un uso ambiguo de las formas:
un elemento arquitecténico puede tener a la vez una funcidn de sustentacion y otra de enmasca-
ramiento o de ocultacion de la estructura interior del edificio, por ejemplo lineas horizontales en la
fachada que no se corresponden con otro piso superior en el interior., columnas que no sostienen nada

0 que sostienen un entablamento falsos, solamente representado en un muro.

Hay también una busqueda intencionada de efectos de discordancia entre forma y funcion:
ventanas gque no sirven para nada por ejemplo. También hay una discordancia entre el espacio interior
y el exterior que lo envuelve, fachadas planas en edificios de planta circular o puertas demasiado
grandes para la pequefia estancia a la que dan acceso.

Hay también un empleo de formas artificiosas, a los 6rdenes clasicos se afiaden otros nuevos,
alterados 0 muy imaginativos: columnas antropomdrficas (cariatides). érdenes rusticos (con las
columnas de mamposteria para hacer el edificio deliberadamente pobre), empleo de Ebites

(combinaciones caprichosas de piramides al reves).
La mayor parte de estas normas estan dedicadas a trastocar y a poner del revés al clasicismo.

Parece como si los arquitectos se hubieran cansado del clasicismo y lo quisieran ridiculizar haciendo

todo justamente al revés. Muchas de estas formas anteceden ya a lo que serd la arquitectura barroca.

3 Laescultura italiana del siglo XVI.

3.1  Miguel Angel

Es practicamente él. Todos los deméas quedan ensombrecidos. Todos estan influidos por este

maestro que lo absorbi6 todo. Hay un grupo un poco posterior a Miguel Angel que son Cellini, Juan
de Bolonia y otros que se les considera manieristas por que insisten mucho en los detalles manieristas

de Miguel Angel aunque les falta su vigor y su violencia interior.
Miguel Angel trabaja primero en Florencia y después se traslada a Roma. Es el maximo genio

de la escultura. El se consideraba escultor y s6lo asi podia expresarse al cien por cien. Le tocé vivir

una época favorable, tuvo los mejores mecenas y podia trabajar en libertad. Pero su vida es una lucha
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constante para poder crear en tranquilidad espiritual. Tenia siempre muchos encargos y no todos de su

agrado y sus mecenas le daban prisa para que trabajara mas rapido.

Era un hombre de grandes ideas y queria plasmarlas a través de su escultura. Por eso su
escultura es muy intelectual e idealizada. No hizo retratos porque para él eso era demasiado particular.
El s6lo esculpia la salvacion, la condena, el espiritu y la carnes, el destino del mundo, es decir,
grandes ideas y siempre desde un punto de vista dramatico. Por eso la mayor parte de sus figuras son
dramaéticas y tienen ese sentimiento que se ha denominado “La Terribilita”, esa violencia interior, ese
enfado y esa vision tan catastrofista del mundo. Sus figuras estan en ese preciso momento en que el

hombre va a pasar a la accion y se contiene, se contrae y se concentra para ello.

Trabajé solo el marmol porque para él era el material mas noble (y el mas dificil). El iba
personalmente a extraer sus blogues a una cantera muy cerca de Roma: Carrara. Una vez que tenia el
bloque dialogaba con €l y conseguia meterse dentro de él para saber que gran idea escondia en su
interior. Cada blogue tenia ya su figura en el interior y s6lo habia que sacarla, que liberarla. Siempre
entendia la escultura como el arte de quitar lo que sobra en un bloque y odiaba la escultura de afiadir o
modelar. Siempre tallaba directamente sin hacer saca de puntos, sin hacer un boceto previo, sin
dibujar nada en el bloque. Llevaba el boceto en su cabeza y tallaba directamente como si sacara su
figura del agua, primero lo que mas sobresale, empezando por la parte frontal de lo que sera la
escultura y acabando por la parte de atras. Asi, directamente, saco de bloques de marmol siempre
monoliticos (el ensamblaje también estaba prohibido para é€1) figuras como el David, de mas de 4

metros de altura.

Siempre trabajaba s6lo, por su caréacter facilmente irritable y porque cuando estaba creando no
vivia para nadie ni para nada. Domino el estilo clasico monumental y sufrié una evolucion hacia un
expresionismo cada vez mas dramatico. Abandono el clasicismo y empezé a hacer un arte convulsivo,

£, pasional, dramatico, de figuras inacabadas para acentuar el caracter de
provisionalidad de la obra de arte. Su caracter se fue agriando cada vez

mas y eso se tradujo en la ultima fase artistica de su vida.

S Relieve de Florencia: Se titula La Virgen de la escalera. En su

" N juventud Donatello marcé su estilo y aqui se ve perfectamente. Poco a
' poco va definiendo su estilo: no es narrativo sino anecdotico, buscando

esa anécdota graciosa y elegante dentro del mas puro estilo clasico. Poco

a poco encuentra ese gusto por lo monumental y gigantesco.
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Alli en Florencia contacta con los Medici y con la escultura romana y este ambiente tan clasico
le influenciara mucho en esta época de juventud. De Florencia se traslada a VVenecia, luego a Bolonia,
va errante por ahi desde 1496 hasta 1501. En ese afio va a Roma de la que solo saldrd una vez a su
Florencia en 1505 para establecerse ya permanentemente en Roma.

La piedad: En el 1498 realiz6 esta obra cuando contaba con 23 afios. A pesar de su juventud

ya se atreve a romper con la tradicion iconografico en este tema. o S
Cambia la iconografia y la composicion. Realiza una Virgen
adolescente y no madre para acentuar el dramatismo el dolor y para
reforzar la belleza de la Virgen y dotarle de esa eterna juventud. Es un
rostro bello donde se ve el dolor en su interior pero no en su exterior, Por
fuera es un rostro impasible, no doloroso. Es una obra de pleno
clasicismo, con una composicion en perfecto tridngulo, con el cuerpo de
Cristo adaptado a su relieve, con los dos rostros muy serenos. El

acabado de la figura es de un virtuosismo sin limites, los plegados son de

un realismo perfecto, la anatomia humana llega aqui al culmen de su
perfeccion. Quiza el cuerpo de Cristo esta un poco alargado para acentuar su belleza. El marmol esta
perfectamente pulimentado hasta en sus méas minimos detalles. A Miguel Angel le costaba maés el
trabajo de abrasion y pulimentacion que el de esculpir propiamente dicho. Nunca estaba contento con
el resultado de sus obras hasta que las dejaba perfectas.

David: Texto. Tallada en bloque, mide 4 metros y 10 centimetros. Es una talla directa. Es una
escultura politica encargada por la Republica de Florencia para que fuera el emblema de la ciudad
(David, conductor del pueblo judio, y daba la casualidad de que los Medici
eran judios). Lo representa en ese momento de contencién, de paso a la
accion, de mirada fija, la onda preparada (para defender a la Republica),
vigilando a Goliat (el enemigo comercial que podia ser Venecia o
Alemania). EIl cuerpo esta en tension, como si fuera a saltar en un
momento dado, con los ojos excavados, el cefio fruncido, los masculos
del cuello tensos, la mano donde se resaltan las venas. La pose parece ser
serena, clasica, pero estos detalles nos reflejan el volcan que se esta
preparando en su interior y la velocidad con que la sangre corre en su
cuerpo. Todo ello transforma lo que podria ser una perfecta obra clasica

en una obra maestra totalmente miguelangelesca,
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Tiene un punto de vista mas importante que los demas que es el frontal. No es que Miguel
Angel conciba sus figuras desde un punto de vista frontal. Sus figuras son siempre multifocales, y es
necesario darles la vuelta para ver toda su expresividad. Pero en el caso del David, el grosor del
blogue le impedia hacer una figura en redondo y tuvo que hacer una figura casi plana, con los

miembros pegados al cuerpo y con un punto de vista frontal que es el mas importante aunque no el

oy

Unico.

Moisés: (fil Mec) Era parte del mausoleo del Papa Julio II,
encargo que dicho Papa hizo a Miguel Angel y que le tuvo ocupado al
artista 40 afios, aunque el propio Papa lo distraia con otros encargos.
Miguel Angel sélo pudo hacer del macro-proyecto el Moisés en 1513 y
dos esclavos.

Situada en una hornacina, concibi6 la escultura de Moisés como

saliendo del blogue, sin ensamblajes y con una escultura directa de quitar

sumadas nos dan el caracter expresivo: un iluminado mirando al Sinai, con los 0jos concentrados, con
la responsabilidad de ser conductor de un pueblo pero con la tragedia de no poder pisar la Tierra
Prometida. Con un angulo mas oblicuo la sensacion es de mayor vigor, con un brazo en tension y de
perfil, se ve la pierna semiflexionada también en tensién. Sumando todo esto vemos la posicion
sentada pero a punto de levantarse, inestable, en tension. El acabado es perfecto como en las demas
figuras, marmol pulido con resalte de tendones y venas en brazos y piernas, con plegados en vestido y
barba realizados a trépano. Es otra obra perfecta, inmortalizando un segundo, un momento antes de

pasar a la accion

Panteén de los Medicis. Tumba de Juliano. Entre 1520 y 1524 Miguel Angel va a Florencia

para realizar este pantedn en una sacristia de la Iglesia de San Lorenzo, realizada

por Brunelleschi. El disefia todo el interior, clasico, monumental con los

otro. En la tumba de Juliano hay dos figuras que
representan el dia y la noche y en la de Lorenzo el

crepusculo y la Aurora. En el centro los retratos de

cuerpo entero de los dos hermanos son prototipos
idealizados, Juliano vestido de romano y Lorenzo de negociante y pensador, re-

flejando el caracter de cada uno, uno guerrero y otro humanista.(fil 10).
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El genio de la Victoria. (fil 9). Pudo ser una nueva version del David

pero en version manierista. Se retuerce sobre él mismo de forma helicoidal, el
cuello largo, la cabeza pequefia, la pierna izquierda alargada y la contorsién
violenta. Aparece la nueva técnica de Miguel Angel, la del Inacabado, el
cuerpo en su parte superior estd acabado y pulido pero abajo la piedra no esta
trabajada. Quiere expresar como la figura nace de la piedra y va saliendo

paulatinamente.

La Piedad Rondanini. (fil 11). Estamos en la

Gltima etapa de Miguel Angel y su sistema de vision es
ya manierista cien por cien. Aparecen las figuras en una
pose muy poco clésica e incluso irrespetuosa. La Virgen va a caballo de San
José y por esta posicion, por el alargamiento de las figuras, por sus movimientos
de cansados y por la técnica del inacabado (realmente no sabemos si la dejo asi

porque quiso 0 porque no tuvo tiempo de acabarla puesto que es la escultura

menos acabada) esta escultura es la mas expresiva de toda su obra ,prototipo del expresionismo del
siglo XX.

3.2 _Cellini.
Le interesa sobre todo los aspectos técnicos y de acabado.Sus
esculturas son frias pero sus acabados son totales. Es muy manierista y

hubiera sido un buen escultor si no fuera coetaneo de Miguel Angel

Perseo con la cabeza de Medusa. La figura de Perseo es muy

clasica, incluso su postura, pero en la cabeza de Medusa se recrea en el
morbo de las visceras y la sangre colgando, lo que resulta manierista y casi

barroco. El acabado es perfeccionista (fil 29)
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