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L'ART DEL RENAIXEMENT I MANIERISME.pdf

	1. L’art del Renaixement  i
manierisme
Història de l’Art
2n Batxillerat 2022
Jenifer Aceituno
 


	2. 1. Context geogràfic
•  El Renaixement és un moviment cultural i artístic de principis del segle XV que
es va desenvolupar a Itàlia.
• Roma, Florència, Venècia o Pàdua van ser alguns dels diferents centres artístics on
es van desenvolupar les noves tendències.
• Tot i això, el Renaixement es va estendre per tot Europa gràcies als ”vagis”, artistes
viatgers creant així nous centres artístics i escoles com l'alemanya, la flamenca o
l'espanyola.
 


	3. Cronològicament es divideix  en dos períodes:
Quattrocento: També s'anomena Primer Renaixement o Baix Renaixement. Data del 1401 al 1490.
El centre de producció principalment es troba a Florència. Predomina el dibuix, les perspectives
arquitectòniques i se centra en la recerca de la bellesa clàssica.
Arquitectura Filippo Brunelleschi: Hospital dels Innocents (1421), el Palau Pitti (1458), Santa Maria
del Fiore (1418-46), San Lorenzo (1421-70), Santo Spirito (1444-87)
Leon Battista Alberti: Palacio Rucellai 81460), Santa Maria Novella (1455-1460)...
Escultura Lorenzo Giberthi: Porta del Paradís (1425-42), Porta Nord del Bapisteri de Florència
(1401-25)
Donatello: David (1440)
Andrea del Verocchio: Mestre de Leonardo da Vinci. David (1473-75)
Pintura Masaccio: Adam i Eva expulsats del paradís (1427)
Piero de la Francesca: Retrats del Duc d’Urbino, La Flagel·lació (1450-60)
Corrent goticitzant: Fra Angelico: L’Anunciació (1425-28)Sandro Boticelli: El naixement
de venus (1484)
 


	4. Cronològicament es divideix  en dos períodes:
Cinquecento: es divideix en:
• Alt Renaixement o Classicisme: del 1490-1527 (any en què Carles I d'Espanya i V d'Alemanya
saqueja Roma fet que suposa la fugida dels artistes de la ciutat). El centre de producció artística
principal és Roma. Hi predomina el color i la perspectiva atmosfèrica.
Arquitectura Donato Bramante: San Pietro in Montorio (1502)
Vignola: Esglèsia de Gesù (1568)
Andrea Palladio: Villa Capra (1551)
Escultura Miquel Àngel: La Pietat (1498-1500), David (1503)
Pintura Miquel Àngel: Volta de la Capella Sixtina (1508-12) i Judici Final (1534-41)
Rafael: L’escola d’Atenes (1508-11)
Leonardo da Vinci: La mare de Déu de les Roques (1483-86), La Gioconda...
 


	5. Manierisme: del 1527  a finals de segle (és l'etapa entre el Renaixement i el Barroc). Destaquen diversos
centres de producció. Els artistes prenen com a model els grans mestres del Cinquecento tot i que
investiguen i alteren alguns principis bàsics com: les proporcions, distorsió de les figures, espais irreals,
ús de colors clars i vius, virtuosisme...és doncs un art de ruptura dels cànons formals. El
terme manierisme fa referència a la "manera" de fer d'aquests artistes. Pel que fa a la temàtica
generalment són fantàstics, esotèrics, eròtics o relatius a la cort. En general fou un art frívol , sensual per
una aristocràcia ambiciosa.
Arquitectura Giorgi Vasari: Pati central de la Galleria degli Uffizi (1560-80)
Zuccari: Finestra del Palau Zuccari (1592)
Escultura Giambologna: El Rapte de les Sabines, Mercuri (1580)
Benvenuto Cellini: Saler de Francesc I (1543)
Alonso Berruguete, a Castella: Sant Sebastià (1527)
Pintura Giuseppe Arcimboldi: La primavera (1573)
II Parmigianino: Madonna del coll llarg (1534-39)
II Corregio: La visió de Sant Joan de Patmos (1520-21), entre d’altres
(El Greco: obra l’enterrament del senyor D’Orgaz)
ESCOLA VENECIANA (Pintura):
GIORGINE: La tempesta (1505)
TICIÀ: Dànae, Retrat eqüestre de Carles V a la batalla de Mühlberg (1548)
 


	6. 2.Context històric i  cultural
• Mentre la resta d'Europa els monarques governen amb la burgesia urbana, la Itàlia
renaixentista es troba políticament repartida entre:
• Les grans monarquies europees del moment (Corona d'Aragó i França).
• Els estats pontificis del sud amb el papa Nicolau V.
• I la zona central d'Itàlia organitzada en ciutats estat. Aquestes ciutats eren
independents i estaven governades per famílies aristocràtiques i burgesos
adinerats (a Florència els Médici, a Milà els Sforza, Montefeltro a Urbino...).
 


	7. Michelozzi, Palau Mèdici-Ricardi  (1460), Florència. Aquestes famílies realitzaven mecenatge cultural (laic) protegint els
artistes i finançant les seves obres. Aquest mecenatge es podia finançar gràcies als beneficis que les famílies obtenien del
comerç i especialització en el mercat dels teixits. A la dreta, Piero della Francesca, Federico da Montefeltro, duc
d'Urbino (1472), tremp sobre taula. Galleria degli Uffizi, Florència.
• Culturalment: hi ha un trencament amb la mentalitat medieval o l’inici de la modernitat. Consideren l’edat mitjana
com una època fosca i decadent (”gòtica”, ”intermèdia”) i fan renàixer l’antiguitat clàssica.
• Políticament, és un moment de tensió entre dues grans potències: França (amb Francesc I) i Espanya (amb
Carles I d'Espanya i V d'Alemanya). Aquest conflicte arribà a afectar Itàlia a causa del suport que el Papa oferí a
França. La conseqüència va ser que Carles I d'Espanya (V d'Alemanya) va assaltar la ciutat de Roma l'any 1527,
el conegut com a "il saco di Roma". Aquest assalt va generar la fugida dels artistes de la ciutat de Roma.
• Econòmicament, es produeix un increment de l’activitat manufacturera i comercial, descobriments geogràfics
d’Espanya i Portugal i comença a arribar a Europa l’or i plata procedents d’Amèrica. Aquesta riquesa repercuteix
en l’art i es produeix un major desenvolupament cultural a les corts dels reis i a les residències dels mecenes.
• En l'àmbit religiós, destaca la Reforma protestant de Martí Luter va canviar el mapa religiós del moment. Es
produeix el cisma d'Anglaterra promogut per Enric VIII. Posteriorment, El Papa Pau III amb el suport de Carles V
convoquen el Concili de Trento (1541-1563) per intentar reformar l'església de Roma (Contrareforma).
 


	8. 3. Característiques generals
El  Renaixement es caracteritza per:
• Recuperació dels valors de la cultura clàssica, ordres arquitectònics (tot i adaptar-los a les solucions
constructives del moment), els models escultòrics clàssics, els temes mitològics en la pintura.
• Substitució del teocentrisme medieval per l'antropocentrisme. L'home passa a ser la mesura de totes les
coses.
• Triomf de l'humanisme, corrent ideològic i filosòfic que van dur a terme els escriptors i intel·lectuals en el
que es revalora la cultura clàssica (Grècia i Roma). També hi ha una difusió d’aquestes idees gràcies a les
universitats i a l’invent de la impremta.
• Reivindicació de la imatge de l’artista, passa a entendre's com a creador, no simple artesà. Important
paper del mecenes amb relació als artistes. Fomenten l'art tot i que també se'n serveixen políticament,
socialment...
• Es descobreix i aplica les lleis de perspectiva lineal, tant a l’arquitectura, com a la pintura i al relleu.
• Moment en què es divideixen les belles arts en:
• Arts majors ( arquitectura, escultura i pintura).
• Arts menors ( orfebreria, gravats...)
 


	9. Leonardo da Vinci,  L'home de Vitruvi (1490), Galerie
dell'Academia, Venècia. En aquesta etapa es
recuperen tractats antics d'arquitectura de Vitruvi i
Alberti fonamentals pel nou estil renaixentista.
 


	10. 4. Arquitectura Quattrocento
Es  caracteritza per la recuperació de
l'Antiguitat. Algunes característiques
són:
• Ruptura amb el món de l'edat
mitjana. Es trenca amb l'estil
gòtic.
• Reinterpretació de les formes
clàssiques a partir de
l'observació de restes romanes,
tractats arquitectònics com el de
Vitruvi...
• S'ajusten a l'ideal de bellesa
clàssica, és a dir, harmonia,
ordre i proporció.
• Recuperació de l'ús de plantes
centrals (1) i de creu llatina (2)
 


	11. 4. Arquitectura Quattrocento
•  Recuperació d'elements constructius del
món clàssic tals com:
• l'arc de mig punt, volta de canó
• els ordres arquitectònics (els tres
ordres grecs: dòric-jònic-corinti així
com els dos romans: toscà i compost).
• pilastres
• frontons, entaulaments (arquitrau, fris,
cornisa)
• Cànons..
 


	12. 4. Arquitectura Quattrocento
Decoració  basada en marbres de colors, fantasies, grotescos, cassetons, ús
d'encoixinats... Els grotescos entrellaçaven temàtica diversa: fantàstica, d'animals,
vegetació... Els cassetons decoraven el sostre i podien tenir diferents motllures. Els
encoixinats formats per carreus podien ser regulars, en forma de diamant...
cassetons
 


	13. Pel que fa  a l'arquitectura del Quattrocento i entre d'altres artistes, els dos
arquitectes més destacats d'aquesta etapa són: Brunelleschi (1337-1446) i
Alberti (1404-1472).
Pel que fa a les tipologies arquitectòniques més
comunes en el període del Renaixement es troben:
• Esglésies: les plantes més utilitzades per a la
construcció de les esglésies renaixentistes foren
la planta basilical (en forma de creu llatina i amb
el referent de la basílica romana) i la planta
centralitzada (en forma de creu grega o circular,
amb el referent del Panteó, models bizantins...).
Pel que fa a les façanes normalment
s'organitzen en tres cossos verticals on el
centre és més alt que els laterals i s'uneixen a
través de volutes, destaca la utilització de
frontons, de formes clàssiques...
Façana de l’església gòtica de santa Maria Novella
d’Alberti.
 


	14. Palaus: és la  segona tipologia més destacada en aquesta etapa.
Normalment, tenien una forma cúbica, acabats amb cornisa i motllures
horitzontals per separar els tres pisos decorats en diferents ordres
arquitectònics. La façana destaca pel nombre de finestres que aporten
lleugeresa a l'estructura massissa i amb aire de fortificació així com
per l'encoixinat, el qual anava alleugerint-se en alçada. Pel que fa a
l'estructura interna els palaus s'estructuren entorn del pati central
o cortile.
Vil·les: és una tipologia arquitectònica que deriva de la casa de camp
romana. Destaquen les vil·les suburbanes de Palladio així com Vil·la
Capra," la Rotonda" prop de Vicenza.
Palazzo Rucellai (Alberti)
Vil·la Capra," la Rotonda"
 


	15. Finalment altres tipologies  que van destacar en l'arquitectura renaixentista van ser: els hospitals, teatres, biblioteques, ponts...
Teatre Olímpic de Vicenza (Palladio)
Teatre Olímpic de Vicenza
(Palladio)
 


	16. 4.1. Filippo Brunelleschi  (1377-1446)
Arquitecte i escultor de Florència, la seva formació artística
i l’entorn on va desenvolupar la seva obra està localitzat en
l’Edat Mitjana (gran coneixedor del gòtic). El seu treball
destaca per:
• Recuperar elements clàssics renovant el
llenguatge arquitectònic.
• Es basa en la proporció i raó matemàtica entre
planta i alçat per realitzar les seves construccions.
• Utilitzar nous sistemes constructius com la doble
cúpula o els cossos superposats.
Cúpula de Santa Maria dei Fiori, Brunelleschi (1420-
1436): cúpula esvelta sobre un tambor octogonal. És la
primera obra de Brunelleschi i es convertiria en un model a
imitar per als seus deixebles.
Capella Pazzi s’acosta a la
proporció àuria.
 


	17. https://youtu.be/IzPUsXBTI2g
Utilitza un sistema  innovador, construeix
dues cúpules unides amb un espai buit al
mig que fa que el pes total sigui menor i la
rigidesa continuï essent la mateixa que si
fos massissa.
Una cúpula interior semiesfèrica i una
altra exterior apuntalada, que remata
amb una llanterna (16 m d’alçada), que
contraresta les empentes de la primera.
Va unir les cúpules mitjançant costelles
en els angles.
El remat de la llanterna, indispensable
en una cúpula apuntalada, és el punt
de fuga de la perspectiva de l’església.
La cúpula està inspirada en la del
Panteó d’Agripa.
 


	18. Algunes de les  seves obres més rellevants són: la capella Pazzi, la cúpula del Duomo
de Santa Maria dei Fiori a Florència (imatge anterior), San Lorenzo del Santo
Spirito... en arquitectura civil destaca l'Hospital dels innocents o el palau Pitti
La capella Pazzi: presenta l’esquema del que serà l’autèntica
arquitectura renaixentista: planta central, cúpula sobre petxines i anteposa
un pòrtic en el qual un arc central trenca la llinda.
L'Hospital dels innocents: finestres coronades amb frontó. Va crear una
successió de 9 arcs, que es corresponien amb uns mòduls, i la seva repetició
donava la sensació de perspectiva. Edifici obert a l’espai urbà a manera de claustre
(posa en contacte l’arquitectura interior i l’exterior de la plaça).
 


	19. Palau Pitti: implanta  el model de Palau renaixentista (edifici civil 1458). Amb aquest palau urbà florentí
s’inicia el model de palau renaixentista amb façana de pedra toscà i un marcat encoixinat, àmpliament
seguit pels deixebles de Bruneslleschi.
 


	20. Església de San  Lorenzo, Florència (1421-1470)
Els Mèdici (Cosme de Mèdici) li encarreguen aquesta construcció, en la que ja utilitza tots els elements clàssics decoratius, la
simetria, l’espai regular, les proporcions entre les diferents parts, les dimensions humanes... San Lorenzo i Santo Spirito creen un
tipus d’església renaixentista inspirat en la planta basilical paleocristiana.
 


	21. Església de San  Lorenzo, Florència (1421-1470)
Recupera el model de basílica romana,
amb tres naus al cos longitudinal, que
recolzen sobre columnes clàssiques
corínties (se’ls ha afegit un bocí
d’entaulament per fer-les més altes): té
arcs semicirculars (de mig punt), i planta
de creu llatina.
*Columnes corínties: el
capitell corinti és constituït
amb fulles d’acant i acabat
amb la base on a sobre seu
s'alça el fust.
 


	22. Església de San  Lorenzo, Florència (1421-1470)
Basílica de planta de creu llatina, de tres naus (a) amb un
petit transsepte (b), el creuer (c) amb cúpula, les capelles
entre els contraforts (d) i dues sagristies al costat de l’absis:
la de l’Esquerra - la Vella – (f), de Brunelleschi; la de la dreta
– la Nova – (g) de Miquel Àngel.
*absis: Part d'una església que s'obre al fons de
la nau central, de planta poligonal o semicircular,
coberta generalment amb una volta de quadrant
d'esfera, a l'interior de la qual hi sol haver el
presbiteri. Construcció adossada a la nau o a
les naus d’una església.
*transsepte: Nau d'una església
perpendicular a la nau principal.
 



	24. Miguel Àngel. Tomba  de Llorenç el
Magnífic, amb l’estàtua que el
representa i, a més, el Crepuscle i
l’Aurora (1520-1533). Capella dels
Mèdici, Sagristia Nova de San
Lorenzo, Florència.
Emmarcades en la simetria
arquitectònica de la capella i les
tombes, aquestes figures es
contorcen amb escorços que fan
emergir la força de la terribilità.
 


	25. Església de San  Lorenzo, Florència (1421-1470)
En la part interior: coberta plana de fusta per a la nau central (que és el doble
d’ampla i alta que les laterals), i cúpula sobre petxines en el creuer (és la seva
aportació a l’art modern). També utilitza molt el quadrat i el cercle (figures molt
lògiques i basades en el sistema de proporcions matemàtiques, com el dibuix
geomètric del terra). En les naus laterals se situen les capelles decorades amb òculs;
(font d’il·luminació) i en el mur de separació, pilastres adossades. El color que
predomina és el blanc del marbre i el gris de la pedra (era pietra serena, típica de
Florència).
 


	26. Església de San  Lorenzo, Florència (1421-1470)
 


	27. Església de San  Lorenzo, Florència (1421-1470)
ESTIL: L’ús dels arcs de mig punt, de les columnes corínties i la distribució
rítmica de les finestres tenen l’antecedent més immediat en el pòrtic de
l’Hospital dels Innocents. La planta s’inspira en les basíliques romanes i
paleocristianes, mentre que la cúbica dels entaulaments damunt dels
capitells recorda els àbacs romànics i bizantins.
Brunelleschi va deixar moltes obres sense acabar per dedicar-se plenament
a la seva obra cabdal: la cúpula de Santa Maria dei Fiore, per aquest motiu
no hi ha façana. Les obres de la mateixa església de San Lorenzo van
començar el 1421 amb la reforma de la sagristia, van ser suspeses al 1442,
represes per Manetti el 1447 (un any després de la mort de Bruneslleschi), i
acabades, per fi, el 1470.
INTERPRETACIÓ: La pobresa ornamental i els materials típics de la zona i
l’estuc blanc, significa que Brunelleschi volia centrar l’atenció en la seva
obra arquitectònica, prescindint d’ornaments i elements que amaguessin o
deixessin l’estructura en un lloc secundari.
 


	28. Església de San  Lorenzo, Florència (1421-1470)
MODELS I INFLUÈNCIES:
• És una reinterpretació de les plantes de les basíliques romanes i les paleocristianes.
• També imita models del romànic i bizantins, com les formes cúbiques dels entaulaments dels capitells, i la cúpula sobre
petxines inspirada en l’antiguitat i l’art bizantí.
• Un altre antecedent, més immediat, és el pòrtic de l’Hospital dels Innocents, del mateix autor, on utilitzà les columnes
corínties, la distribució rítmica de les finestres. Se la considera la primera església plenament renaixentista en la qual
es tingué en compte la mesura de l’home, es recuperà el llenguatge clàssic i l’equilibri i sobrietat constructiva.
• A partir de Brunelleschi, tots els arquitectes del Renaixement cercarien les mateixes formes.
FUNCIÓ → Aquesta era clarament religiosa, o litúrgica. També volia provocar en els fidels sensació de pau i equilibri, amb
l’equilibri i l’harmonia en què estan disposats tots els elements. Per altra banda, al ser mausoleu de la família Mèdici,
també es convertí en un símbol del seu poder i grandesa. Sepulcre de Llorenç de Mèdici, de Miquel Àngel. Sagristia nova
de San Lorenzo.
SIGNIFICAT → És del punt de vista arquitectònic, la simplicitat distributiva dels elements constructius i l’ús de la
geometria per ordenar regularment l’espai estan pensats per provocar una sensació de pau i equilibri al visitant. Les seves
proporcions a escala humana reflecteixen el naixement d’una nova societat humanística que ha deixat enrere l’Edat
Mitjana.
Complementar
informació amb
el llibre digital
 


	29. 4.2. Leon Battista  Alberti (1404-1472)
Fou el segon gran arquitecte d'aquesta etapa:
• Escriu un tractat d'arquitectura basat en l'estètica clàssica i la relació matemàtica. (És a dir, és un
teòric de l’arquitectura que crea una ciència arquitectònica basada en el número i la proporció).
• Utilitza dos elements clau: la cúpula (recuperava el simbolisme de la perfecció divina, associada
a la forma geomètrica de l’esfera) i el pilar (com a element sustentador dels arcs.)
• Introdueix la superposició d'ordres, pilastres entre finestres, entre altres tipus arquitectònics que
després són molt imitats:
• Planta de nau única amb contraforts entre els quals s’obren capelles (església de
Sant’Andrea de Màntua).
• A les façanes dels temples disposa un arc a manera d’arc de triomf (Temple de Malatesta).
• Model de façana: dos cossos de diferents formats units per volutes i coronats per un frontó
(església de Santa Maria Novella).
• Algunes de les obres més destacades d'Alberti són el Palau Rucellai a Florència, Santa Maria
Novella, l'església de Sant Andrea a Màntua, Temple Malatestià de Rímini.
 


	30. 4.2. Leon Battista  Alberti (1404-1472)
Santa Maria Novella, Florència
(1455-1460) les volutes harmonitzen
la façana perquè dissimulen l’esglaó
causat per la diferencia d’alçaria que hi
ha entre les naus laterals i la central.
Palau Rucellai de Florència ( 1460)
es pot apreciar la superposició de
diferents ordres clàssics a la façana.
Pel que fa l'església
de Sant’Andrea, a Màntua, Itàlia
presenta una façana que recupera
elements clàssics tals com un arc
de triomf a l'entrada de l'església.
 


	31. 5. Escultura Quattrocento
L'abundància  a Itàlia de restes escultòriques del món antic havia influenciat de forma constant l'art, és a dir, no hi va haver una ruptura
amb l'etapa anterior tan clara com en el cas de l'arquitectura. L'escultura del Quattrocento, amb el centre artístic a Florència, es pot definir
per:
• Independència de l'escultura en relació amb l'arquitectura. Les construccions no incloïen decoració escultòrica per plasmar la
puresa de les línies. Això va donar llibertat a l'escultura per centrar-se en obres exemptes. Tot i això, el relleu va tenir un paper
important. Es combina el baix, mig i alt relleu (com la Columna Trajana), aconseguint donar una sensació de profunditat.
• Inspiració en els models clàssics.
• Es valora la perfecció de les formes i el motiu principal és la figura humana.
• Es centra en l'interès per l'anatomia humana. Ús de les proporcions basades en el cànon clàssic i el contrapposto.
• Es recupera el nu, el retrat, el bust, els relleus, retrats eqüestres...
• La temàtica gira entorn temes mitològics així com iconografia cristiana.
• S'aplica la perspectiva per representar les figures o l'espai. Aplicació de noves tècniques com el schiacciato.
• Utilització de materials com la pedra, el marbre de Carrara, fusta, bronze, guix, terracota vidriada...
• Com a tipologies escultòriques del Renaixement destaquen els monuments funeraris i les cantorias (balcons per al cor).
• L'inici de l'evolució escultòrica sorgeix arrel del concurs públic per la porta nord del Baptisteri de Florència (Lorenzo Ghiberti fou el
guanyador).
 


	32. 5. Escultura Quattrocento
Dins  l'escultura del Quattrocento els dos artistes
per excel·lència i que destaquen en aquesta etapa
són:
Lorenzo Ghiberti (1378-1455)
Donatello (1386-1466)
Altres autors a destacar foren:
Verocchio (mestre de L. da Vinci), Della
Robbia o Della Quercia.
David (Andrea del Verocchio)
 


	33. 5. Escultura Quattrocento.  Florència inicis S.XV
És la ciutat capdavantera a nivell econòmic, cultural i artístic
entre totes les ciutats italianes.
El govern de la ciutat encarrega escultures per la catedral, per al
seu Baptisteri de Sant Joan i per a l’església d’Orsanmichele.
En 1401 els mercaders del gremi tèxtil organitzen un concurs
(considerant l’inici de la plàstica renaixentista) per ornamentar el
Baptisteri amb una porta de bronze més. Fins llavors només hi
havia decorada una de les tres grans portes previstes, decorada
per Andrea Pisano entre 1330 i 1337. Competiren molts artistes:
Filippo Brunelleschi, Lorenzo Ghiberti i Jacopo della Quercia.
A la dreta, Ghiberti, Sacrifici d'Isaac (1401), bronze, daurat. Plafó
polilobulat per al concurs de les portes del Baptisteri. Museo Nazionale
del Bargello, Florència (Guanyador).
 


	34. 5.1. Lorenzo Ghiberti  (1378-1455)
• Escultor, orfebre i arquitecte. Col·leccionista d’art
antic i estudiós dels clàssics.
• Guanyador del concurs públic de la Porta nord del
Baptisteri de Florència. El concurs va marcar el
canvi l'inici en l'evolució escultòrica del
Quattrocento.
• Després de l'èxit aconseguit amb les portes
anteriors va rebre l'encàrrec de la tercera i última
porta del Baptisteri. La porta est, la Porta del
Paradís, s'anomena així gràcies a que Miquel
Àngel la va considerar així a causa de la seva
bellesa i perfecció.
Detall de la Porta del Paradís ( 1425-1452), bronze daurat. porta
est del baptisteri de Florència.
 


	35. 5.2. Donatello (1386-1466)
•  Deixeble de Ghiberti.
• Fou el renovador de l'escultura del Quattrocento i l’escultor més important.
• Introdueix la tècnica del Schiacciato: Es basa en una tècnica per donar relleu
escultòric. Es crea perspectiva creant diferents plans tot reduint i "aixafant" el relleu
a mesura que les figures s'allunyen o s'apropen del primer pla.
• Segueix els cànons clàssics i el motiu principal de la seva obra fou la figura
humana.
• Recupera entre altres el retrat i l'escultura eqüestre.
El motiu fonamental de la seva obra va ser la figura humana, que va representar
en totes les edats. Va demostrar mestria en tota mena de creacions (estàtues i
relleus) i va treballar tant el bronze com el marbre i la fusta policromada.
 


	36. 5.2. Donatello (1386-1466)
•  A l'esquerra, exemple d'escultura eqüestre, Condottiero
Gattamelata (1447-1453), bronze, Pàdua ( Itàlia). A la
dreta, Magdalena penitent (1457), fusta policromada. Museo
dell'Opera, Florència.
Cada obra de Donatello
desprèn una personalitat
pròpia del personatge
representat.
 


	37. 5.2. Donatello (1386-1466)
•  A l'esquerra, el David de Donatello amb el
cap de Goliat (1140), bronze. Museo Nazionale
del Bargello, Florència. El cos adolescent
idealitzat reflecteix l'ús de tècniques clàssiques
tals com la corba praxiteliana. David fou el
primer nu natural del Renaixement. El tema
passà a ser un símbol de lluita per la llibertat i
el patriotisme.
• A la dreta, detall del profeta Habacuc, dit i
Zucone (1437-1436), marbre. Museo dell'
Opera del Duomo, Florència.
 


	38. 5.2.1. David (1444-1446)
•  Una bella estàtua exempta. Primer nu en bronze, després de l’època
clàssica de mida natural. Suposa la recuperació de la idea de la
bellesa humana com a tema escultòric. Es trenca amb el món
medieval.
• Inspirada en un tema mitològic: David, un jove pastor de Betlem, va
entrar al servei del rei de Saül. En una batalla contra els filisteus
David s’oferí per lluitar contra el gegant Goliat, que mata amb la
pedra de la seva fona, i després li talla el cap. Posteriorment,
destronaria al rei Saül i es convertiria en el rei d’Israel; la Bíblia el
considera el primer avantpassat conegut de Crist.
Ampliar informació al llibre
digital
 


	39. Se’l representa com  a un jove camperol.
Donatello el va convertí en el símbol de la ciutat
en fer que portés el barret típic dels camperols
toscans.
Afermat al terra amb la cama dreta, l’heroi reposa el peu
esquerre sobre el cap del seu enemic.
Se’l representa com a un jove camperol. Donatello
el va convertí en el símbol de la ciutat en fer que
portés el barret típic dels camperols toscans.
Afermat al terra amb la cama dreta, l’heroi reposa el peu
esquerre sobre el cap del seu enemic.
 


	40. 5.2. David (1444-1446)
Donatello  utilitza el contrapposto i la corba que recorda a l’ideal de Praxíteles. Això permet
marcar musculatura i dotar-lo de dinamisme contingut. Els braços també dibuixen línies
sinuoses.
 


	41. La naturalitat que  presenta la figura prové d’aquesta estudiada composició: l’angle que
forma la cama lliure es compensat pel braç esquerre, que recolza sobre els malucs. De la
mateixa manera, el braç dret que descansa sobre el puny de l’espasa, repeteix el
moviment de la cama esquerra. La inclinació del cap accentua la naturalitat.
Particularitats de l’obra:
• Les escultures de Donatello semblen tan naturals perquè reprodueixen moviments reals i per la seva
harmonia.
• El material és bronze, però fa servir el mètode de la fosa a la cera perduda, amb formes anatòmiques
toves i suaus i rudes i rugoses en el cap de Goliat.
• També és clàssic l'autodomini, la calma després de la victòria, amb el cap del filisteu Goliat sota els
peus de David. Només el cap que està sota el seu peu esquerre recorda el que ha passat en el
combat, així com una pedra que té l'adolescent a la mà esquerra.
• La importància dels buits: tant entre les cames i el braç doblegat; l'equilibri entre l'angle de la cama i
l'angle del colze.
• La importància de la llum que provoca brillantor i sobretot és nou l'escàs desenvolupament anatòmic
(veure braços) i un rostre poc viril que no correspon amb l'exaltació dels cossos d'atletes grecs.
• L'expressió és serena, sense senyal d'esforç, és l'equilibri i la serenitat moral, la força interior porta al
triomf.
 


	42. FUNCIÓ: S’ha d’interpretar  des del punt de vista de la política exterior de Florència i no com un tema
religiós. David és l’emblema de Florència enfront de totes les potències europees de l’època. (D’aquí al
barret que porta). En el marc d’una interpretació més religiosa la representació també s’ha considerat
com un paral·lelisme de Jesús vencent a Satanàs.
MODELS I INFLUÈNCIES: El fet que s’exposés públicament a l’interior del palau dels Mèdici i pogués
ser visitada per tothom va despertar l’admiració tant dels profans com dels cercles artístic coetanis. A
més, es reintroduïa el nu en espais públics, cosa que no passava en l’antiguitat clàssica i s’incorporava
una nova temàtica al costat de les al·legories, els temes mitològics, etc. Per això artistes com Bernini,
Miguel Àngel o Verocchio van voler representar la gesta bíblica segons la seva visió particular i d’acord
amb el seu propi geni creatiu.
 


	43. 6. Pintura del  Quattrocento
El precedent és Giotto, tot i que el gran renovador serà Masaccio, el qual recull les lleis de la perspectiva
matemàtica en els frescos de la Capella Brancacci. Entre 1426 -28, pintà el fresc de la Trinitat en un mur lateral de
Santa Maria Novella. Allà hi aplicarà per primera vegada la teoria de la perspectiva. Alguns trets definitoris són:
• S'experimenten nous sistemes de reproducció pictòrica a partir de la perspectiva i la geometria.
• S'experimenta amb la pintura al fresc i la pintura al tremp tot i que aquesta segona perd terreny davant
la pintura a l'oli a partir de la meitat de segle.
• Interès per la llum: obsessió per la captació de la profunditat i donar volum a la figura.
• Canvis en la temàtica. A part dels temes religiosos, sorgeixen cada cop més temes basats en:
la mitologia, temes profans, al·legories, paisatges o retrats.
• Intenten plasmar una realitat irreal en un espai bidimensional o pla a partir de:
• Representació correcta de la figura humana.
• Representació científica de l'espai tridimensional a través de la perspectiva. Brunelleschi fou un dels
artistes que descobreix les lleis per representar tres dimensions en un pla.
• Utilització de la llum per crear espais, volums, escorços...
 


	44. 6. Pintura del  Quattrocento
A diferència de les altres arts, la pintura no es podia inspirar en models antics ja que no en tenia. Els pintors
renaixentistes del Quattrocento van intentar buscar solucions a la plasmació de la realitat. Alguns trets
definitoris de la pintura del Quattrocento són:
• S'experimenten nous sistemes de reproducció pictòrica a partir de l'òptica i la geometria.
• S'experimenta amb la pintura al fresc i la pintura al tremp tot i que aquesta segona perd terreny
davant la pintura a l'oli a partir de la meitat de segle.
• Canvis en la temàtica. A part dels temes religiosos (que també comencen a rebre un tractament
profà), sorgeixen cada cop més temes basats en: la mitologia, temes profans, al·legories,
paisatges o retrats.
• Intenten plasmar una realitat irreal en un espai bidimensional o pla a partir de:
• Representació correcte de la figura humana
• Representació científica de l'espai tridimensional a través de la perspectiva. Brunelleschi fou un
dels artistes que descobreix les lleis per representar tres dimensions en un pla.
• Utilització de la llum per crear espais, volums, escorços...
 



	46. 6. Pintura del  Quattrocento
Els corrents pictòrics del Quattrocento els podem dividir en:
1. Artistes centrats en la perspectiva:
• Masaccio
• Piero Della Francesca
2. Artistes de tendència goticitzant:
• Fra Angelico
• Sandro Botticelli
 


	47. 6.1. Corrent centrada  en la perspectiva
• La primera de les corrents pictòriques del Quattrocento destaca per centrar-se en les
tècniques per crear perspectiva i en la composició. En ella hi destaquen els següents
artistes: Masaccio i Piero della Francesca.
• Masaccio (1401-1428):
• És l'iniciador del Renaixement en pintura.
• Mantingué influència de Giotto i treballà la perspectiva lineal. Aquesta perspectiva és
aquella que intenta crear tridimensionalitat en un espai bidimensional a partir de punts de
fuga de les línies.
• Artistes com Brunelleschi i Alberti van descobrir les lleis matemàtiques d'aquesta
perspectiva.
• Se centra en la composició, ressaltant les figures i el paisatge sobri deixant enrere el
detallisme.
• La llum és un element configurador i modelador de les figures.
 


	48. 6.1. Corrent centrada  en la perspectiva
A l'esquerra, La Trinitat ( 1425-1428), fresc. Santa
Maria Novella, Florència. Aquest fresc fou la primera
aplicació pràctica de les lleis de la perspectiva,
simulant una capella lateral que realment no existeix.
S'observa un esquema compositiu piramidal amb un
punt de fuga central. A la dreta, Massaccio, Tribut de
la moneda (1425), fresc. Capella Brancacci de
Santa Maria del Carmine, Florència.
 


	49. L’expulsió del paradís  (Adam i Eva)
 


	50. Piero della Francesca  (1416-1492):
Fou un altre dels artistes interessats en la
perspectiva i en l'harmonia de la
geometrització dels espais.
Estigué sota el mecenatge dels Ducs
d'Urbino.
Algunes de les seves obres més conegudes
són La llegenda de la Vera creu, la Madonna
del duc d'Urbino o la Flagel·lació de Crist.
Altres artistes que van destacar dins aquest
corrent pictòric foren: Andrea
Mantegna, Andrea Castagno o Paolo
Ucello; els quals van treballar tant les
tècniques de la perspectiva com el domini
dels escorços.
Piero della Francesca, La Flagel·lació (1450-1460), tremps sobre
taula. Galleria Nazionale delle Marche, Urbino (Itàlia).
 


	51. Díptic dels Ducs  D’urbano (1465-66). Battista Sforza i Frederic de Montefeltro. Museu dels Uffizi de Florència.
 


	52. 6.2. Corrent goticitzant
Pel  que fa a la segona corrent, fou una tendència goticitzant.
En ella tot i que els artistes també utilitzaven la perspectiva, eren pintors més fidels a
l'estil gòtic. Així doncs, les seves obres estaven marcades per:
• el detallisme en la naturalesa,
• l'ús de fons daurats,
• estilització de les figures...
• Els dos pintors més representatius d'aquesta tendència van ser:
Fra Angelico
Sandro Botticelli.
 


	53. 6.2.1. Fra Angelico  (1400-1455)
Fou un monjo dominic que tot i seguir la tradició del gòtic (domini de la línia sobre el color, ús de
daurats, plans superficials...) a poc a poc començà a utilitzar la perspectiva i els avenços de l'època
(estudi de la llum i dels volums, observació de la natura...).
Realitzà diversos frescos pel convent de San Marco a Florència com el de l'Anunciació.
Les aportacions de Fra Angelico van ser un pont entre l'estil gòtic i el Renaixement. El seu estil és
resultat de la seva formació miniaturista, i de la influència de Lorenzo Ghiberti (abundància de daurats,
línies corbes). És un estil dominat pel dibuix i pels colors roses, blau cel i daurats de la tradició gòtica).
 


	54. A l'esquerra, l'Anunciació  del convent de Sant Marco,
Florència. En l'obra s'aprecia l'emmarcament en una
arquitectura clàssica en perspectiva. A la dreta, detall de
la Madonna de Pontassieve (1435), on s'aprecia un
tractament renaixentista de la madonna tot i que hi
destaca el fons daurat propi de l'estil gòtic.
 


	55. 6.2.2. Sandro Botticelli  (1444-1510)
Neix a Florència i malgrat ser només 7 anys menor que Leonardo da Vinci amb ell se’l considera un
pintor del Quattrocento i del gòtic i a Leonardo del Cinquecento.
Fou deixeble de Filippo Lippi i es va formar sota la influència de Verocchio i de Pollaiuolo.
És el representant més pur dels principis del Renaixement florentí i un dels màxims exponents.
Al servei dels Mèdici, destacà per sobre la resta d'artistes a finals del segle XV.
No es preocupa tant per la perspectiva ni les proporcions humanes, les seves figures són estilitzades i
curvilínies.
Tot i que realitzà moltes obres de temàtica religiosa, destacà en la nova temàtica (temes profans i
mitològics) i en quadres que s'interpretaven amb una lectura neoplatònica.
L'acadèmia neoplatònica pretenia relacionar el cristianisme amb la filosofia antiga a través de les idees
de Plató. El neoplatonisme fou un corrent filosòfic en el què la bellesa de la dona i la natura emetia llum
divina i on l'amor recorre l'univers buscant la unió de Déu a partir de les diferents criatures. Boticelli
pintà un parell de quadres mitològics relacionats amb aquesta corrent.
 


	56. La seva obra  s’oposa al naturalisme científic de Masaccio i recupera alguns elements de la pintura gòtica:
• Valoració de la bellesa per si mateixa, sense tenir en compte la racionalització dels renaixentistes.
• Sentiments delicats (estilització de les figures).
• Exuberància decorativa.
• Línia precisa (predomini del dibuix, les seves figures es retallen sobre el fons) i, a la vegada, amb línies ondulants.
• Renuncia a l’ús de la perspectiva lineal en quasi totes les obres i els temes religiosos els paganitza (als pagans els
dona una visió mística).
Venus i Mart (1480)
 


	57. 6.2.2. Sandro Boticelli  (1444-1510)
A l'esquerra Botticelli, La primavera (1481-1482), tremps sobre taula. Galleria degli Ufifizi, Florència. A
la dreta, El naixement de Venus (1485), tremp sobre tela. Galleria degli Uffizi, Florència.
Segons la teoria platònica, hi ha dos tipus de bellesa que es simbolitza per les dues Venus diferents:
En la primera obra, La primavera, la bellesa s'associa al món natural, la del món visible.
En la segona obra, El naixement de Venus, la bellesa s'associa a la que neix de Déu.
 


	58. Va ser revolucionari  a la seva època al tractar-se de la primera pintura renaixentista a gran escala de tema mitològic i
perquè, en la seva execució, l’artista va resoldre una sèrie de problemes pictòrics que va obrir nous camins en la
pintura.
 


	59. Anàlisis formal: Els  colors del quadre són discrets igual que la deessa
Afrodita que cobreix la seva nuesa amb les mans. Les figures són estilitzades
i es mostren en perfecte equilibri. No obstant això, semblen suspeses sobre
un fons pla. La fredor dels verds i els blaus del fons se suavitza pel contrast
de zones càlides de tons rosats de les pells de les protagonistes i pels tons
daurats dels cabells i, també per altres motius dispersos pel quadre com ara
les vores de les fulles o els joncs.
Composició: és senzilla i harmònica en la qual s’integren tots els elements.
El mar de fons no pretén ser realista, sinó una creació romàntica feta de
ratlles ondulades. Venus està representada com les estàtues gregues i ocupa
el lloc central. A l’esquerra tenim a Zèfir, el vent de l’oest, que vola entrellaçat
amb Cloris, la seva consort i senyora de les flors. A la dreta hi ha la
primavera (una de les quatre Hores, els esperits que encarnen les quatre
estacions), que l’espera per cobrir-la amb una capa rosada.
La primavera (una de les quatre
Hores, els esperits que encarnen
les quatre estacions)
 


	60. Zèfir, el vent  de l’oest, que vola entrellaçat amb Cloris
 


	61. Detall de Venus
Botticelli  no va dubtar en sacrificar la realitat per tal
de dotar d’harmonia i gràcia a les seves figures.
Això s’observa en venus que té un coll massa llarg,
les espatlles son massa estretes i caigudes i el braç
esquerre té una posició molt poc natural i s’uneix al
cos d’una manera estranya.
 



	63. FUNCIÓ: Va ser  un regal de noces que Llorenç de Mèdici, va fer al seu cosí
Llorenç de Perfrancesco, en un principi el va col·locar a la seva casa de via
Larga. A mitjans del segle XVI va ser trasllada a la vil·la Medicea del Castello,
als afores de Florència. També es relaciona amb les teories neoplatòniques
promogudes des de la cort dels Mèdici que intentaven relacionar l’antiguitat
clàssica (mitologia, literatura, filosofia...) amb el cristianisme.
MODEL I INFLUÈNCIES: es va inspirar en les figures de l’antiguitat, com al
Venus Capitolina, que es va contemplar en col·leccions privades dels
nobles florentins. Va exercir influència sobre els prerafaelites.
Venus Capitolina
NTERPRETACIÓ: Simbolitza el misteri mitjançant el qual el missatge diví de la
bellesa fou atorgat al món. La Venus arriba a la vida damunt d’una petxina
(símbol de la fertilitat), envoltada d’una aura de misteri (només cal veure els ulls
absents i l’expressió distreta) i de tot de símbols relacionats amb l’amor (les roses
que cauen damunt seu, són les flors sagrades, i amb la seva bellesa i les seves
espines la perfecta expressió de l’amor; la garlanda de murta que llueix al coll
l’Hora significa l’amor etern; i Cloris, que fou raptada per Zèfir al jardí de les
Hespèrides i finalment se n’enamorà, el poder d’aquest sentiment.
 


	64. Apunts reforç Quattrocento
•  El següent vídeo és una classe magistral de reforç de continguts sobre
la pintura del Quattrocento (per la universitat de la Rioja).
Llistat pàgines web art
Renaixement/ Manierisme
•Galleria degli Uffizi, Muzeo Nazionale
del Burgello, Galleria dell'Accademia
de Florència
•Galleria dell'Accademia de Venècia
•Museo dell'Opera del Duomo de
Florència
•Musei Vaticani
 


	65. 7. Cinquecento. Context  geogràfic i històric
Correspon al segon cicle del Renaixement italià. Aquest període coincideix amb el segle XVI en el
qual Florència deixa de ser el centre cultural i artístic. A partir d'ara el centre cultural passa a ser
Roma (i a Venècia el centre pictòric).
• L'any 1494, les tropes del rei de França juntament amb el suport de Savanarola (un dominic purità),
encapçalen una revolta popular (amb l'ajuda de potències estrangeres com França i Espanya) que té
com a resultat l'expulsió de la família Mèdici de Florència.
• En aquesta nova etapa, el mecenatge i protecció artística que fins al moment havia estat en mans
de famílies aristocràtiques, passa a mans dels papes (tals com Juli II o Lleó X). Aquests, van
intentar embellir la capital cristiana entenent-la com a centre polític, econòmic i artístic.
• Romà, però, arran d'episodis com el "saco di Roma" o la Reforma protestant de Luter, va
perdent a poc a poc la iniciativa artística en favor d'altres ciutats.
• L'estètica renaixentista, doncs, s'expandeix de forma progressiva gràcies entre altres coses a
l'intercanvi d'idees i de mobilitat dels artistes. La millora del gravat d'impremta o les millores del
transport de les obres pintades a l'oli sobre tela va ajudar a l'expansió de l’art, ja que els artistes en
relacionar-se i viatjar influenciaven i rebien influències de noves tendències artístiques.
 


	66. 7. Cinquecento. Context  geogràfic i històric
Florència deixa de ser el centre cultural i la capital
de l'art passa a ser Roma: En aquesta etapa, el
Renaixement es consolida i s'expandeix per
l'Occident.
Culturalment, segueix l'interès per la cultura
clàssica i es descobreix el grup escultòric de
Laocoont que influenciarà a artistes com Miquel
Àngel.
 


	67. 7.1. Les dues  etapes del Cinquecento
Classicisme o Alt Renaixement Manierisme
Primera etapa: del 1490 al 1527 (any del saqueig de
Roma i que va comportar al fugida dels artistes de Roma.
El centre artístic és Roma.
Es manté l'interès per l'antropocentrisme i la cultura
clàssica.
Tendència a la grandiositat i la monumentalitat.
Tendència a la simplicitat geomètrica i estructura.
Predomini del color i la perspectiva atmosfèrica.
S'entén l'obra d'art com a part de l'exploració científica.
Tendència a una major representació de la natura.
Segona etapa: de 1527 a finals de segle.
Trobem diversos centres de producció: Venècia, Roma, Florència,
Nàpols...
Els artistes prenen per base els models dels grans mestres del
Cinquecento.
Investiguen i alteren alguns principis bàsics com les proporcions, el color,
pinzellades més soltes, efectes de llum artificiosos i sofisticats...
Major llibertat i dinamisme davant dels cànons estètics anteriors...
Es caracteritza per la distorsió de les figures, creació d'espais irreals, colors
vius i clars...
Temàtica fantàstica, esotèrica, cortesans...
El significat del mot manierisme respon a l'expressió pejorativa de "a la
maniera" que utilitzaven els artistes del segle XIX quan es duien a terme les
seves obres a la manera dels grans creadors del Cinquecento. Fou creat per
diferenciar l'art que es troba en el període entre el Renaixement i el Barroc.
L'origen el trobem en les darreres escultures de Miquel Àngel i els seus
deixebles.
El públic al qui anava adreçat l'art manierista majoritàriament era de classe
aristocràtica. Fou doncs un art frívol, luxós, sensual...
 


	68. 7.2. Característiques generals
•  De forma genèrica es pot afirmar que l'etapa del Cinquecento és la maduració definitiva de l'art
Renaixentista que va començar en l'etapa anterior. Així doncs, els valors que destaquen en la
primera etapa es veuen reafirmats en aquest segon període:
• Continua l’antropocentrisme, sobretot a arquitectura i escultura, i es tendeix a la monumentalitat
(propaganda de la Fe catòlica).
• Recuperació dels valors de l'Antiguitat Clàssica (estudi sistemàtic de restes arqueològiques) i es
descobreix el grup escultòric de Laocoont.
• Humanisme...
• Tot i que aquests valors predominen al llarg del Renaixement fins ben entrat el segle XVI, és amb el
Manierisme que es produeix un trencament dels cànons anteriors creant un art ampul·lós, refinat i un
pèl decadent.
• En definitiva, un art per a la cort que després del Concili de Trento, quedà relacionat amb el poder de
la Reforma Catòlica.
 


	69. 8. Arquitectura Cinquecento
•  En general l'arquitectura del Cinquecento es desenvolupa de manera diferent
segons l'àmbit.
• Així doncs, en l'àmbit urbà (a part dels plànols de ciutat radiocèntrica i ortogonal),
es tendeix a dissenyar ciutats utòpiques enfront dels espais oberts que s'organitzen
en els espais privats.
• Per altre cantó les tipologies arquitectòniques més comunes del renaixement en
general van ser les esglésies, palaus, vil·les... Altres edificacions a destacar foren
hospitals, teatres, biblioteques...
• Els arquitectes més destacats de les dues etapes del cinquecento són entre
d'altres Bramante, Miquel Àngel, Vignola, Palladio, Sangallo el Jove...
 


	70. 8.1. Arquitectura classicista
Fase  de maduresa en la recuperació
d'elements clàssics.
Arquitectura monumental (més que en l'etapa
del Quattrocento).
Arquitectura pura i sòbria en decoració.
Simplicitat geomètrica, simetria, sentit unitari...
S'opta per la planta centralitzada amb cúpula
(en els edificis religiosos).
Els arquitectes del segle XVI escriuen tractats
d'arquitectura (com els de Il Vignola, Andrea
Palladio...) amb imatges que completaven les
descripcions dels tractats.
Tot i la sobrietat, destaquen els grotescos,
decoracions per les edificacions basades en
meitats d'animals i meitat humans així com
vegetals.
Vista aèria de la basílica de Sant Pere del Vaticà (1503-1629), Bernini, Plaça de
Sant Pere (1656), Vaticà.
El projecte inicial fou encarregat a Bramante, però la magnitud de l'obra va exigir la
participació diferents arquitectes. Les plantes de les esglésies renaixentistes són
bàsicament la basilical (en forma de creu llatina) i la centralitzada (en forma de creu
grega). La preponderància de la planta basilical, queda palès en el projecte de Sant
Pere que inicialment fou encarregat a Bramante, en forma de greu grega i a finals
del segle XVI acabà en forma de creu llatina.
 


	71. 8.2. Arquitectura manierista
A  partir dels anys vint, crisis del llenguatge
classicista.
Rebuig de la norma en favor de la llibertat
individual i del seu concepte subjectiu de la bellesa.
Es busca la novetat amb l'allunyament del
concepte d'ordre i proporció tot i l'ús d'elements
clàssics. Els palaus i vil·les experimenten més
formes noves que els edificis públics i temples.
Arquitectura experimental. Ús capriciós
d'elements arquitectònics que fugen de la
funcionalitat.
Miquel Àngel. Escala d'accés a la Sala de Lectura de la
biblioteca Lurenziana (1525). Florència.
L'escala de tres carrers que dona accés a la sala de lectura
convergeix en un únic punt és un clar exemple de com l'arquitectura
fuig de la monumentalitat (exemple: les columnes de l'escala no
tenen cap funció).
 



	73. 8.2.1. Donato Bramante  (1444-1514)
• Tot i iniciar-se en el Quattrocento, és el
gran representant de la sobrietat
classicista.
• Realitza el projecte inicial de Sant Pere del
Vaticà. Opta per una planta de creu grega que
posteriorment va evolucionar amb el treball de
diversos arquitectes a planta de creu llatina.
• El seu edifici més destacable és San Pietro in
Montorio on equilibra monumentalitat i
sobrietat alhora.
 


	74. 8.2.1. Bramante (1444-1514)
Bramante.  Templet de San Pietro
in Montorio (1502), Roma.
L'artista combina sobrietat i
monumentalitat en un projecte que
inicialment havia de comptar amb
un claustre circular que no acabà
construint-se mai. El petit temple
circular encarregat pels Reis
Catòlics com a monument
commemoratiu, s'ubica on es creu
que va ser crucificat Sant Pere i
s'inspira en els temples circulars
clàssics.
 


	75. San Pietro in  Montorio
S’inspira en els temples funeraris circulars de
l’antiguitat grega i romana. Representa la concreció, a
petita escala, de l’ideal arquitectònic de Bramante i les
seves característiques es poden considerar un clar
manifest del classicisme:
• Planta centralitzada (circular) amb cúpula.
• Ordre dòric toscà que regeix tot l’edifici, segons les
recomanacions de Vitruvi d’utilitzar aquest ordre,
sobre i robust, per a temples dedicats a herois i
divinitats masculines (Sant Pere és així equiparat a
un heroi en l’antiguitat).
• Senzillesa i perfecta harmonia de totes les parts,
mitjançant un ritme concordat d’elements que
recorre tot l’edifici, tant en sentit horitzontal (massís
–obertura-massís) com vertical (columna, tríglif,
pilastra, nervi de la cúpula). A dins, una cripta
cobreix la roca del martiri de l'apòstol.
Ampliar informació del llibre digital
 


	76. 8.2.2. Miquel Àngel  (1475-1564)
D’origen florentí, és una de les grans figures de la
història de l’art.
Destaca com a escultor, pintor i posteriorment
com arquitecte.
Amb ell arrenca el Manierisme, ja que trenca les
normes clàssiques amb el seu estil personal.
Miquel Àngel Cúpula de la basílica de Sant Pere del Vaticà
(1503-1629), Plaça de Sant Pere, Vaticà.
 


	77. 8.2.3. Vignola (1507-1573)
A  més d'arquitecte va ser un dels
grans tractadistes del segle XVI.
Realitzà l'església del Gesù a Roma
amb una planta contrareformista
basada en una planta de nau única
amb capelles entre contaforts.
Il Vignola. Església del Gesù (1568),
Roma.
Fou el prototip d'església de la
companyia de Jesús (ordre de la
Contrareforma catòlica). La façana és
obra de Giacomo della Porta i seria el
tipus més característic de façana
barroca més endavant.
 


	78. 8.2.4. Palladio (1508-1580)
Andrea  Palladio va néixer a Pàdua, on va començar a treballar. Després
treballà a Vicenza (principal arquitecte de Venècia del s. XVI), i viatjà a
Roma on va rebre influències de Bramante, Michelanguelo i Giulio
Romano (Romano serà seguidor del Manierisme).
Autor del llibre: “Els quatre llibres d’Arquitectura” (1570), toms dedicats a:
I) Els Odres. II) Els Edificis domèstics. III) Els Edificis Públics. IV) Els
Temples, on combina els elements del Renaixement més classicista i
l’ornamentació més gran pròpia de l’arquitectura veneciana.
Va ser constructor de palaus i vil·les. Les vil·les no eren segona
residència per a gent rica, sinó que eren centres d’explotació agrícola
administrats per patricis que volien provar sort com a colons terratinents.
Entre les seves obres destaca la Basílica de Vicenza (iniciada el 1549)
la Vil·la Capra, coneguda com La Rodonda, prop de Vicenza i el Teatre
Olímpic de Vicenza.
 


	79. Villa Capra o  La Rotonda (1551, habitable 1553)
En ella s'hi reflecteix l'entusiasme per
l'antiguitat clàssica de Palladio. Està
pensada per poder aprofitar al màxim,
des de la planta noble, l’entorn natural
que l’envolta. Situada en un monticle
petit, les quatre façanes s’orienten als
quatre punts cardinals.
Deu el seu nom al seu propietari,
Marius Capra Gabrielis (el nom del qual
consta al fris del pòrtic). Però també es
coneix com La Rotonda a causa de la
seva sala central circular que
representà el trencament radical de la
concepció d’una façana principal única.
 


	80. Villa Capra o  La Rotonda
La tipologia és de vil·la romana, però com a lloc de retir i d’oci.
Seguint els principis renaixentistes, va reprendre el model dels
temples romans i els va aplicar a edificacions civils; inicia, així, la
recuperació de les antigues vil·les romanes, desaparegudes
després de la caiguda de l’Imperi romà.
Elements de suport i suportats:
• A cadascun dels quatre pòrtics hi trobem 6 columnes jòniques,
coronant les escalinates.
• Aquestes suporten el respectiu arquitrau, fris i cornisa i 4
frontons triangulars.
• Els murs de pedra tanquen la mansió principal i suporten una
teulada amb una cúpula al centre de l’edifici.
 



	82. Espai exterior:
• Quatre  pronunciades escalinates orientades cap als quatre punts cardinals, donen accés a l’edifici.
• Les columnes sostenen frontons triangulars idèntics, de manera que els quatre pòrtics tenen el mateix aspecte.
• L’edifici ofereix una accentuada sensació de simetria i l’aspecte de creu grega. Des del seu emplaçament damunt d’un
turó ofereix bones vistes de tots costats.
Espai interior:
La Vil·la Capra és coneguda popularment com La Rotonda per la seva sala circular, coberta per una cúpula, al voltant de la
qual s’erigeix un edifici de planta quadrada. Als angles hi van situar els dormitoris.
• Escalinates → 6 columnes jòniques
• Dormitoris → 4 pòrtics
• Sala circular → 4 corredors que central van al centre
L’edifici principal és quadrat, completament simètric i s’inscriuen un cercle perfecte.
Pot ser definida com la superposició d’un quadrat i una creu.
L’única part rodona és la sala central.
Cadascuna de les quatre façanes presenta un volum avançat amb una galeria (loggia), a la qual s’hi accedeix mitjançant les
àmplies escalinates externes.
La sala central és bastant fosca i només rep llum dels quatre corredors que hi convergeixen i del petit òcul del centre de la
cúpula.
Aquesta té balcons interns que es desenvolupen fins a la cúpula.
Aquesta, semiesfèrica, està decorada amb frescos d’Alessandro Maganza.
En ella hi trobem al·legories lligades a la vida religiosa i les virtuts que aquesta porta. S’hi representa la Bondat, la
Temprança i la Castedat.
La part inferior de la sala, a totes les parets, està decorada amb columnes fingides i gegantines figures mitològiques
gregues, obra de Ludovico Dirigny.
 


	83. CORRECCIÓ SELECTIVITAT
Cronologia: 1551-1553.[S’admet  mitjans segle XVI]. Context històric i cultural: Reforma i Contrareforma. Concili de
Trento. Poder comercial de la República Veneciana. Carles V emperador del Sacre Imperi Romanogermànic. Lluites
contra el turc: Batalla de Lepant. Continuació de la cultura humanista.
Estil: Classicisme i Renaixement tardà. A nivell temàtic: temes preferentment fantàstics o esotèrics, eròtics i
cortesans, sense oblidar els temes religiosos [manierisme reformat]. La plàstica i l’arquitectura es tornen capricioses,
estranyes i conceptualment críptiques. Aparició dels tractats d’arquitectura amb imatges gravades: Serlio, Vignola i
Palladio. En arquitectura: Aparició de la vil·la suburbana. Escultura: aparició de la figura serpentinata, la
multifacialitat [múltiples punts de vista] i la utilització de més d’un bloc de marbre. Pintura: Ruptura de la simetria
renaixentista. Composicions centrifugues. Allargament del cànon.
Planta: centralitzada [amb els pòrtics crea una creu grega], simètrica, equilibrada i harmònica. Interior circular amb
cúpula que cobreix la sala circular central i dona nom a l’edifici. [Rotonda]. Espais: Soterrani, planta noble i primer pis.
Exterior: Quatre façanes amb pòrtics de sis columnes [hexàstil] jòniques que sostenen quatre frontons triangulars,
rematats per una estàtua a cada vèrtex, amb escalinates a la manera dels temples romans. Emplaçament que domina
una vall. Referències a Vitruvi i a Bramante. Elements de suport i suportats: Sistema arquitravat i voltat. Materials:
pedra, maó́, estuc i marbre.
Significat: Retorn al concepte de les vil·les romanes, al gaudi i a les feines agrícoles. Manifestació del poder
econòmic, social, polític i cultural del seu propietari el clergue Marios Capra Gabrielis. Funció: Lloc de repòs i gaudi
intel·lectual. Segona residència del seu propietari al costat de les seves propietats rurals.
 


	84. Espai interior
  




	87. 8.3. Arquitectura hispànica
Dins  l'arquitectura hispànica podem destacar-hi tres estils o moments:
Primerament sorgeix l'estil Plateresc (o Manuelí a Portugal):
• Estil de transició.
• El seu nom ve donat per la semblança al treball dels argenters amb la seva ornamentació.
• Gust per l'ús d'elements decoratius com medallons, columnes, grotescos...
• Alguns exemples en són l'Hospital de la Santa Creu de Toledo, l'escala daurada de la catedral de
Burgos o la façana de la Universitat de Salamanca.
Posteriorment i a partir del segon terç del segle XVI sorgeig un estil amb el nom depurisme o classicisme.
• És un art més unitari i auster que deixa enrere el gust per la decoració per desenvolupar les tècniques
renaixentistes.
• Ús doncs de l'arc de mig punt, voltes de canó, columnes amb ordres clàssics, cúpules sobre
petxines...
• Alguns exemples són: la catedral de Granada de Diego de Siloé o la façana del palau de la Generalitat
a Barcelona per Pere Blai.
 


	88. 8.3. Arquitectura hispànica
Finalment,  durant l'últim terç del segle XVI, l'arquitectura renaixentista espanyola queda influenciada per la
construcció de l'Escorial inicialment construït com a palau. església i monestir per commemorar la victòria
espanyola de Sant Quintí. Els autors foren Jaun Bautista de Toledo (que morí abans de finalitzar l'obra i Juan de
Herrera). La construcció de l'edifici dona pas a un nou estil, l'herrerià o escorialenc, marcat per la sobrietat i
absència de decoració.
Pere Blai, Façana del Palau de la Generalitat de Catalunya (1597), Barcelona.
En ella hi veiem presents els elements típics de l'arquitectura clàssica. A
l'esquerra, Juan de Herrera. Monestir d'El Escorial (1563-1584). En aquest
cas hi destaca el purisme i la manca de decoració típica d'aquest darrer estil.
 


	89. 9. Escultura
Podem diferenciar  dues etapes:
• Escultura classicista
• Inclinació per la figura humana nua (influència de la troballa del grup de Laocoont)
• Rotunditat en el tractament anatòmic (línies corbes).
• Com en el cas de l'arquitectura, es busca monumentalitat, grandiositat.
• Ús d’un sol bloc de pedra o marbre i punt de vista frontal...
• Escultura manierista
• Gran dinamisme dins la tendència clàssica (ex. La forma serpentinada de Giambologna)
• Tendència a la llibertat compositiva (figures inacabades, desproporcions en les figures...)
• L'escultura manierista tendeix a decantar-se per tot allò "sorprenent".
• Multifacialitat i treball en diferents blocs...
 


	90. 9. Escultura
• La  gran figura de tot aquest període fou Michel-Angelo Buonarroti (Miquel Àngel),
que s'inicià en el classicisme per culminar en un estil propi, amb el que inicià el
Manierisme.
• En el segle XVI, a Espanya, els escultors prenen com a model a Donatello i Miquel
Àngel.
• Com autors destaquen Bartolomé Ordoñez (amb el cor i rerecor de la catedral de
Barcelona) i Alonso Berruguete (cadirat del cor de la catedral de Toledo).
 


	91. 9.1. Miguel Àngel  (1475-1564)
• Escultor per Excel·lència del Cinquecento.
• Humanista polifacètic, poeta, pintor, arquitecte però sobretot escultor. Experimenta
l'estudi del cos humà, influenciat per la troballa de l'obra Laocoont i els seus fills així
com per l'obra de Della Quercia.
• Creà la "terribilità". El terme fa referència al fet que l'artista dota a les seves figures
d'una força interior a partir de violents escorços, deformacions de les figures... per
encapçalar-les a la perspectiva adequada.
• Creà també el concepte de "non finito", en el que algunes parts de l'obra treballada i
polida contrasten amb superfícies inacabades.
• Defensa un punt de vista frontal així com el treball d'un sol bloc.
 


	92. David (1503), marbre  de Carrara.
Galleria dell'Academia, Florència.
Fou la seva primera obra important on destaca
el contrast del nu amb la tensió i sobre
dimensió de les mans i el cap. En ell s'hi
aprecia l'estudi anatòmic de l'artista així com
l'ús del contrapposto clàssic. El tema de
David es va convertir en un símbol de la
Florència renaixentista com a símbol de pàtria i
llibertat. Curiosament, fou creat a partir d'un sol
bloc de marbre.
 


	93. Pietat (1498-1499), marbre  de
Carrara. Sant Pere del Vaticà.
Tot i ser una obra de joventut, és una obra mestra
del classicisme. Amb composició piramidal tracta el
cos de Jesús amb gran realisme alhora que
contrasta amb l'idealisme de la Mare de Déu. Amb
ella Miquel Àngel inicia el tema de la pietat que
abordarà en diferents ocasions en una etapa més
madura (Pietat Rondanini). Poder en tractar la
temàtica del dolor intentà representar el seu dolor al
perdre la mare sent un nen.
 


	94. Pietat (1498-1499)
El rostre  de Crist és serè, sense expressió de dolor,
com el de Maria, que amb el cap inclinat no dirigeix la
mirada a l’espectador. Tots dos mostren una bellesa
platònica, ideal, amb la qual l’autor vol comunicar el
concepte de perfecció.
El treball de modelatge és extraordinari, perquè mostra
dinamisme i flexibilitat en la vestimenta de la mare de
déu. També mostra precisió i nitidesa en els detalls
anatòmics (la musculatura, les venes del braç de
Crist...). Es treballa en bloc sencer de marbre, del qual
va eliminant el material sobrant.
 



	96. Pietat (1498-1499)
L’escultura es  va instal·lar a l’església de Santa Petronella, perquè allà hi havia el cardenal que la va
encarregar (Bilhères de Lagraulas). Més endavant fou traslladada a l’interior de la basílica de Sant
Pere.
La pietat és la interpretació iconogràfica de la Mare de Déu amb el cos mort de Jesús a la falda. Està
basada en una idea pròpia de la literatura mística del segle XV, segons la qual Maria havia acollit als
seus braços el cos del seu fill després del davallament. Es mostra a Maria molt jove, per simbolitzar
la bellesa ideal i també eternament Verge.
És l’única estàtua signada per Miquel àngel, perquè constés l’autoria, ja que estava molt orgullós de la
seva obra.
MODELS I INFLUÈNCIES: és el preludi del manierisme i la seva influència va superar l’àmbit de
l’escultura. A tall d’exemple, podem esmentar el braç inert de la figura de Jesús que va ser el model per
a El davallament ce la creu de Caravaggio i La Mort de Marat de Jacques-Louis David.
 


	97. Moisès (1515), marbre  de Carrara.
Sant Pietro in Vincoli, Roma.
El Papa Juli II va encarregar a Miquel Àngel el projecte
de la seva tomba. Tot i que degut a diverses
interrupcions per part del mateix Papa, el projecte va
quedar sense finalitzar quedant reduït a un monument
funerari adossat a Sant Pietro in Vincoli. Del conjunt, hi
destaca la figura de Moisès on s'hi aprecia la "terribilità"
característica de l'autor. Al projecte inicial també hi
pertanyien les escultures dels esclaus.
 


	98. Pietat Rondanini (1555-1564),  marbre de
Carrara. Castello Sforzesco, Milà.
En una etapa més madura i avançada,
Miquel Àngel va enfocar el tema de la
pietat de manera més personal. A la
esquerra, detall dels Esclaus (1513-
1536), marbre de Carrar, Galleria
dell'Academia, Florència. Tal com deia
irònicament el propi Miquel
Àngel, únicament treia el marbre que
sobrava... ja que la figura ja era a dins el
bloc.
 


	99. 10. Escultors manieristas
Pel  que fa a l'escultura manierista:
es decanten per al treball a partir de diferents blocs així
com un punt de vista multifacial, és a dir, molts punts de
vista òptims.
En general s'allarga el cànon.
Les figures es retorcen creant una
forma serpentinata o helicoïdal.
Alguns autors a destacar
són: Giambologna, Cellini o Berruguete..
Giambologna. El rapte de les sabines (1581-83), marbre.
Loggia dei Lanzi, Florència. És una de les obres més
representatives del manierisme per les actituds dramàtiques,
els cossos sotmesos a tensions forçades (serpentinata) o la
composició ascendent amb visió multifacial.
 


	100. Giambologna (1529-1608)
Giovanni Bologna  o Giambologna fou l’escultor més
important del manierisme italià. D’origen flamenc, va
dur el seu aprenentatge a Anvers, encara que la seva
obra la desenvolupà a Itàlia. Roma va ser el seu primer
destí, on va estudiar escultura clàssica i hi va poder
admirar les obres de Miquel Àngel. Després de dos
anys, s’instal·la a Florència on va estar treballant al
servei de la família dels Mèdici. A més de l’escultura
monumental, va treballar també estatuetes de bronze.
Mercuri Volador, una
de les seves obres
més famoses.
 


	101. El rapte de  les sabines (particularitats)
Aquest grup escultòric va ser realitzat entre 1581-83 per ser exposat a la Lògia situada al costat del Palau de la Signoria de
Florència. Fa 4,10 m d'alçada i s'inspira en les idees estètiques de Miquel Àngel i Benvenutto Cellini. Del primer agafarà l'estructura
serpentinata, consistent en el gir de les figures en espiral ascendent tal com Miquel Àngel havia utilitzat al Geni de la Victòria
(Florència, Pallazzo Vechio, Saló del Cinquecento, 1532), mentre que farà seu l'ideari de Cellini quan defensa la multiplicitat de
punts de vista, l'anomenada multifacialitat que escriu en resposta a Varchi: "L'escultura és set vegades més important que la pintura
perquè aquesta té només un punt de vista, mentre l'escultura en té vuit".
L’escena representa el moment en què Ròmul, davant del marit sotmès, segresta la dona casada. És un bloc monolític de
composició tancada. La superfície està polida, a més té molts entrants i sortints que produeixen uns clarobscurs que doten
el conjunt d’un gran relleu. L’estructura té com a eix la figura del jove que agafa entre els seus braços la dona la qual crea
amb el seu cos una forma paral·lela a l’home de la part inferior, mentre el braç esquerre de la dona s’aixeca en direcció
contrària. Aquest entrecreuament de diagonals confereix un gran dinamisme al grup escultòric.
L’escultura és angoixosa, amb una gran tensió i esforç als cossos. Els rostres dels personatges expressen pathos
(patiment), però no amb la convicció necessària que una escena com aquesta necessita. Les mirades uneixen els
personatges entre ells. El grup escultòric sintetitza la narració amb només tres figures, contràriament a les pintures d’aquest
tema que presenten un gran nombre de personatges; així i tot, aconsegueix transmetre igualment la convulsió i l’esperit
dramàtic del rapte.
L’obra intenta expressar la dualitat del món a través d’elements oposats (home-dona...). Ampliar info llibre
 


	102. 11. Pintura
Pel que  fa a la pintura del segle XVI destaca el sorgiment de diverses escoles o
corrents a seguir:
L'estètica classicista (amb Leonardo, Miquel Àngel i Rafael).
L'escola veneciana (amb Giorgione i Ticià i amb un estil més manierista Il
Veronese i Il Tintoretto).
La pintura manierista italiana (amb Il Parmigianino, Arcimboldi...)
En els apartats posteriors tractarem les característiques i els autors més destacats de
cada moment. En general, però, la pintura del Cinquecento va consolidar les
tècniques emprades en l'etapa anterior (pintura a l'oli, nous suports-tela-,
clarobscurs...)
 


	103. 11.1. Estètica classicista
Alguns  dels trets que defineixen la pintura de l'estètica classicista són:
• Domini de la composició.
• Recerca de l'ideal de bellesa física (amb escorços en les figures per dotar-les de
força...)
• Utilització de la llum de manera subtil així com la difuminació dels contorns
(tècnica de l'sfumato) i el modelatge de la figura.
• Utilització d'ambients naturals en comptes d'emmarcaments arquitectònics.
• Es qüestiona la perspectiva lineal i s'introdueix l'ús de la perspectiva aèria per
part de Leonardo.
• Els tres grans artistes d'aquest corrent són: Leonardo da Vinci, Miquel Àngel i
Rafael.
 


	104. 11.2. Escola veneciana
•  De forma paral·lela, a Venècia s'hi desenvolupa una escola amb diferents trets
estètics:
• Venècia passa a ser a finals de segle el segon centre pictòric després de Roma.
• El color passa a ser un mitjà d'expressió que preval sobre el dibuix.
• Pèrdua, per tant, dels contorns del dibuix.
• Són molt habituals els temes profans i mitològics.
• En les composicions hi trobem detalls de riquesa i luxe. Tenen una visió sensual
de la vida.
• Utilització de l'arquitectura classicista com a marc.
• Distorsió de les figures amb situacions forçades en la composició.
• Utilització de punts de fuga fora del quadre o bé amb diversos punts de fuga.
 


	105. 11.2. Escola veneciana
Giogione  i Ticià. Concert campestre (1510-1512), oli sobre tela. Museé du Louvre, Paris. A la dreta, Giorgione, la
tempesta (1505) oli sobre tela. Galleria dell'Academia, Venècia. Els artistes a destacar dins l'escola venenciana
són Giogione i TIcià. Dins l'escola però artistes com Il Veronese i Il Tintoretto comencen a desenvolupar trets manieristes.
 


	106. 11.2.1. Ticià. Tiziano  Vecellio (1488-1576)
Inicià els seus estudis al taller venecià de Giovanni Bellini i es posà en contacte posteriorment amb
Giorgione. Després d’una estada a Pàdua, tornà a Venècia, on esdevingué pintor oficial de la
República. De seguida desenvolupà un estil propi basat en l’ús del color, la vivacitat de la llum, la
pinzellada solta i una gran delicadesa en les modulacions cromàtiques, que intensificà a l’inici de 1540,
quan entra en contacte amb el Manierisme d’Itàlia. Poc després viatjà a roma on va conèixer a Miquel
Àngel.
La seva obra mostrà domini de la composició, del joc de llum i ombra, i sabé donar molta expressivitat
als personatges. Principalment, pintà temes religiosos, mitològics i retrats, el qual el va fer molt famós
arreu d’Europa.
Algunes de les obres més famoses són: Retrat eqüestre de Carles V (1548), La Venus d’Urbino
(1538), Amor Sacre i amor profà (1515), La bacanal (1518), Dànae (1553-54)...
 


	107. Amor Sacre i  amor profà (1515-16): La tela replega
una escena amb tres figures: dues dones i un nen al
voltant d’una font de pedra decorada, situats en un
paisatge il3luminat per una posta de sol. Les dones són
de semblants característiques.
La Venus d’Urbino (1538): inspirada en la Venus dormida
de Giorgione, que a diferència d’aquesta, la de Ticià no
està recolzada en la natura sinó en un lloc elegant
d’interior. Als peus de la jove hi ha un gosset i això fa que
no sigui representada com una deessa sinó com a una
dona real.
 


	108. Retrat eqüestre de  Carles V (1548): elegància
compositiva i estudi psicològic del personatge. Aquest
retrat revela la importància que Venècia dona a l’ambient.
A l’emperador se’l compara amb un heroi.
La bacanal (1518-19): manifesta l’optimisme de la
societat veneciana, plasmat no tan sols en el tema,
la celebració d’un banquet, sinó també en les formes
dinàmiques de les figures,
 


	109. Ampliació al llibre  digital
 



	111. CORRECCIÓ SELECTIVITAT
Context: importància  de la República de Venècia com a potència del comerç marítim.
Lluita contra el turc.
Concili de Trento [1541-1563] contra la Reforma protestant.
Lluites catòliques versus protestants.
Humanisme. Carles V, emperador del Sacre Imperi Romano germànic. Francesc I, rei de França.
Nou poder de l'Església a Roma després del Saco de Roma per les tropes Imperials [1527].
En l’art: confrontació entre el dibuix [Roma] enfront del color [Venècia].
Característiques formals: domini del traç obert, la llum i el color sobre el dibuix.
Característiques compositives: L'obra està dividida en dues parts mitjançant una forta diagonal. S’aconsegueix un
gran efectisme atmosfèric gràcies a l’aplicació del sfumato, apreciable en els contorns de la jove, i l'ús d'una gamma
cromàtica de tonalitats càlides, com el vermell o el groc.
Tècnica: oli sobre tela.
Tema: segons la mitologia grega, un oracle havia anunciat al rei d'Argos que un dia moriria en mans del fill de la seva
filla Dànae, per la qual cosa va decidir tancar-la en una torre de bronze per mantenir-la allunyada dels seus
pretendents. No obstant això, Zeus va aconseguir fecundar la jove princesa convertit en pluja d'or. Fruit d'aquesta unió
naixeria Perseu, qui amb el temps mataria accidentalment el seu avi amb un disc.
Significat: Durant l'Edat Mitjana, el mite de Dànae va ser un símbol de castedat i, al seu torn, un exemple de la
concepció d'una verge per intervenció divina, fet que s'interpretava, per tant, com a prefiguració de l’Anunciació.
No obstant això, durant el Renaixement el mite de Dànae va recuperar la seva concepció pagana, i es va convertir en
una temàtica molt popular entre els pintors, ja que permetia poder retratar el nu femení.
Ticìà no en va ser una excepció, i va realitzar fins a un total de tres versions diferents del mateix tema.
Funció: decorativa.
 


	112. 11.3. Pintura manierista
Destaca  per:
• Composicions complexes amb
escorços forçats, colors
arbitraris...
• Allargament de les figures i
membres.
Bronzino. Al·legoria del triomf
de Venus (1545), oli sobre taula.
National Gallery, Londres, on
s'aprecien els cànons allargats
així com els escorços forçats. A la
dreta, Arcimboldi. La primavera
(1565), oli sobre fusta. Real
Academia de Sant Fernando,
Madrid. Alguns autors a destacar
són: Il Correggio, Il
Parmigianino, Brunzino,
Arcimboldo (materials naturals)
 


	113. 11.4. Leonardo, Miguel  Àngel i Rafael
Leonardo da Vinci ( 1452-1519)
• Pintor polifacètic del qual se'n conserven poques obres. Destacà en diferents
camps de la ciència i l'art realitzant diversos textos, estudiant l'anatomia humana...
• Al llarg de la seva vida fa estades en diverses ciutats, fet que li proporciona
diferents influències com l'experimentació amb nous pigments.
• Crea la tècnica de l'sfumato on els colors passen d'un to a un altre de forma
gradual i on els contorns de les figures es difuminen amb les línies i intenten captar
l'ambient que l'atmosfera i l'ull humà distorsionen. Leornardo intentà crear diversos
plans aplicant colors freds en els plans més allunyats tot difuminant el contorn per
reproduir els matisos de l'atmosfera (perspectiva atmosfèrica).
 


	114. 11.4.1. Leonardo da  Vinci
Mona Lisa - La Gioconda , oli sobre tela.
Musée du Louvre, Paris.
Mare de Déu de les Roques (1483-1486), oli
sobre tela. Musée du Louvre, Paris. En l'obra
s'aprecia la tècnica del sfumato així com el
tractament que l'autor fa de la llum. A la part
superior, El Sant Sopar (1495-1498), fresc.
Refector de Santa Maria delle Grazie, Milà.
 


	115. Mare de Déu  de les Roques (1483-86)
1.Context històric i cultural: Mosaic polític de petites ciutats - estats: Florència,
Pisa, Milà, Màntua. Poder dels Mèdici a Florència. A finals de segle auge del papat.
Cultura Humanista. Paper iconoclasta de Savonarola. Els descobriments científics
forçats per la necessitat de control de nous territoris, impulsen diverses tècniques i
disciplines: la cartografia, l’òptica, l’astronomia permeten nous descobriments
geogràfics; l’anatomia, la botànica, la zoologia formen part del saber enciclopèdic
dels nous artistes.
2.Característiques generals: El renaixement és un estil que recupera el gust per
les arrels clàssiques en l’art, en la filosofia i en la literatura. Un estil que
aprofundeix en la recerca científica i tècnica i que crea una tipologia d’artista
polifacètic, alhora humanista i científic. L’artista lluita per allunyar-se de la figura de
l’artesà agremiat i es fa ressò d’una nova concepció de la vida i de l'ideal de l'home
en la recerca d'una ordenació racional del món. Perspectiva artificial i perspectiva
aèria. Antropocentrisme. Aparició de la figura del mecenes. En arquitectura:
Recuperació de l’Antiguitat: arc de mig punt; cúpula de mitja taronja, volta de canó.
Noves tipologies: Vil·les; hospitals... Decoració de grotescos. Escultura:
Proporcionalitat; cànon de nou caps... Pintura: Simetria; perspectiva geomètrica;
Composicions tancades; formes dibuixístiques....
 


	116. Mare de Déu  de les Roques (1483-86)
3. Característiques formals: Predomini del color sobre el dibuix. Sfumato.
Característiques compositives: La composició s’estructura en tres registres:
el primer correspon al grup de la Mare de déu, el nen Jesús, sant Joan i
l'arcàngel Uriel; el segon a la cova, i el tercer al paisatge del fons. El grup
principal s’inscriu dins una composició piramidal perfectament delimitada entre
el cap de la Verge i els cossos dels dos infants, el que fa que les figures
adquireixin un gran protagonisme fruit de la seva major definició a través del
dibuix. Leonardo en el seu Tractat parla dels tres tipus de perspectiva que
utilitza en aquesta obra: La perspectiva té tres parts principals: la primera tracta
de la disminució de les dimensions dels objectes a diverses distàncies, és la
perspectiva lineal; la segona tracta de la disminució del color d’acord amb la
proximitat o llunyania de les figures i la tercera de la indefinició dels contorns
que tenen els objectes vistos des de vàries distàncies o perspectiva aèria. En
relació a aquesta darrera visió parla de l’aire que s’interposa entre l’observador i
els objectes llunyans, afirmant que les muntanyes semblen blaves i així s’han
de pintar. A nivell lumínic, Leonardo utilitza dos tipus de llum: la natural entre les
roques i la més misteriosa i irreal de les figures. Un aspecte a destacar és el joc
de les mans que, juntament amb les mirades, interrelaciona els personatges. Es
tracta d’una composició unitària en la qual els personatges queden
individualitzats gràcies a les mans en diferents escorços, sobretot amb la mà
estesa cap al davant de la Verge. El paisatge del fons no es correspon amb la
realitat del paisatge toscà, es tracta d’un paisatge inventat, de gran força
expressiva, no d’un paisatge real. Tècnica: oli sobre taula passada a tela.
 


	117. Mare de Déu  de les Roques (1483-86)
4. Temàtica: Aquesta obra havia de formar part d’un políptic encarregat a
Leonardo pels germans de Predis per la Confraria de la Concepció de
l’església de Sant Francesc el Gran de Milà, però l’obra no va ser
acceptada. La Verge en el seu viatge a Egipte fugint d’Herodes, va
descansar en una cova on es va trobar amb el nen Joan, cosí de Jesús, a
qui havia vetllat i protegit l’arcàngel Uriel. Gràcies a la versió posterior del
mateix tema, avui a la National Gallery de Londres, podem distingir les
figures dels dos nens. A primera vista sembla que el nen protegit per la
Verge és Jesús i el que està a prop de l’arcàngel, Joan. En la versió
londinenca, el nen de l’esquerra porta una creu de canyes símbol de Joan i
el nen Jesús, beneint, s’assimila a Jesús. L’àngel amb un gest de la mà,
absent en la versió londinenca, crea el nexe d’unió conceptual entre els
personatges. L’arcàngel Uriel, protector de les persones desvalgudes, i per
aquesta raó, protector de Joan a la mort dels seus pares, tanca la
composició en el paper de mediador entre els dos nens. Model literari:
L’escena, força inusual en la iconografia de l’època, s’inspira en els Apòcrifs
del Nou Testament. Significat: El significat de l’obra ha d’associar-se al
Misteri de l’Encarnació i Passió en el que el precursor, Joan, té un paper
important com company de jocs i alhora com a visionari de la Passió de
Crist. Funció: Devocional.
 


	118. 11.4.2. Miquel Àngel  (1475-1564)
• Artista polifacètic que pictòricament destacà per
dues obres: la volta de la Capella Sixtina del
Vaticà i trenta anys més tard pel mur occidental,
darrere l'altar amb el tema del Judici Final.
• En els frescos de la volta s'hi veu la influència de
la "terribilità" escultòrica. Les escenes bíbliques
representades destaquen pel color intens i la
composició clara.
• Pel que fa a el mur occidental, un espai unitari,
destaca per la temàtica del Judici Final. Les
figures reflecteixen el dolor i l'angoixa que patia
l'artista en la seva darrera etapa vital.
 


	119. 11.4.2. Miguel Àngel  (1475-1564)
Miquel Àngel. LLibre del
Gènesi (1508-1512). Volta de la
capella Sixtina, Sant Pere del
Vaticà amb vistes al fons
del Judici Final (1534-1541),
fresc. L'artista pintà una falsa
arquitectura per tal de dividir la
volta i poder representar els
diferents episodis bíblics. Pel que
fa al Judici Final, la pintura
prescindeix de les proporcions
humanes i les lleis de la
perspectiva dotant als
personatges de personalitat
pròpia.
 


	120. Volta de la  Capella Sixtina (1508-1512)
La volta és plena de personatges que escenifiquen diversos passatges de la Bíblia o reprodueixen figures històriques
lligades al Llibre, com ara: els avantpassats de Crist; les sibil·les que, segons una antiga tradició, van predir als
gentils l’arribada de Crist; o els profetes, que anunciaren als jueus la vinguda dels messies. El que proposà l’autor era
un cosmos de dimensions sobrehumanes amb 343 imatges, la majoria d’elles nues.
 


	121. Volta de la  Capella Sixtina (1508-1512)
Les figures són d’una naturalitat extrema i s’observa una densitat espiritual del dibuix.
Malgrat la variada policromia de la volta, predominen els colors: verd i violeta, els colors
litúrgics de la missa.
El florentí dividí la gran superfície (que té irregulars penetracions i és a 25 m d’alçada)
mitjançant arcs figurats i cornises en perspectiva a meitat de la volta. Així va formar
pictòricament un quadriculat arquitectònic que separava els diferents temes.
Les composicions dels espais centrals representen escenes dels primers dies del món i de
l’home; comencen amb la separació de la llum i les tenebres i acaben amb Noè. Aquests
plafons són separats entre ells per arcs i per joves nus que es recolzen als pedestals i que
simbolitzen la humanitat eterna que mira la seva història. Els joves nus, coneguts com a
IGNUNDI, sostenen deu grans medallons de bronze que representen escenes de l’Antic
Testament. Més avall, entre les llunetes i els arcs, es veuen els profetes i les SIBIL·LES
(sacerdotessa), personatges que pensen, llegeixen o profetitzen.
 


	122. Sibil·la de Líbia  Profeta Isaïes Ignudi i medalló
A les petxines de les cantonades, hi va pintar “miraculoses salvaciosn d’Israel”, com ara la historia de Judith i
Holofernes, o de David i Goliat. Als triangles i a les llunetes l’artista va posar els avantpassats de crist. Però a la
volta encara hi ha més figures: els nens-cariàtides, que són simulats en marbre i aguanten la cornisa que cobreix
tota l'obra.; i els nens-sostenidors, que identifiquen amb un rètol el profeta o la sibil·la que és a sobre d’ells.
 


	123. ESTIL: va cercar  nous recursos a partir de l’observació de les obres de grans mestres del
passat com GIOTO i MASACCIO; les escultures dels mestres GRECS i ROMANS; i l’anatomia
humana mitjançant la dissecció de cossos i l’estudi de models. Era un mestre del dibuix. Les
seves figures són robustes, musculoses i incorporen l’esperit de l’antiguitat clàssica als temes
bíblics cristians.
CONTINGUT I SIGNIFICACIÓ: a part que el Papa Juli II volia una obra per la qual fos
recordat, ell conjunt de la pintura no ha estat esbrinat. Alguns autors han estimat que aquest
papa volgués reflectir la seva aspiració al poder polític, recordant la Salvació i Roma
ressorgida del poder papal; i també el paper del papa de sostenir el cristianisme al món. De
fet, Juli II, va concentrar a les seves mans molt poder polític.
Altres historiadors pensen que a la volta hi ha presents tres realitats de l’home: els principals
esdeveniments espirituals de la humanitat i les condicions anteriors a la Revelació (a les
llunetes, petxines i triangles); el coneixement i les seves característiques (les sibil·les, els
profetes i els ignudi), i la relació directa amb el cel (les històries bíbliques). Entre les escenes
de l’Antic Testament, destaca la creació d’Adam, la més famosa del fresc. És al bell mig de la
pintura i atrau totes les mirades.
 


	124. La creació d’Adam:  es veu la combinació de volum, dinamisme i expressivitat.
Déu està dins un mantell en forma d’el·lipsi, simbolitzant el que és etern. Mentre que ADAM està en un oval incomplet. Amb
l’extensió dels braços i el seu breu contacte dels dits, el raig creador passa d’un a l’altre. Déu fa el seu primer home a la seva
imatge, i crea una criatura de gran bellesa. Del grup de déu molts destaquen a la figura femenina com a EVA i tots els fills que
encara no ha creat.
 


	125. Detall de la  concepció escultòrica de la figura
humana: recreació en els tendons, braços ben
tornejats, torsos amples, cames en tensió, postures
complicades...
 


	126. El sostre de  la volta es dividit, amb deu arcs faixons pintats, en 9 sectors transversals, que al
seu torn es divideixen en tres registres separats per falses cornises.
Arcs faixons
pintats
El sostre de la volta es dividit, amb deu arcs faixons pintats, en 9 sectors transversals, que al seu torn es
divideixen en tres registres separats per falses cornises.
L’arquitectura pintada és el Fons sobre el qual están distribuides totes ls
figures de la volta. A les escenes centrals hi ha fons amb paisatges
senzills o monocromes.
 


	127. La creació d’EVA
ocupa  el panel central.
Té 4 ignudi amb
postures. Eva sembla
sortir de les roques i no
del cos d’ADAM. Déu
está embolicat en un
mantell violeta.
 


	128. El pecat original  i l’expulsió del Paradís. És la sisena escena cronològica. Consta de dues parts: el pecat i
l’expulsió, amb l’arbre del Bé i el mal amb la serp –dimoni amb aparença de dona enroscada al seu tronc.
A la dreta semblen que els cossos han canviat en aparença fins i tot el pasisatge de fons mostra
desolació. Caminen corbats, avergonyits...
 


	129. Sacrifici de Noé  Diluvi universal
L’embriaguesa de Noé
Els profetes, que
anunciaren al poble
d’Israel la vinguda del
Messies, són 5 i porten el
seu nom a sota.
 


	130. David i Goliat:  Mostra el moment de la decapitació del
gegant pel jove David, amb la pròpia espasa d’aquest.
Les 4 petxines de les cantonades amb escenes de la salvació del poble D’Israel.
La serp de bronze: aquí es veu com va impressionar al
pintor la trobada del Lacoont i els seus fills el 1506. La
història explica que durant l’Èxode del pobre jueu varen
ser atacs per una plaga de serps; Moisès intercedí davant
de Déu i els va salvar. Déus els manà fer una serp de
bronze i que la pengessin d’un pal dient: “Tot el que hi hagi
estat mossegat per una serp i la miri viurà”
 


	131. Judit i Holofernes:  episodi narrat en 3 escenes. A l’esquerra
un guàrdia dorm. A la dreta Holofermes decapitat. Al centre
Judit i la criada vestida de groc (representa l’església) i Judit
de blanc (puresa), estan cobrint amb una tela la safata on
porten el cap d’Holofernes, el rostre del qual es diu que és de
Miquel Àngel.
Les 4 petxines de les cantonades amb escenes de la salvació del poble D’Israel.
El castic D’Amàn: el nu del centre recorda els
captius de la tomba de Juli II, per la qual va fer el
Moisès. Esther, era una jueva proclamada reina de
Pèrsia pel rei Asuero. Esther descobrí que amàn, el
primer ministre, intentava destruir el poble d’Israel i ho
va impedir i amàn va ser crucificat.
 


	132. Judici Final (1536-1541)
Aquesta  pintura es troba decorant la paret frontal de la capella
sixtina. Fou acabat el 1541, després de cinc anys de treball.
L’artista va ocupar fins a l’últim racó de la paret, creant una
sensació d’un cel sense límits i un espai indeterminat. Les
figures humanes se’n van enfosquint a mesura que es fixa la
vista més avall.
En aquesta obra destaca un sol element: el cos humà
engegantit i estirat. Delata una fascinació per l'anatomia i Miquel
Àngel es va recrear en els detalls: els tendons, els braços ben
tornejats, cames en tensió…
Aquí i allà destaquen diversos elements, coma ara mans molt
expressives, realitzats tots amb una concepció escultòrica. Les
figures no són ni homes ni dones sinó abstraccions que no
podrien existir al món real.
 


	133. Judici Final (1536-1541)
Apareixen  més de 400 figures (algunes de les quals fan
250 cm o més i les inferiors fan 155 cm). La composició no
és tan variada com a la volta ni tampoc reflecteix
sentiments tan elevats.
El fresc es pot dividir en 4 parts o frisos, cadascun amb una
temàtica:
1. Part celestial, on els àngels porten els instruments de la
Passió.
2. La part on ens trobem Crist i la Verge, envoltats de tots
els escollits.
3. La part de trànsit, on pugen al cel els escollits
(esquerra) i on cauen o són llençats els condemnats
(dreta).
4. La part de baix, a l’esquerra on ressusciten els morts el
dia del Judici, i a la dreta on els condemnats van a parar
a l’infern.
 


	134. Jesucrist és al
centre  de l’obra.
Amb un gest
enèrgic i aterridor
separa els justos
dels pecadors i
mostra una
expressió d’enuig i
airada.
La verge Maria, al
seu costat, mostra
una actitud
espantada, com si
s’amagués.
El conjunt central
 


	135. Els àngels tocant  les trompetes del dia del
Judici.
Al centre del tercer registre
El Llibre dels condemnats
L’arcàngel San Miguel amb
el llibre dels escollits.
 


	136. Al centre del  tercer registre
Lluneta del costat esquerre (part superior del
quadre): els àngels sense ales porten amb
esforç els símbols de la passió: la creu i la
corona d’espines.
Lluneta costat dret: els Àngels també porten
instruments de la Passió, com la columna de
la flagel·lació i la canya amb l’esponja.
 


	137. Part esquerra del  fresc,
dreta de Crist. Adam com a
primer home. Més a
l’esquerra trobem les dones
(santes, verges i màrtirs,
juntament amb sibil·les i
heroïnes de l’Antic
Testament).
La dona del primer pla que
sembla protegir una noia
jove agenollada, s’identifica
amb Eva, la primera dona.
 


	138. Part dreta del  fresc. Aquí hi ha
màrtirs de l’església amb els
seus instruments de martiri:
1. San Pere, oferint les grans
claus del regne a Jesús.
2. San Bartomeu amb la seva
pell a la mà.
3. Santa Caterina amb la roda
de punxes.
4. San Sebastià amb les
fletxes.
5. El cirineu que ajuda a
Jesús amb la creu, el bon
lladre.
5
3
4
1
2
5
 


	139. Els condemnats són  llençats a
l’infern. Els cossos, les
anatomies en tensió, són
elements destacables. El
personatge de la dreta sembla
estar sofrint un gran turment
interior.
 


	140. CARONT porta els  condemnats amb la barca fins a la boca de l’infern. Aquí es veu una clara influència de Dante
(la divina comèdia) i de la mitología clàssica. També dels Dies Irae de Fra Tomàs de Celano, i sobre tot
influència de les Sagrades Escriptures de l’Apocalipsi de Sant Joan.
Rostre de Caront
 


	141. Minos: jutge del  món subterrani, amb serps al voltant
del cos, davant de Leviatan, el monstre marí que
simbolitza el caos, descrit al llibre de Job.
La Capella Sixtina és el lloc on quan un papa mor,
s’hi reuneixen tots els cardenals i trien el seu
successor. Per tant, és un lloc important per a
l’Església catòlica, ja que aquí es decideix qui ha de
governar.
 


	142. 11.4.3. Rafael (1483-1520)
Considerat,  amb Miquel Àngel i Leoonardo, un dels
principals mestres del Renaixement italià. Fou fill d’un
pintor i escriptor, de qui heretà els ideals humanistes,
i es va convertir en l’arquetip del classicisme. Les
seves composicions destaquen per:
• Un perfecte equilibri.
• La consecució d’una bellesa idealitzada.
• Una estudiada composició simètrica
desenvolupada en amplis espais.
• Una paleta clara, incorporació de moviment a les
figures a partir d’un estudi de l’anatomia i la
utilització de l’escorç en els cossos per crear
profunditat.
 


	143. 11.4.3. Rafael (1483-1520)
Rafael.  L'escola d'Atenes (1510-1511), fresc. Estança de la
Signatura. Palau del Vaticà. A petició del Papa Juli II, Rafael acceptà
l'encàrrec de la decoració pictòrica de les estances del Vaticà (quatre
sales). Una de les pintures murals fou l'Escola d'Atenes, una de les
grans obres del Renaixement en pintura. A la dreta, Rafael, Esposori
de la Mare de Déu ( 1504), oli sobre taula. Pinacoteca di Brera, Milà
 


	144. Escola d’Atenes (1510-1511)
Context:  Poder polític i cultural de la Roma papal. Papa
Mèdici, Juli II. Humanisme. A Espanya continuïtat en les
arts de la tradició gòtica. Regència de Ferran d’Aragó.
Paper repressor de la Inquisició.
Característiques: Predomini del dibuix amb el qual el
pintor perfila tots i cadascun dels detalls i les cares dels
personatges. Disposició dels diferents grups de
personatges de manera simètrica, deixant un espai central
buit, en el que apareixen els dos protagonistes principals.
Perspectiva lineal. Composició tancada. Composició no
unitària amb la individualització de personatges i grups.
Marcat dinamisme, aconseguit a través de la perfecta
captació dels gestos, expressions i moviments de les
figures. Tècnica: Pintura al fresc.
 


	145. Escola d’Atenes (1510-1511)
Tema  i Significat: El pintor italià presenta un complex programa iconogràfic en el qual apareixen els
més importants representants de les arts liberals, la filosofia i les ciències, com metàfora de l'esperit
cultural del Renaixement. Disposats en diferents grups, tots els personatges se situen al voltant dels
dos grans filòsofs de l'antiguitat clàssica: Plató (amb la cara de Leonardo da Vinci) i Aristòtil. El primer,
representant de l'idealisme, sosté el seu llibre Timeus, mentre aixeca un dit al cel. Aristòtil, representant
del realisme, sosté en el seu braç un exemplar de la seva Ètica, mentre torna la palma de la seva mà
cap a terra. Paral·lelament, també es troben representats molts altres filòsofs i savis, en els que s'ha
volgut llegir la representació de les sets arts liberals: Gramàtica, Retòrica, Dialèctica, Geometria,
Aritmètica, Astronomia i Música. Així, cal citar a Sòcrates, situat d'esquenes a la dreta de Plató amb un
vestit verd; Pitàgores, assegut a l'extrem inferior esquerre llegint un llibre; Heràclit (amb els trets facials
de Miguel Àngel), assegut pensatiu en la part baixa de l'escala; Euclides, que mesura amb un compàs
al costat dels seus deixebles en l'angle inferior dret, o Zoroastre i Ptolomeu, amb l'esfera celeste i el
globus terraqüi respectivament. Rafael s’autoretrata amb un barret negre mirant a l'espectador a
l'extrem inferior dret.
Funció: Decorar les estances papals i refermar els valors de la cultura i la ciència.
 


	146. Altres interpretacions: 1.  Leonardo 3. Miquel Àngel 5. Margarida (amant de Rafael) 8. Bramante
 


	147. Plató amb una  barba blanca, i el Timeu a la
mà, assenyalant el cel, cap al món de les
idees. És el representant de la filosofia
abstracta i idealista. Al seu costat Aristòtil,
amb un volum d'ètica, estén la seva mà
dreta cap a terra, la realitat, representa la
filosofia empírica. Són els únics que
transmeten tranquil·litat en contrast amb la
resta que discuteixen, es mouen…
Plató i Aristòtil detall.
Es troben al centre del fresc.
 


	148. Representa l’aritmètica i  la música.
Està prenent nota de les relacions
geomètriques que apareixen a la
pissarra que té davant (és l’epogdoon,
la teoria sobre les relacions entre
l’harmonia de la música i les
matemàtiques).
Detall del matemàtic
Pitàgores
 


	149. Rebutjava les possessions  terrenals i les
convencions socials, es troba estirat al
mig de l’escala, ignorant tot el que
transcorre al seu voltant.
Al davant a la dreta hi ha situat Heràclit,
que introdueix la composició. Apareix
meditatiu. El model va ser Miquel Àngel.
(Rafael el va afegir quan va veure el
sostre de la Capella Sixtina, va quedar
impressionat).
Detall de Diògenes el Cínic
 


	150. ALEXANDRE EL GRAN,  vestit
amb armadura i portant una
espasa, escolta a Sòcrates.
Alexandre havia estat deixeble
d’Aristòtil.
SÒCRATES presenta el
seu posat habitual de
conversa i interrogació
(retòrica i dialèctica)
EPICUR: vestit de blau.
Per a ell la felicitat residia
en la recerca dels palers
de l’esperit.
 


	151. A la part  dreta de la composició
trobem a Euclides, representant
de la geometria, dibuixant en
una pissarra una figura
geomètrica amb compàs i
envoltat de deixebles.
La seva cara és de Bramante.
Detall d’Euclides
 


	152. PTOLOMEU: d’esquena i  amb una corona que fa referència als
reis egipcis d’aquest nom, símbol de la seva teoria de que la Terra
era el centre de l’univers.
ZOROASTRE: sosté l’esfera de l’univers, es pensa que tñe la
cara de Pietro Bembo, que va fixar les regles gramaticals i
estètiques d’Itàlia com a llengua literària.
 


	153. HIPÀTIA D’ALEXANDRIA: l’única  dona en la
composició. Es diu que el Papa no acceptà la
seva presència en la composició i Rafael l’amagà
sota l'aparença del duc d’Urbino, Francesco Maria
della Rovere.
PLOTÍ, el gran
teòric de l’art a
finals del món antic,
que deia que l’art
havia de fugir
d’imitar la realitat.
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