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La apasionante historia del arte, la cultura y la politica en los siglos
XVII y XVIII: desde el absolutismo politico, la Contrarreforma, la
guerra de los Treinta Anos, el Siglo de Oro Espanol y la corte del Rey
Sol hasta la Revolucion Inglesa y la caida de los Habsburgo. El periodo
de maxima expresion y florecimiento de las artes, las letras y las
ciencias en toda Europa.




Con Breve historia del Barroco, en un estilo agil, ameno y de una forma
rigurosa, conocera la segunda y ultima gran etapa del inmenso desarrollo
cultural que se produjo la Edad Moderna. La época en la que se asentaron los
cimientos del actual progreso cientifico de la humanidad.

Desde los grandes acontecimientos politicos, econémicos y artisticos, como el
triunfo del absolutismo, la guerra de los Treinta Afios, la adopcién del
mercantilismo, el extraordinario brillo de las bellas artes a la sombra del
Vaticano, pasando por la gran época de florecimiento cultural que tuvo lugar
en Espafia durante el Siglo de Oro, este libro le guiara por una de las etapas
mas interesantes de la historia del arte, el estilo Barroco, que fiel seguidor de
las directrices de la Contrarreforma, pondra todas las artes al servicio de los
poderes religiosos y politicos, asi como al de los burgueses en los paises
protestantes del centro y norte de Europa.

Grandes artistas como Bernini, Borromini, Guarino Guarini o Caravaggio en
Italia; Rubens y Van Dyck en Flandes; Rembrandt, Franz Hals y los
paisajistas en Holanda; Velazquez, Ribera, Zurbaran y Murillo en Espaia.
Junto a grandes arquitectos como los Churriguera y a los tallistas de la
imagineria policromada, exhiben su obra a lo largo de las paginas de este
libro, sin olvidar el arte colonial hispanoamericano y el estilo Rococo al
término del Barroco.

Un libro imprescindible para adquirir una informacién completa sobre esta
época tan importante del arte y la historia.
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Prologo

Adentrarse en la historiografia para explicar qué fue el Barroco como
movimiento artistico en Europa, con alguna de sus influencias en el mundo
hispanoamericano, es un ejercicio de gran interés dada la riqueza con que se
desarroll6 durante mas de siglo y medio, al final de la denominada Edad
Moderna. Durante esta época el ambito se divide entre absolutistas y
parlamentarios, entre catolicos y protestantes, pero es el momento en el que la
Iglesia se siente triunfante y surge una nueva modalidad de expresion de este
momento que en el sur responde a la Contrarreforma y que tendra su
desarrollo en el norte también en los paises precapitalistas o mercantilistas. Es
el periodo en el que todo Occidente presencia constantes guerras para
dominar espacios en manos de los enemigos y para expandirse hacia el otro
lado del Atlantico y hacia Africa con cruentas y decisivas guerras navales en
el mar por las colonias y por los territorios, siempre por intereses
fundamentalmente comerciales.

Italia fue el lugar en el que se desarroll6 el Barroco inicialmente, en
primer lugar gracias a los nuevos planteamientos expresados en la pintura y la
escultura, paralelamente por las investigaciones efectuadas en la arquitectura
y el urbanismo. Roma es el gran centro que irradiara a todo el catolicismo,
con Bernini y Borromini que crearian atractivas formas y simbolos con
complejos calculos geométricos (elipses, curvas y contracurvas) y
matematicos que mostraban a sus autores como consumados especialistas de
la percepcion y la perspectiva. Es el momento de lograr un nuevo realismo,
avanzar en el dominio técnico, representar el dinamismo, la impetuosidad,
aumentar el decorativismo y lanzar modelos singulares de sensaciones, como
la profundidad y la emotividad a través del control de la iluminacion, de los
efectos teatrales reformando las consideraciones de lo horizontal a favor de la
altura.

La utilizacion de una mayor riqueza de materiales también avala la
ostentacion de una nueva Iglesia y de una caprichosa nobleza y aristocracia
mas poderosa, que utiliza el arte como simbolo e imagen de su poder
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personal. El drama, la pasion, la sensibilidad son juegos que nutren la mezcla
de los géneros artisticos de la escultura con la pintura y la arquitectura. Todo
se realiza como propaganda de las ideas religiosas, de los sistemas de
gobierno o del poder individual de papas, obispos, reyes, aristocratas, incluso
de simples parrocos o regidores de las ciudades. Sera un arte nuevo al que se
incorporara también el jardin y el control del territorio.

En efecto, Roma se convertira en la Urbs triunphans y desde alli se
extendera esta nueva mentalidad, bien a través de artistas clasicos o idealistas
como Carracci, Reni o Guercino o ya totalmente realistas como Caravaggio o
Bernini.

Los templos con sus capillas y ornamentados retablos, los palacios con
sus fachadas urbanas o campestres, las plazas (como la Fontana de Trevi, de
Nicola Salvo), los jardines (joie de vivre), se convertiran en pura
escenografia. Los dos grandes faros del siglo xvii y parte del siglo xviiI seran
Gian Lorenzo Bernini, arquitecto de los papas y del rey de Francia, y
Francesco Borromini, arquitecto de las ordenes religiosas y particularmente
de las espafiolas, que seran emulados hasta la saciedad en Europa y en
Ameérica.

El autor desarrolla asi mismo el Barroco espafiol, que comenzo
timidamente ante el enorme empuje que tuvo el clasicismo escurialense hasta
bien entrado el siglo xvii, aunque luego se convirtié en el estilo predilecto de
una poblacién ansiosa por manifestar en el exterior su religiosidad a través de
la iglesia y de sus manifestaciones artisticas, pintura, escultura, arquitectura,
literatura, musica, teatro, etc., que encontro en las fiestas de la Iglesia su gran
momento de expresion realista con la Semana Santa y la escultura de madera
y piedra. Era la gran época de nuestras artes, el Siglo de Oro, bien
representado por su calidad de escala internacional por la literatura, también
en menor medida por la musica y otros modelos de creaciones.

En el libro de Taranilla de la Varga se explican muy bien las actividades y
como descollaban en prestigio las escuelas castellana, andaluza y levantina,
que convirtieron a la escultura policromada espafiola en un arte singular. La
pintura alcanz6 también su cénit con Velazquez y Murillo y maestros que
enamoraban a iglesias, conventos, palacios y coleccionistas. La arquitectura
llegd a alcanzar cotas muy altas de decorativismo siendo fiel reflejo de la
aspiracion popular espafiola, que contrastaba con la arquitectura mas
contenida y de gustos italianizantes y franceses que introdujeron los
seguidores de los maestros italianos o de los Borbones.
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Pero el libro del estudioso leonés que comentamos también presenta una
sutil sintesis del Barroco en Francia, donde se produjo con una riqueza
deslumbrante perseguida por la nobleza y la aristocracia, aunque en este pais
cartesiano pronto surgio La Querelle, con el gran debate entre antiguos y
modernos (clasicos y barrocos) en aras al racionalismo imperante en la
absolutista nacion gala. El gran palacio de Versalles con sus diversas
evoluciones constructivas seria el modelo que copiarian los palacios de toda
Europa numerosas veces; en su lado contrario el edificio y fachada del palacio
del Louvre representaria la frialdad canonica y la revalorizacion de la
Antigiiedad frente a la arbitrariedad emocional de la creatividad libre.

El autor continuara su discurso acercando a nuestra comprension el estilo
Barroco de los paises del centro y el norte de Europa, las espléndidas escuelas
holandesa y flamenca, el arte del pais de Shakespeare, algunas aportaciones
portuguesas, etc.

Otro apartado se centrara en la gran fiesta que supuso el final del Barroco
en el Viejo Continente, el rococo, que ahora surge en el pais transpirenaico
para insuflar su sentimentalismo al resto de las regiones europeas y concluye
con su llegada a Hispanoamérica, donde se mezclara con las distintas
pasiones indigenas, afiadiendo asi espectaculares obras insolitas.

En definitiva, se trata de un libro recomendable para los estudiantes de
bachillerato y de los primeros cursos de la universidad por su claridad y
concision, por su analisis sintético de todo un fenémeno que alcanz6 ya a dos
continentes y que presento un relato nuevo del final de la creacién humana,
pues después del Barroco los estilos y artes que se sucedieron eran hijos ya de
una reinterpretacion del pasado, cierto que creando ya las bases de la
modernidad por su nueva vision de los viejos problemas, pero el
Neoclasicismo, el Romanticismo y otros movimientos coetaneos darian paso
al movimiento moderno y a las vanguardias, que rompen con el pasado y
crean plasticas completamente separadas, cuando no opuestas, de la historia y
de la tradicion.

Se enriquece asi, por el trabajo serio y riguroso del leonés Carlos Javier
Taranilla de la Varga, esta coleccion de Breve historia del... con el estudio de
una etapa fundamental de la evolucion estética del ser humano occidental, que
todavia tiene su punto de arranque en Italia y en la que aparecen ya otros
importantes focos artisticos en capitales europeas (Paris, Londres...) que
tomaran el relevo en el liderazgo de los gustos plasticos de los siglos
siguientes. Es el momento en el que se da un gran paso hacia la Ilustracion, en
la que surgira un nuevo mundo.
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Introduccion
El Barroco. Concepto y caracteristicas

El término barroco comenzo a utilizarse a finales del siglo xvii para designar
aquello que se oponia a lo clasico, al equilibrio de formas, con un sentido
pasional y exagerado. Hasta fines de la centuria siguiente, en la que empez6 a
ser considerado un estilo artistico por parte del historiador aleman de arte
Heinrich Wolfflin (1864-1945), dicha expresion era empleada por autores
académicos con sentido despectivo e ironico para designar un arte de mal
gusto y decadente, que atendié exclusivamente a las pasiones del individuo
tras una época de serenidad y armonia como habia sido el Renacimiento y a
diferencia del posterior racionalismo de la Ilustracion.

Etimolégicamente, su procedencia no esta clara. Puede derivar del
portugués barocco o del espafiol barrueco, que significan «perla irregular» o
«joya falsa»; del vocablo griego baros: «pesadez»; del dialecto romano
barlocco o brillocco o del término barro-coco, con el mismo sentido, o bien
del florentino barochio («engafio») o del sustantivo baroco, que alude a una
manera rebuscada, pedante, de expresarse.

En todos los casos, con esta palabra se nombra algo que presenta una
forma artificiosa, ampulosa y de sentido engafioso.

También puede hacer alusion al pintor italiano Federico Barocci o
Baroccio (1535-1612), un manierista de figuras expresivas con escorzos,
gestos y posturas rebuscadas, colorista de pincelada ligera, en cuya técnica
pueden observarse algunos anticipos del estilo Barroco.

Cronologicamente, el nacimiento y fin del Barroco como etapa de la
historia del arte es fluctuante, igual que sucede en todos los estilos a la hora
de indicar limites, puesto que estos dependen de distintos factores, segtin los
paises. En términos generales, el Barroco se extendio durante el siglo xvir y
primera mitad del xvii. No obstante, los fenémenos que lo determinan
(sociales, religiosos, cambio y evolucion artistica), hacen que su cronologia
varie. Por ejemplo, para muchos autores, en arquitectura, la primera obra que
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sefialaria el comienzo del periodo propiamente dicho seria el baldaquino de
San Pedro del Vaticano (1624). En pintura, seria Rubens su iniciador; y en
escultura podemos partir de la obra de Bernini. En cuanto a su finalizacion,
mientras en Francia e Italia a mediados del siglo xviil se desarrolla ya el estilo
Rococé y tiene inicio el Neoclasicismo, en Espafia se realizan ain obras
barrocas en todas las artes. No obstante, la historiografia ha convenido como
final del periodo Barroco el del reinado de Fernando VI (1759), comenzando
a partir de Carlos III la Ilustracién.

En términos generales, las coordenadas estilisticas y formales del
movimiento en todos los paises son similares: el Barroco se basa en la
imitacion y busqueda al maximo de lo real, profundizando en el sentimiento
del individuo (el pathos) para llegar a la plasmacion de las pasiones internas.
Sera, pues, el realismo su primera categoria estética.

Es un arte esencialmente popular, pero en el sentido de que su
destinatario, no su autor, es el pueblo, especialmente en los paises catolicos,
como Espafia, donde adquirieron un valor extraordinario las representaciones
dramatico-religiosas como fiel reflejo de las directrices del Concilio de Trento
y del espiritu de la Contrarreforma.

Se trata de un arte propagandistico al servicio tanto de la Iglesia como de
las monarquias absolutas, sus principales clientes. Su lenguaje es artificioso,
por lo que el sentido teatral domina en la obra de arte a través de elementos
ilusorios; por ejemplo, en escultura, el dramatismo y la crueldad a base de
efectos de sangre, cuchillos o heridas propios de la imagineria policromada
espafiola; o los éxtasis (Santa Teresa y el dangel, de Bernini), que pretenden
relacionar al santo con la divinidad en sentido excitante. En pintura, las
composiciones abiertas, en diagonal o en aspa, figuras contorsionadas,
violentos escorzos, etc. En arquitectura también existe una simbologia; por
ejemplo, la columnata que rodea la plaza de San Pedro del Vaticano, cuyas
dos alas simbolizan los brazos del pontifice de la Iglesia que acogen a la
cristiandad.

El pueblo, en misa, era sermoneado con la palabra a través de continuas
alusiones a la vida y pasion de Jesucristo, a la Virgen y los santos; la imagen
con su inmenso poder expresivo fue el mejor acompafiamiento para las frases
del sacerdote. De ahi, el auge y expansion de los llamados pasos de Semana
Santa —del verbo latino patior, representaciones de episodios de la Pasion
por la calle de la Amargura—, cuyo origen se situa en el sur de Alemania y el
norte y sur de Italia, aunque cobraron gran importancia en Espafia, donde atun
se conservan en todo su esplendor.
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Esta vertiente fue una de las constantes del arte barroco: la faceta
dramatica y tragica, siguiendo las directrices de la Contrarreforma: captar al
espectador por medio del sentimiento.

Del mismo modo, en el Theatrum mundi o Gran teatro del mundo, la
monarquia absoluta recurri6 a las artes plasticas para escenificar su poder con
el fin de inculcar a sus subditos, dentro de un programa politico preconcebido
en aquel mundo sacudido por las guerras, hambrunas y pestes, la necesidad de
una realeza poderosa rodeada de su corte nobiliaria, tal como creia de razon
don Quijote en su platica con el ama «para adorno de la grandeza de los
principes y para ostentacion de la majestad real» (Quijote II, cap. 6). Se
trataba de reflejar un orden supremo, establecido por el Creador, en cuyo
nombre los monarcas absolutos ejercian el poder.

Al mismo tiempo, coexistio una corriente naturalista que se interesaba por
la realidad cotidiana, expresada, a veces, con crudeza: pobreza, vejez, fealdad,
deformaciones fisicas.

Para Eugenio D’Ors (Lo barroco, 1936) el Barroco, la etapa barroca, es
una liberacion de las normas y tradiciones, no existiendo, pues, limites
cronologicos precisos.

En el mismo sentido, segin Focillon (La vida de las formas, 1934), la
etapa final en la evolucion de un periodo artistico, tras las fases de inicio o
arcaica, plenitud o clasica y manierista, seria siempre barroca, en la que el
estilo pierde su armonia y sentido de las proporciones para buscar los
virtuosismos a través de la decoracion recargada o las lineas sinuosas,
aspectos teatrales que pretenden captar la atencion del espectador.

Para Weisbach (EI Barroco, arte de la Contrarreforma, 1921), este estilo
expresa una transformacion en el arte y en la vida, fuertemente mediatizado
por la Contrarreforma catélica y el absolutismo.

En sintesis, ademas de un cambio de principios —memento mori («piensa
en la muerte») frente al carpe diem («vive el presente») del humanismo—,
siguiendo a Wolffing, (Renacimiento y Barroco, 1888), el Barroco es una
evolucion sobre el clasicismo y representa una ruptura:

e Tendencia al movimiento desorbitado frente a la serenidad clasica.

e Forma abierta frente a forma cerrada.

e Frente a la linea recta, la curva; en pintura: uso constante de curvas,
contracurvas y espirales ademas de diagonales compositivas que
rompen la armonia. En escultura, lineas que entran y salen en las
imagenes con el movimiento consiguiente de planos para buscar el
pathos. En arquitectura, fachadas con dinamismo Optico a través del
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empleo de la linea tensa y las superficies concavo convexas, como se
aprecia a partir de Borromini.

e Frente a lo lineal, lo pictérico, que se manifiesta, especialmente, en el
predominio del color sobre el dibujo en pintura.

e Profundidad frente a superficie.

e Frente a la sobriedad, exuberancia decorativa, que termina en el estilo
rococo.

Ahora bien, conviene tener presente que al igual que nunca se produce en la
historia del arte un cambio brusco de tendencias, muchas de estas
connotaciones «nuevas» del Barroco tienen sus antecedentes en la etapa mas
rica del Renacimiento; por ejemplo, Rubens, Velazquez, se fijaron
continuamente en la escuela veneciana del siglo xvr.
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1
Europa en los siglos XVII y XVIII

LA EDAD MODERNA

La Edad Moderna, que cronoldgicamente tuvo su inicio en 1453 con la toma
de Constantinopla por los turcos otomanos del sultan Mahomet II, y en
Espafia comenzo6 en 1492, fecha del descubrimiento de América, finalizé en
1789 con el estallido de la Revolucion francesa.

Fue una etapa de profundos cambios sociales, econémicos, politicos y
religiosos. Estos ultimos se habian plasmado ya en la Reforma protestante que
durante el siglo xvi se habia extendido por Europa, en especial, el centro y
norte del continente.

En el aspecto econdmico, el siglo xvii fue una época de retroceso, la

deflacion se turno con etapas inflacionarias cuya alternancia empeoro, si cabe,
la situacion. En general, partida por la Paz de Westfalia (1648), la centuria se
puede dividir en tres etapas principales:

e 1.% Hasta 1648, fase de estancamiento econoémico.

e 2.% En torno a 1648, etapa de hundimiento econémico y crisis sociales.

e 3% A partir de 1685-1690, primeros indicios de recuperacion
economica.

Las transformaciones sociales en aquellos tiempos de crisis bélicas originaron
situaciones caéticas fomentadas por hambres, pestes, bandolerismo, etcétera.
Los principales fendmenos se pueden concretar en estos aspectos:

e Politicamente, se afirm6 el absolutismo y la hegemonia francesa
suplant6 a la espafiola. La idea del Estado como ente nacional
sustituyé definitivamente a la de Imperio como entidad supranacional
con destino en lo universal.

e Econémicamente, se desarroll6 el mercantilismo como sistema
economico basado en el dirigismo estatal.
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e Cientificamente, aparecié el racionalismo, la ciencia positiva, en el
pensamiento de Descartes, Locke, Leibniz, Newton, con lo que se
produjo una secularizacion de la ciencia, que se libera del peso y
dominio que ejercian la religion y la fe.

e Cultural y artisticamente, surge el Barroco, entendido como el
conjunto de manifestaciones que expresan la forma de sentir de la
época, en un tiempo de grandes dificultades politicas.

En cuanto al siglo xviii, fue una época de crecimiento y desarrollo econémico
en Europa. La poblacion aumenté de manera constante y este aumento
demografico estimulé el auge econémico.

Entre las causas de dicha prosperidad, a escala nacional, estuvo en
Portugal la llegada de nuevas cantidades de oro procedentes de las minas
descubiertas en Brasil (Minas Gerais) tras el agotamiento de los yacimientos
explotados durante el siglo xvi. De ello da fe la evolucion de las cifras de
entrada de oro en Lisboa:

1699 23
1701 L85
1714 9000
1720 25000
1425 20000

Sin embargo, social y politicamente la situacion continu6 siendo la misma
que durante el siglo anterior, se impuso nuevamente el absolutismo como
sistema de gobierno. La sociedad estamental del Antiguo Régimen continu6
vigente hasta las postrimerias de la penultima década de la centuria, cuando
estallo la Revolucion francesa.

No obstante, las transformaciones econémicas y sociales y las nuevas
ideas de la Ilustracion influyeron en los monarcas de los principales paises
para introducir reformas en su sistema de gobierno, que tomé el nombre de
Despotismo Ilustrado, caracterizado por un desprecio hacia la opinion de los
subditos pero, al mismo tiempo, presidido por un interés hacia el buen
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gobierno. La frase que resume esta politica es elocuente: «Todo para el
pueblo, pero sin el pueblo».

Entre las medidas que se llevaron a cabo destaca la estimulacion del
crecimiento economico, gracias a que se dejaron guiar por la opinion de
importantes eruditos llamados a la corte —en ocasiones para hacerse cargo
del gobierno, como sucedié en Espafia con Jovellanos o el marqués de
Floridablanca—, junto con la promocion de la educacion y la cultura ademas
del reforzamiento del poderio militar y de la autoridad real frente a la Iglesia.
No obstante, su renuncia a terminar con los privilegios de la nobleza y el clero
produjo el descontento de la burguesia; por lo que se dio un conflicto entre la
sociedad estamental, caracterizada por el sistema de privilegios legales y
politicos, y la nueva clase capitalista, impulsada por los cambios econémicos
y las nuevas ideas de la Ilustracion, lo cual constituyo una de las causas que
fraguaron la Revolucién francesa.

Luis XV retratado por ngaud en 1730 Palacm d Versalles Uno de los monarcas
europeos que pusieron en practica la politica del sistema de gobierno conocido
como Despotismo Ilustrado.

Los principales déspotas ilustrados fueron Federico II de Prusia, Carlos III
de Espaiia, José I de Portugal, Maria Teresa y José II de Austria, Luis XV de
Francia y Catalina II de Rusia.

El siglo xvii fue la época del triunfo de la razén sobre la fe, de la
[lustracion y de las Luces, del conocimiento experimental del mundo y del
avance cientifico, lo cual tuvo, no obstante, su lado negativo, puesto que
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condujo a la creacion de una falsa utopia sobre el constante progreso y
felicidad de la humanidad, que en cuanto al primero, efectivamente, no ha
dejado de producirse, pero con la presencia de grandes desequilibrios y
épocas de retroceso al ser empleados los avances, muchas veces, con fines
destructivos.

Las corrientes filosoficas del racionalismo y el naturalismo de los grandes
pensadores franceses (Descartes), ingleses (Bacon y Hobbes) y holandeses
(Spinoza) del siglo anterior cristalizaron en Alemania con Leibniz (1646-
1716) y en Inglaterra con el empirismo de Locke (1632-1704) y las
investigaciones cientificas de Newton (1643-1727).

La aplicacion de los avances cientificos produjo la primera Revolucién
Industrial tras el descubrimiento de la maquina de vapor y el aprovechamiento
de fuentes de energia como el carbén. Su primera aplicacion a la industria
textil ocasionara el gran desarrollo fabril en Inglaterra con el consiguiente
éxodo rural a las ciudades donde se crearan los primeros guetos para la clase
obrera, convertida ahora en proletariado miserable que solo posee su propia
prole.

Este gran desarrollo industrial, seguido en otros paises (Bélgica,
Alemania, Francia), provocé el nacimiento de un nuevo fenémeno: la
extensién del colonialismo por Asia y Africa a la bisqueda de materias
primas necesarias para el funcionamiento de las industrias en las metrépolis.

Por otra parte, se asistira a un extraordinario crecimiento demografico por
la extension de las mejoras alimenticias a causa del desarrollo de nuevos
cultivos procedentes de América, como la patata y el maiz, muy productivo,
que repercutio en el aumento de las cabezas de ganado con cuyo estiércol fue
posible abonar mayor extension de terreno y ponerla en cultivo para alimentar
a un mayor numero de gente. De esta manera, el campesinado empezo a
obtener excedentes que le permitié invertir en nuevos y mas modernos aperos
de labranza con los que incrementar el rendimiento agricola. Igualmente, se le
ofreci6é la oportunidad de invertir en bienes de consumo, lo cual supuso un
estimulo para la produccién industrial.

Asi mismo, las mejoras en la higiene y la medicina —especialmente, el
descubrimiento de la vacuna contra la viruela, ya a finales de siglo, por el
investigador inglés Edward Jenner— ocasionaron una gran disminucién del
indice de mortalidad, lo que unido al constante aumento de la tasa de
natalidad estimul6 el crecimiento demografico de una manera notable, dando
como resultado que la poblacién europea pasase de ciento veinte a ciento
ochenta millones de habitantes a lo largo del siglo xvii.
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En el aspecto internacional, tras la guerra de sucesion espafiola (1700-
1713), se produjo una recomposicion del sistema de grandes potencias, del
cual empezd a caerse primero Espafia y, poco después, Holanda por sus
conflictos con la otra gran potencia emergente: Gran Bretafia, duefia de los
mares.

En el norte del continente, en torno al area del mar Baltico, se tejieron una
serie de alianzas para hacer frente a la posicién hegemonica del rey Carlos
XII de Suecia, de las que formaron parte Federico IV de Dinamarca, el nuevo
rey polaco Augusto II el Fuerte de Wettin y la Rusia zarista de Pedro I el
Grande, interesada no solo en participar del lucrativo comercio de esa zona,
sino también en la apertura de su pais hacia Occidente, para lo cual se habia
preocupado, en primer lugar, de la modernizacion de su flota.

Tras la ruptura de hostilidades por parte de Augusto II, una serie de
victorias iniciales de las tropas suecas cuando estallo la inevitable guerra
denominada del Norte, llevaron al trono polaco a un rey titere (Estanislao
Leszczynski) al dictado de Suecia. No obstante, tras la derrota en la batalla de
Poltava (1709) ante Rusia y la retirada de Carlos XII, herido, a Turquia, que
se alargaria durante cuatro afios, al final se termin6 consiguiendo del sultan
Ahmet IIT una declaracion de guerra contra Pedro I, en 1711, y se reavivo el
conflicto bélico con una serie de reveses rusos, cuyo ejército se hallaba atin en
periodo de modernizacion.
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Pedro I de Rusia renuncio al titulo de zar por el de Gossudar Imperator, principe
emperador, para indicar que su poder habia sobrepasado la 6rbita moscovita y se
hallaba a nivel europeo.

Carlos XII, tras el regreso a su pais, murio en la campafia de Noruega
(1718), con lo que se abridé su sucesion al trono, que terminé ocupando
Federico I de Hesse (1676-1751).

Con la mediacion de Gran Bretafia y Francia, se firmaron los Tratados de
Estocolmo y Frederiksborg, en 1719 y 1720 respectivamente, con los que
finaliz6 la guerra, uno de cuyos principales efectos fue no solo el avance de
Rusia hacia el Baltico, sino su europeizacién definitiva, de lo cual dio fe el
gesto simbolico de Pedro I de renunciar, en 1721, al titulo ruso de zar por el
de Gossudar Imperator, es decir, sefior o principe emperador, indicando que
su poder habia sobrepasado la oOrbita moscovita y se hallaba a nivel de
Europa.

El otro gran conflicto a mediados del siglo xvii fue la guerra de los Siete
Afos, que como su nombre indica comprendi6 el periodo de tiempo entre
1756 y 1763, enfrentando a Gran Bretafla y Prusia contra una coalicién
integrada por Francia, Austria, Rusia y otros aliados que se irian uniendo. El
origen estuvo en las pretensiones de Maria Teresa de Austria para hacerse con
el control de la rica regién de Silesia, asi como el enfrentamiento entre
franceses y britanicos por su imperio colonial en la India y América.
Existieron, pues, dos escenarios geograficos en esta contienda: uno, el mar y
las colonias, donde lucharon Francia y Gran Bretania; otro, el este y oeste de
Alemania, donde combatieron tanto ambos como Austria y sus aliados contra
Prusia.

Tras algunas victorias iniciales, Federico II de Prusia fue derrotado por
una coalicion ruso-austriaca que estuvo a punto de hacerle perder el trono.
Pero firmé la paz con Pedro III de Rusia —recién subido al trono—, en 1762,
y con Suecia. Asi mismo, la victoria de Burkersdorf, en 1762, le permitio
recuperar Silesia.

En el otro escenario de la guerra, los franceses fueron derrotados en
Quebec (Canada) y tuvieron que capitular en 1761. Sin embargo, tras la
alianza con Espafia (Tercer Pacto de Familia, 1761) volvieron a la lucha,
aunque nuevamente Gran Bretafia logro hacerse con la victoria y ocupd
Florida, La Habana y Manila, en 1762, si bien Espafia logré la colonia de
Sacramento. En 1763 se firmo6 la paz. El tratado de Hubertsburg confirmaba a
Prusia como gran potencia y el de Paris despojaba a Francia de lo principal de
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su Imperio colonial, en especial Canada y la India, en provecho de los
britanicos. Espafia obtuvo una parte de la Luisiana.

EL TRIUNFO DEL ABSOLUTISMO MONARQUICO

Tras las monarquias patrimoniales propias de la Edad Media y la monarquia
autoritaria de los siglos Xv y xvi, aparecio el estadio final de este proceso: la
monarquia absoluta, que se define como hereditaria, en la que los reyes
aumentan su autoridad politica sometiendo a la nobleza y refuerzan sus
haciendas, necesarias para mantener un ejército de mercenarios con el que
hacerse obedecer, uno de los medios auxiliares precisos junto con la
burocracia.

Asi mismo, paulatinamente, van desapareciendo las asambleas
medievales, que habian ido perdiendo fuerza y, hacia 1665, lo hacen las
Cortes en Espafa, con lo que los monarcas dictan por su cuenta leyes
generales y tienden a uniformizar el pais. De este modo, se va conformando
su soberania absoluta sobre la nacion.

En Espafia, a pesar de las largas luchas, no se lleg6 a imponer totalmente
este sistema politico a causa de las autonomias regionales.

Respecto a Europa, la monarquia absoluta alcanzé grandes progresos en
Francia y en otros paises como Inglaterra y Suecia. Sin embargo, hacia
mediados del siglo xvii, en los lugares que la habian aceptado se rebelaron
contra ella, puesto que estaban en contra elementos centrifugos regionales que
se oponian a la uniformidad. Asi ocurrié en Francia, el pais absolutista por
excelencia, con la Fronde (Fronda), una serie de movimientos de insurreccion
entre 1648 y 1653 durante la regencia de Ana de Austria y la minoria de edad
de Luis XIV; el nombre deriva de las hondas (frondes) que usaban los
sublevados del primer levantamiento en Paris.

Otras revueltas se dieron también en Inglaterra, Dinamarca, Suecia, Rusia
y Espafia. En Espafia supusieron la caida del Gobierno del conde-duque de
Olivares en el ultimo tercio del siglo xvii, con el apoyo de la burguesia, que
estaba en contra del poder absoluto de los soberanos, frente a las fuerzas del
Antiguo Régimen (nobleza y clero). Con la Revolucion francesa se producira
la victoria definitiva sobre los elementos reaccionarios.

En Francia, el triunfo del absolutismo fue total en el reinado de Luis XIV,
como veremos en el capitulo 6. Paises como Austria y Prusia siguieron sus
pasos, mientras en otros como Rusia la imposicion de este sistema de
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gobierno no estuvo exenta de un marcado caracter oriental, que se manifestd
en grandes exterminios y crueldades contra los disidentes.

En naciones como Alemania, el absolutismo fracasé al estar el pais
subdividido en Estados de escasa extension territorial, en los que, ademas,
existia una burguesia muy débil. Por esta misma causa fall6 también su
implantacion politica en Polonia.

Fuera del continente, en Inglaterra, fue la burguesia quien, en 1668,
después de no pocos conflictos logré hacer triunfar ciertos postulados
liberales tras la Revoluciéon Gloriosa que acarred el derrocamiento de Jacobo
II.

Los teoricos del absolutismo

Surgieron en Europa distintos pensadores, teoricos de la nueva politica, que
plasmaron esta concepcion del poder, tanto en Francia como en Inglaterra e
[talia, principalmente.

Quiza el mas significativo, acérrimo defensor de la doctrina y el sistema
politico-social del Antiguo Régimen, fuese el francés Jacques Bénigne
Bossuet (1627-1704), preceptor del hijo y heredero de Luis XIV, el Delfin,
futuro Luis XV (1661-1711), a quien dedic6é, aparte de diez afios de
formacion, obras como el Discurso sobre la historia universal (1681), donde
se mostr6 ferviente partidario de una concepciéon providencialista de la
historia, admitiendo el origen divino de la institucion monarquica. Por tanto,
el rey no es responsable de sus actos ante nadie y sus subditos le deben
obediencia aunque cometa abusos en el poder. Bossuet defendi6 la igualdad
entre todos los hombres, pero afirmaba que la tinica manera de garantizar la
paz y la seguridad era el sometimiento a un soberano, depositario de todo el
derecho natural de los gobernados. Estos conceptos se mantuvieron hasta la
llegada de la Revolucion francesa, que inaugur6 una nueva edad en la
historia, la Contemporanea.
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Busto de Luis XIV, obra de Bernini expuesta en él salon Diana del Palacio de
Versalles. El maximo exponente del absolutismo monarquico.

Jean Bodin (1529-1596), que habia vivido las Guerras de Religion entre
calvinistas (hugonotes) y catolicos en la Francia del siglo xvi, defendié que el
poder debe proceder de un pacto entre los componentes de las clases altas,
privilegiadas, de una sociedad, pero una vez delegado en un gobernante
determinado, este ha de poseer toda la fuerza y ser acatado por todos los
miembros de la sociedad. Se trata, por tanto, de una tesis sobre el derecho
supremo del soberano, cuya autoridad es inalienable y, al no depender de los
subditos, la fuente del poder no la constituye el pueblo, por lo que solo debe
responder ante su conciencia y, en ultimo término, ante Dios, origen unico del
poder. Las asambleas politicas deben tener, exclusivamente, una funcion
consultiva.

El dominico italiano Tomas Campanella (1568-1639) sostiene que es
conveniente una organizacion politica universal. Afirma que el gobierno ideal
seria un régimen utopico con eleccion por sufragio universal del poder
supremo, el cual designaria a todas las demas autoridades.

En su mas conocida obra, La citta del Sole (La ciudad del sol), publicada
en 1623, una utopia que se desarrolla en un pais imaginario (la isla de
Taprobana), Campanella afirma como concepcién del Estado ideal una
monarquia universal teocratica, ejercida por el papado a través de los
principios comunitarios de igualdad. Defiende la desaparicion de la propiedad
privada, que conduce al egoismo, por lo que todos los habitantes de su
imaginario lugar trabajan e incluso ponen su vida mas intima en comun, y son
los funcionarios quienes reparten los frutos, mientras el poder se halla en
manos de los sabios y los sacerdotes, que obedecen al sumo de todos ellos: el
sacerdote Sol.
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Campanella concedia un importante papel a la educacion, la cual en su
opinion debia basarse en la sabiduria, pero —contactando con algunas
modernas técnicas pedagogicas como la educacion experimental—, afirmaba
que la comunidad social y religiosa tenia que representar con su
comportamiento un ejemplo constante a imitar para los educandos.

El filésofo inglés Thomas Hobbes (1588-1679) basaba sus teorias en el
principio de la utilidad social del poder absoluto de la monarquia, la cual le
parecia el mejor sistema de gobierno. Su doctrina parte de la insolidaridad y
el egoismo humano, dominado por las pasiones al margen de toda
consideracion moral, por lo que no se pueden juzgar aquellas como buenas o
malas. Cada individuo busca su propia conservacion o supervivencia, lo que
origina la desconfianza entre los seres humanos y la lucha permanente de
todos contra todos por la consecucion del beneficio particular: el ser humano
es malo por naturaleza, Homo homini lupus («El hombre es un lobo para el
hombre»), principio que recoge en su obra De Cive («Sobre el ciudadano»),
adaptado del escritor latino Plauto (254-184 a. C.) de su Asinaria o Comedia
de los asnos. De este modo, Hobbes pretende justificar la conveniencia del
absolutismo sin necesidad de la intervencién divina, como hacian otros
pensadores, sino simplemente por el interés social.

Cree preciso que todos los hombres renuncien a sus derechos a favor de
una persona y que esta les gobierne. Del mismo modo, a través de un pacto
con los subditos, se forma la raiz de la monarquia constitucional. Este pacto
es posible por la natural inclinacion de los seres humanos hacia la paz a causa
de los miedos que desatan —también de forma natural— sus propias
pasiones, como «[...] el temor a la muerte; el deseo de aquellas cosas que son
necesarias para una vida confortable; y la esperanza de obtenerlas por su
industria», tal como recoge en Leviatdn, su otra gran obra.

En Espafia el absolutismo se formé ya en el siglo xvii siguiendo dos
caminos: de una parte, transigiendo con algunos organismos medievales
privilegiados a la vez que con ciertas corrientes tradicionales; de otra,
imponiéndose la autoridad monarquica sobre los grupos sociales y las
instituciones medievales.

Los Reyes Catolicos habian llevado a cabo una especie de simbiosis entre
tradicion medieval y Estado moderno, pero sin que ello hubiera sido
obstaculo para que impusieran su autoridad. Sin embargo, al llegar a Espafia
los monarcas de la casa de Austria, que solamente habian vivido las ideas de
su tiempo, pretendieron imponerse sin contar con la tradicion anterior, lo que
supuso una fuente de conflictos. En tiempos del dltimo rey de esta dinastia,
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Carlos II, se volvio al neoforalismo o reconocimiento de los fueros de los
distintos territorios.

LA NUEVA DOCTRINA ECONOMICA: EL. MERCANTILISMO

El mercantilismo constituy6 en economia la proyecciéon de la nueva situacién
en la sociedad del siglo xvii. Fue la expresion del nacimiento del capitalismo
comercial.

El mercantilismo representa, segin Eli F. Heckscher (1859-1952) en su
clasica obra La época mercantilista (1943), un sistema econémico unificador
que tuvo su aplicacion por parte de los Estados modernos desde los siglos xv
y xvI hasta bien entrado el xviii, en todos los aspectos fundamentales de la
actividad econémica como monedas, créditos o legislacion, tendentes a la
consecucion de un trafico interior que produjera la mayor prosperidad. Para
ello, segun este autor, fue necesario eliminar las trabas feudales como los
peajes internos que dificultaban el comercio, la diversidad de monedas, los
sefiorios, las ciudades libres, etcétera.

La pretension ultima de la doctrina mercantilista a través de esas medidas
era fortalecer el poder del Estado. Sus aspectos basicos fueron:

¢ Fue la respuesta que dio la sociedad a una fase de recesién econémica.

¢ Coincidié con una etapa politica en la que los gobiernos autoritarios se
hallaban en transito hacia el absolutismo, por lo que se produjo
intervencion estatal al no existir liberalismo econémico.

e Fue una proyeccion del capitalismo comercial a base de una politica
arancelaria proteccionista destinada a que las mercancias del exterior
pagasen una tasa o arancel.

e Atendi6é al fomento de la agricultura, la industria y el comercio,
medios por los cuales se lograba la entrada de dinero en el pais.

e Al objeto de exportar la mayor cantidad de productos, surgieron las
compafiias mercantiles, en ocasiones con el apoyo del Estado, y se
crearon organizaciones financieras para proteger sus intereses.

e Se identificé la riqueza con la posesion de metales preciosos, partiendo
de que en el mundo solo existe una determinada cantidad; por ello,
para aumentar sus reservas, un pais debia hacerse con las de otro.

Esa era la opinion de Jean-Baptiste Colbert (1619-1683), ministro de finanzas
en la Francia de Luis XIV entre 1661 y 1683: «Hay una unica cantidad de
dinero que rueda por toda Europa. No se puede aumentar el dinero en el reino
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sin arrebatar, al tiempo, la misma cantidad a los paises vecinos». Esta maxima
llevaba a plantear el uso de la guerra como un medio necesario para debilitar
a otras naciones y hacerse con su riqueza.

Jean-Baptiste Colbert, el stiper ministro econémico defensor del mercantilismo,
presentando a los miembros de la Real Academia de Ciencias a Luis XIV, por
Henri Testelin, 1667

A mayor abundamiento, para los mercantilistas, la cantidad de oro y plata
que un pais poseia se valoraba por la que tenian en su poder el resto de
naciones. Asi, un Estado era mas rico o pobre en funcién de los demas, lo que
condujo a una agresividad en las relaciones internacionales.

El inglés John Coke (1563-1644) sostenia que «la riqueza no consistia en
tener mas oro y plata, sino en tener mas que el resto del mundo o mas que
nuestros vecinos». Y afiadia: «Si nuestro tesoro fuera mayor que el de las
naciones vecinas a la nuestra, no me preocuparia que poseyéramos una quinta
parte del tesoro que ahora tenemos».

Sin embargo, Thomas Mun (1571-1641), en su obra El tesoro de
Inglaterra creado por el comercio exterior (1644), afirmaba que el comercio
era el unico medio para aumentar la riqueza de Inglaterra. Por ello, sostenia
que la acumulacion de metales preciosos no tiene valor por si misma, sino que
constituye solo un medio para desarrollar la actividad comercial. De lo
contrario, en el caso de que no se dedicasen las reservas a favorecer el
desarrollo econoémico, se produciria la ruina general. Por tanto, fue critico con
la inversion en gastos suntuarios, que mermaban o detraian los recursos
necesarios para fomentar la actividad econémica a través de la inversién. Se
le considera, por ello, un firme defensor del mantenimiento de los saldos

www.lectulandia.com - Pagina 25



positivos en la balanza comercial siempre que se destinen a la inversion
productiva.

Entramos asi en la segunda gran etapa del mercantilismo, que tuvo lugar a
partir de mediados del siglo xvii, tras una primera desde principios de la
centuria anterior, en la que Unicamente se propugnaba la acumulacion de
metales preciosos sin especificar, ni siquiera valorar, su uso o destino.

En esta fase se identificaba la riqueza de un pais con el saldo positivo de
su balanza comercial —diferencia entre importaciones y exportaciones—,
para lo cual era preciso vender lo mas posible y comprar lo contrario. Por eso,
se propugnoé el maximo control del Estado sobre las exportaciones, ya que en
ellas estaba el medio para afluir la riqueza. Del mismo modo, ya no se trataba
solamente de vender mucho y comprar lo menos posible, sino de la relacion
de precios en el mercado, en los intercambios comerciales; es decir, lo
importante, en pocas palabras, era comprar barato y vender caro.

Entraba en juego, entonces, la politica de precios. Para Thomas Mun, los
precios no debian ser tan elevados que restringieran las ventas; antes al
contrario, debian mantenerse en niveles tan bajos como la competencia con el
resto de paises exigiera. Sostenia, asi mismo, que la abundancia de metales
preciosos (dinero) podia provocar un efecto negativo sobre la balanza
comercial, pues conduciria a la subida de precios. Lo interesante era
conseguir una balanza comercial favorable en el computo global, aunque en
alguin caso pudieran darse saldos desfavorables.

Particularidades de los distintos paises

En Espafia la forma mas primitiva de mercantilismo se dio en el reinado de
los primeros Austrias, en el siglo xv1, y perdur6 durante el xvii.

Se basaba en la definicion de la riqueza por la cantidad o reserva de
metales preciosos acumulados y recibié el nombre de bullonismo (del inglés
bullion: lingote de oro). Se prohibié pagar en oro y plata las importaciones,
debia hacerse en productos espafioles para impedir la salida de metales
preciosos, lo que contribuy6 auin mas al proceso inflacionario conocido como
Revolucion de los precios, un alza sostenida de los mismos que se produjo
especialmente durante el siglo xvi. A partir de 1590 y durante todo el siglo
XVII se caracterizaron por su inestabilidad. Se llegaron a producir bajadas tan
considerables que muchas empresas entraron en quiebra ante la drastica
disminucion de los beneficios, al tiempo que apenas se iniciaban nuevos
negocios.
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Espafia era el camino por el que tenia lugar la entrada de oro de América,
aunque la disminucién de las cantidades durante el siglo xvii frente a la
centuria anterior originé una crisis en la economia.

Hasta 1630 se mantuvo la afluencia de oro, si bien comenz6 a predominar
la de plata. Entre 1630 y 1650 se produjo primero un estancamiento en las
cantidades y después una disminucion, lo que provoco la escasez y el
empobrecimiento. Tal era la dependencia del oro americano en aquella
maltrecha Espafia que versé Quevedo en «Miré los muros de la patria mia...».

Para hacernos una idea de las ingentes cifras de metales preciosos que
entraron y salieron del pais, valgan los siguientes datos:

e Entre 1621 y 1630 el trafico se estabiliz6 en unas 100 000 t por
quinquenio, es decir, 20 000 por afio. De ahi que se produjera una gran
subida de precios a causa de la inflacién monetaria, por tanto, de la
abundancia de numerario o moneda disponible de inmediato.

e En 1630 se dio una reduccién de la afluencia de metales y, en su
virtud, descendieron los precios. El trafico se situé en unas 80 000 t
por quinquenio.

e Entre 1641 y 1650 la arribada de metales preciosos se redujo a 56 000
t. Para saber lo que representa esa cantidad, digamos que es la misma
que todo lo que se habia importado y exportado durante el afio 1608.

Respecto a la llegada de plata, se pueden tomar como referencia las siguientes
cifras que aporta el historiador francés Roland Mousnier, en las cuales se
refleja también la fuerte disminucién de este metal:

Anos Kilogramos de plata
1591-1600 2707626
1631-1640 1396759
1651-1660 423256

Este descenso no favoreci6 las crecientes demandas de los nuevos
mercados, que necesitaban un aumento del dinero en circulacién, por lo que
los movimientos especulativos fueron constantes, lo que causé una creciente
inestabilidad.
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Holanda fue el primer pais en sustituir como potencia a Portugal y
Espafia, que lo habian sido durante el siglo xvi. Su importancia radicaba en el
dominio que ejercia en el campo de las finanzas y el comercio, mientras la
agricultura se hallaba en segundo plano. En 1602 se fund6 la Compaiiia
Holandesa de las Indias Orientales para monopolizar el comercio procedente
de esa area geografica. Su capital, repartido en titulos valores por acciones,
alcanz6 grandes beneficios con rapidez y la sociedad cont6 con una
infraestructura moderna que le permitiéo operar practicamente por todo el
mundo.

En 1608 se cre6 el Banco de Amsterdam para asegurar las transacciones
financieras internacionales. Fue el eje de la expansién comercial holandesa,
que llevo al pequefio pais a competir con Inglaterra por la supremacia
econdmica.

Respecto a Inglaterra, los primeros antecedentes de intervencionismo
estatal en la economia se pueden remontar al siglo xii1, cuando el Parlamento
tomoé varias medidas para favorecer a la industria lanera. En 1258, por las
Provisiones de Oxford —consideradas la primera Constitucion escrita de
Inglaterra— se prohibio temporalmente la exportacion de lana bruta para que
los precios no subieran. En el siglo siguiente se volvieron a autorizar las
exportaciones, pero tuvo lugar un aumento de los aranceles.

Con los Tudor se llevé a cabo una politica econémica dirigida a favorecer
el comercio a través de las Actas de Navegacion, leyes promulgadas en 1651
que restringieron el empleo de barcos extranjeros en el comercio entre
Inglaterra y sus colonias; fueron el primer paso para convertir al pais en la
potencia naval mas importante. Establecian que todas las colonias debian
estar subordinadas al Parlamento con el fin de seguir una politica comercial
coherente. También quedaba prohibido un desarrollo econémico de las
colonias que superase al de la metropoli y se estipulaba que el comercio entre
ambas debia estar monopolizado por los navegantes ingleses, con lo que se
cerraba el Imperio britanico a la navegacion extranjera.

Esta ultima disposicion fue de una gran importancia porque permiti6 a los
mercaderes ingleses adquirir productos a bajo precio para venderlos caros,
con lo cual lograron una acumulacion de capital que, destinado a la industria,
supuso el fundamento de la futura Revolucion Industrial.

Para las colonias también resultd positivo porque se constituyeron en
mercados para las manufacturas britanicas.

Por otra parte, se abrid el comercio tanto a los puertos del norte en el mar
Baltico y Rusia como a las rutas del sur en el continente africano.
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De ese modo, se produjo una gran expansion de la flota mercante inglesa,
que se convirtié en la mas grande del mundo. Con ella creci6 el volumen y
capacidad de la Armada para proteger las rutas maritimas donde operaban sus
navios comerciales.

Consecuencia inevitable fueron las guerras comerciales con Holanda, asi
como la alianza con Portugal, otro pais volcado a las rutas maritimas desde su
fachada atlantica.

Ya a fines del siglo xvi, tras la derrota de la Armada Invencible, que
supuso una tranquilidad para Inglaterra respecto a posibles invasiones y el
campo libre en los caminos del mar, se habian ido creando compafiias
mercantiles favorecidas por el Estado. En 1599 naci6 la Compafiia Britanica
de las Indias Orientales, que obtuvo de la reina Isabel I al afio siguiente la
Carta Real, que le concedia el privilegio exclusivo para ejercer el comercio
con esa parte del globo durante los proximos quince afios. Termino
representando la mitad del comercio mundial, dedicado principalmente a
productos como algodon, seda, té, opio y sal.

Todo este desarrollo comercial precis6 de instituciones financieras que
favorecieran las operaciones mercantiles. Ya en 1571 se habia fundado la
Royal Exchange de Londres, una institucion bursatil inaugurada por la reina
Isabel, aunque con la salvedad de que no se permitia en su interior la
presencia de agentes por sus modales un tanto groseros, y tenian que operar
en un edificio adyacente.

En Francia, Luis XI (1461-1483) ya habia concedido determinados
privilegios a las ferias de Lyon con objeto de disminuir el precio de las
importaciones, prohibiéndose a los franceses acudir a las de Ginebra y los
Paises Bajos.

A la llegada del primer Borbon, Enrique IV (1589-1610), la industria,
sobre todo, sufria un importante bajén, y de ahi el intervencionismo estatal y
el mercantilismo que se produjo a partir de entonces.

En tiempos de Luis XIV, debido al absolutismo monarquico, Colbert tuvo
completa libertad para actuar, al tiempo que aquella doctrina econémica fue la
que mejor se adapto a las necesidades politicas y militares del Estado.

Al entenderse que si Francia compraba productos en el extranjero tendria
que entregar oro a sus adversarios, se opto por producir a gran escala en el
interior, procurando el efecto contrario, es decir, obligar a sus enemigos a
entregar el oro propio a Francia.

Para llevar a cabo estas medidas se dio un intervencionismo absoluto por
parte del Estado para reglamentar la produccion y el consumo con vistas a la
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exportacion y atraer asi todo el oro posible. En consecuencia, se
institucionaliz6 la salida de productos franceses y tuvo lugar un desarrollo
muy importante de la industria nacional. Para ayudar a este desarrollo se
busc6 mano de obra barata y se procur6 que su abundancia fuera la mayor
posible, por lo que se prohibié la emigracion basandose en que los obreros
estaban en deuda con el rey y le debian su trabajo. Asi mismo, se ordené que
todos los mendigos fueran concentrados en hospitales, donde se les forzo6 a
aprender un oficio. Se oblig6 también a todas las mujeres solteras y al
personal de los conventos a trabajar en las manufacturas reales, que fueron
creadas por centenares, entre ellas, los famosos talleres Gobelinos en Paris.

Se inculc6 un profundo sentido religioso al trabajo; se empezaba la
jornada laboral con la sefial de la cruz seguida de una breve oracion, siendo
obligatoria la misa diaria. Ademas, se establecieron fuertes multas y torturas
fisicas (latigazos, argollas al cuello y otros tormentos) para los obreros que
cayeran en la embriaguez no solo en el trabajo, sino también en su tiempo
libre y si frecuentaban las tabernas, la prostitucion o los bajos fondos; asi
como a quienes empleasen un lenguaje obsceno o pronunciaran blasfemias.
Se llevo a cabo una politica natalista, se decretd la exencion temporal de
impuestos a quienes se casasen a los veinte afios y a las familias con diez
hijos.

De este modo, la abundancia de mano de obra repercutio negativamente
en el bienestar de los obreros, que fueron tratados como soldados con una
funcién industrial basada en la potencia del Estado, no en el bienestar social.
Se establecieron jornadas de trabajo de doce y hasta dieciséis horas diarias,
interrumpidas por solo treinta o cuarenta minutos para el almuerzo.

Respecto a la politica de infraestructuras, se favorecieron no tanto las
comunicaciones terrestres como las fluviales; entre ellas, el canal des Deux
Mers, terminado en 1681, que unio el Mediterraneo y el Atlantico. Al mismo
tiempo, se desarroll6 una fuerza naval mercante.

Respecto a las labores de contabilidad publica, se cre6 un sistema
organizado en tres libros: uno de entradas, otro de salidas y otro de fondos.

LA GUERRA DE LOS TREINTA ANOS, EL FIN DE LA
UNIVERSITAS CHRISTIANA

La guerra de los Treinta Afios (1618-1648) fue el primer conflicto bélico
europeo de la modernidad.
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Entre las diversas causas que lo motivaron se puede hacer una doble
distincién de orden politico-econémico y religioso. En las primeras, descuella
la intencién del emperador Fernando II (1619-1637) de transformar la
sucesion a la Corona, que era electiva, en hereditaria, con el fin de sentar en el
trono a su hijo Fernando III. Ademas, hay que destacar también la rivalidad
entre el emperador y los principes que gobernaban sus Estados, asi como la
intencion de Francia de debilitar el poder de los Habsburgo. Una de las
principales causas econOmicas que entraron en juego fue la rivalidad
comercial de Alemania con Dinamarca y Suecia en el mar Baltico.

Entre las causas de indole religiosa se halla la obcecacion del emperador
en imponer el catolicismo en sus dominios cuando ya la Reforma protestante
llevaba un siglo en marcha.

El 23 de mayo de 1618 los representantes de los Estados protestantes de
Bohemia, reunidos en Praga, arrojaron por la ventana a los dos gobernadores
imperiales. Era el inicio de la revuelta de Bohemia, con la que comenzo el
citado conflicto bélico que se alargé por espacio de tres décadas.

Convencionalmente, vienen estableciéndose cuatro etapas cronolégicas en
su desarrollo:

e Guerra bohemio-palatina (1618-1623)

e Guerra danesa y bajo-sajona (1625-1629)
e Guerra sueca (1630-1635)

e Guerra sueco-francesa (1635-1648)

Tras la Defenestracion de Praga se constituyeron una nueva Dieta territorial
(Parlamento) y un nuevo gobierno, y se solicito ayuda internacional. Moravia
y la Alta y Baja Austria se unieron a la revuelta.

Los bohemios depusieron al emperador Fernando II y eligieron a Federico
V del Palatinado —creador de la Liga de la Union Evangélica— como nuevo
rey de Bohemia, en agosto de 1619, siendo coronado en Praga. Pero el
emperador obtuvo aliados en Espafia y en la coalicion de Estados catolicos
alemanes que formaban la Liga Cat6lica, ademas de su primo Maximiliano de
Baviera, que era quien la dirigia.

Un potente ejército de la coalicion lleg6 hasta las puertas de Praga.
Dirigido por Von Tilly, derroté a los insurrectos en la batalla de Montafia
Blanca (1620), lo que provocé la rapida descomposicion de los Gobiernos de
Bohemia, Silesia y Moravia, con la consiguiente ejecucion de los lideres
rebeldes y la confiscacion de bienes, asi como la imposicién forzosa del
catolicismo.
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[ .
El kéiser Fernando II de Habsburgo en 1614, por autor desconocido. Su pretension
de transformar la sucesion a la Corona, que era electiva, en hereditaria fue una de
las causas de la guerra de los Treinta Afios.

Algunos partidarios de la revuelta intentaron continuar la guerra, pero un
nuevo ejército imperial, también a las 6rdenes de Tilly, con la colaboracion de
los tercios espafioles de Ambrosio de Spinola, conquist6 el Alto Palatinado y
el Palatinado FElectoral. El primero paso directamente a manos de
Maximiliano junto con la dignidad electoral del segundo.

Al concluir en 1621 la Tregua de los Doce Afos en la guerra que
mantenian Espafia y los Paises Bajos, que se posicionaban por principios al
lado de todos los enemigos de Espafia, Holanda firmé una coalicion
protestante en La Haya con Dinamarca, Inglaterra y distintos principes
alemanes. Pero un nuevo ejército imperial formado por Tilly y las tropas de
Alberto de Wallenstein, derrot6 a Dinamarca y ocupé la peninsula de
Jutlandia (1627), asi como parte de la Pomerania al afio siguiente.

Los daneses firmaron la Paz de Liibeck (1629), que aunque no causo
grandes pérdidas territoriales, forz6 a Dinamarca a la renuncia de sus
derechos sobre los obispados del norte de Alemania y a firmar alianzas con
los principes alemanes.

El Edicto de Restitucion, promulgado por el emperador en 1629, obligaba
a devolver a los catolicos todos los bienes eclesiasticos secularizados por los
protestantes desde ya antes de la Paz de Augsburgo (1555), asi como la
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deposicion de sus cargos a los calvinistas, lo que supuso una gran
reestructuracion territorial en todo el norte de Alemania.

Por ello, esta decision del emperador le granje6 la defeccion de los
sectores conservadores protestantes que hasta la fecha le habian sido leales,
como Sajonia y Brandeburgo. Al mismo tiempo, la catdlica Francia del
cardenal Richelieu encontr6 un pretexto para posicionarse contra el
emperador, puesto que el aumento de su poder podia representar la ruptura del
equilibrio de fuerzas en esta parte del continente, aparte de que su otra gran
intencion era romper las dos lineas de poder que tenian los Habsburgo:
Alemania y Espafia, donde gobernaban los reyes de la casa de Austria.

En este propésito, Francia encontr6 el apoyo del papa Urbano VIII, que
buscaba una politica de equilibrio en Italia, aparte de que consideraba las
luchas de los catdlicos en Centroeuropa no como una guerra de religion sino
como una consecuencia de las rivalidades politicas, de las cuales, en su
opinion, un pontifice debia mantenerse al margen.

Richelieu dio varios pasos en 1629; el primero, firmar la paz con
Inglaterra y conceder no pocos privilegios a los hugonotes a pesar de haberlos
derrotado. A continuacion, dio su apoyo a los rebeldes holandeses en lucha
contra Espafia y llevé a efecto, aunque secretamente, una alianza con Baviera
al objeto de dinamitar el poder del Imperio, a quien neg6 los subsidios
solicitados para su enfrentamiento con Suecia ante la ofensiva de este pais en
Alemania.

Efectivamente, tras una alianza con Polonia, Gustavo Adolfo II de Suecia
desembarcé en la Pomerania, en 1631, con un doble objetivo: la defensa del
protestantismo en el norte de Alemania y, fundamentalmente, la consecucion
de la hegemonia sueca en el Baltico frente al Imperio y Polonia. Después de
la victoria en la batalla de Breitenfeld (septiembre de 1631) sobre el ejército
de la Liga Catolica al mando de Tilly —tras el cese de Wallenstein—, Suecia
se hizo con el dominio de todo el norte y centro de Alemania. No obstante, al
afio siguiente, habiéndose hecho cargo Wallenstein nuevamente del mando, la
ofensiva imperial hizo retirarse a los suecos hacia el norte, si bien terminaron
logrando la victoria en Liitzen (noviembre), a pesar de que el joven y valiente
rey, Gustavo Adolfo, que se puso en primera linea de fuego, perdi6 la vida en
la batalla.

Por intrigas de conspiradores y de acuerdo a una orden del emperador, que
creia que su intencién era aspirar a la corona, Wallenstein fue asesinado en
febrero de 1634. En septiembre de ese mismo afio, entre el 5 y el 6, las tropas
imperiales, en coalicién con las espafiolas del cardenal infante Fernando de
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Austria —quien movilizo diez mil infantes divididos en seis tercios y dos mil
jinetes, a los que se unieron otros efectivos—, lograron la victoria en
Nordlingen, tras la cual se firmo la Paz de Praga (30 de mayo de 1635) entre
el principe elector Jorge Guillermo I de Brandeburgo y el emperador
Fernando II, con las siguientes estipulaciones fundamentales: exclusion del
calvinismo, renuncia a la aplicacién del Edicto de Restitucion y permanencia
en poder de Baviera de los territorios del Alto Palatinado y Palatinado
Electoral; mientras Suecia, que perdi6 su dominio en el sur de Alemania,
quedaba al margen del tratado.

Pero Francia, temerosa una vez mas de la potencia de los Habsburgo,
entr6 en guerra del lado sueco firmando alianzas con Sajonia y Holanda y
algunos principes italianos; con lo que se inici6 la cuarta fase del conflicto
europeo. En principio, rompio las hostilidades con Espafia, atacandola en dos
frentes: primero, contra nuestros territorios flamencos y, a continuacién, en la
frontera pirenaica.

Tras el fracaso de un congreso en Colonia, convocado en 1637 por el papa
Urbano VIII, toda esta década y la siguiente se dibujoé un panorama sombrio
para Espafia, atacada en el exterior y el interior, donde se produjeron, en
1640, las sublevaciones de Catalufia y Portugal, apoyadas por Francia. Tres
aflos mas tarde, se produjo la caida del valido conde-duque de Olivares y, en
1647, volvieron las sublevaciones, esta vez en los territorios de Napoles y
Sicilia.

No obstante, exhausta Europa de tanta guerra, los contendientes (Francia
y Suecia por un lado y el Imperio por el otro) habian venido manteniendo
contactos desde 1643 bajo la mediacion de Venecia y el Vaticano: Alemania
con Francia en Miinster y con Suecia en Osnabriick actuando aqui como
intermediario Christian IV de Dinamarca.

Los protagonistas ya eran otros. Federico III habia sucedido a su padre en
el trono imperial desde 1637 y, en Francia, muertos Richelieu en 1642 y Luis
XIII en 1643, el cardenal Mazarino se habia hecho cargo de la regencia
durante la minoria de edad de Luis XIV.

Después de cuatro afios de negociaciones, que se habian iniciado el 4 de
diciembre de 1644, y tras las victorias de los generales franceses Turena y
Condé en 1645, que estuvieron a pocos pasos de cercar Viena e incluso el
primero lleg6 hasta Munich al afio siguiente; el 24 de octubre de 1648 se
firmo el tratado de paz en Westfalia, con la exclusién de Espafia, que ganando
la partida diplomatica habia llegado a un acuerdo de alto el fuego con los

www.lectulandia.com - Pagina 34



Paises Bajos, por lo que Francia siguio haciéndola la guerra hasta 1659, afio
en que se acordo la paz de los Pirineos.

El nuevo pontifice, Inocencio X, no suscribi6 el acuerdo de las potencias a
causa de las concesiones efectuadas a los protestantes.

La gran ganadora fue Francia, que también habia sido el pais que mas
contribuyé econémicamente a la guerra. Recibio las regiones de Alsacia y
Lorena —que han sido moneda de cambio entre Francia y Alemania durante
toda la historia y cambiaran de bandera segun el pais vencedor en los
sucesivos conflictos entre ambos hasta el siglo xx incluido—, algunos
obispados como los de Metz, Toul y Verduin —ya de facto en manos
francesas desde 1552— y alguna fortaleza en la margen derecha del Rin,
como Breisach. En consecuencia, el pais galo habia logrado quebrantar el
poder de los Habsburgo y conseguido llegar a las fronteras naturales al tiempo
que se hizo con la hegemonia europea.

Otro pais que adquirié gran importancia fue Suecia al hacerse con varios
obispados y urbes en torno a la desembocadura del Oder, antiguas ciudades
del Imperio aleman; por lo que consigui6 introducirse en ese territorio. En
concreto, recibio la Pomerania occidental, incluida la isla de Riigen, Wismar
y los obispados de Bremen y Werden, ademas de la compensacion economica
destinada a su ejército.

Uno de los grandes perdedores fue el emperador, hasta el punto de que su
autoridad real quedé reducida a Bohemia y Hungria, por lo que a partir de
entonces se comenzo a hablar mas de Imperio austro-htingaro que aleman.
Por otro lado, la médula economica del Imperio quedé rota por la guerra y el
desmantelamiento consiguiente de la industria y el comercio, para el cual era
vital el transporte fluvial, especialmente en direcciéon norte, con el fin de
llegar al mar Baltico. Sin embargo, las grandes salidas quedaron en manos
enemigas: la del Oder en poder de Suecia y la del Rin de Holanda.

Juridicamente, el poder del emperador sufrié un detrimento a favor de una
mayor autonomia de los principes; concretamente, el derecho sobre la guerra
y la paz asi como el establecimiento de alianzas quedaron sujetos a la
aprobacion de los Estados.

Territorialmente, se produjo el nacimiento de dos naciones nuevas: Suiza
y Holanda (los Estados Generales de los Paises Bajos), al tiempo que
Brandeburgo adquiri6 la Pomerania oriental y otros puntos como Minden y
Kammin, asi como los derechos sobre el obispado de Magdeburgo.

Baviera recibio el Alto Palatinado y la Sajonia Electoral se hizo con
ambas Lusacias, a las que ya habia renunciado el emperador en 1635.
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Por ultimo, se cre6 una nueva dignidad electoral —la octava— para el
Palatinado.

Aparte de estas cuestiones de indole politico-territorial y econémica, hubo
otros asuntos de cariz juridico y religioso que hicieron mella, particularmente,
en el papado y el catolicismo. La Iglesia tuvo que olvidar el Edicto de
Restituciéon y acceder a que los principes determinasen la religion de sus
dominios bajo el principio cuius regio, eius religio, que significa, grosso
modo, que los subditos debian profesar la misma religion que su gobernante.
A mayor abundamiento, la Reforma y Contrarreforma quedaron estancadas en
sus posiciones, lo cual, realmente, significo el reconocimiento oficial del
protestantismo; de ahi que, como dijimos antes, el nuncio papal se negara a
firmar el tratado y que Inocencio X lo rechazase frontalmente. En definitiva,
el papado dejo de ser una potencia politica y la religion perdio la relevancia
que habia tenido hasta entonces. El gran triunfador, en este terreno, fue el
protestantismo.

Social y espiritualmente hubo grandes convulsiones, ya que la guerra
habia sido monstruosa —la poblacion se redujo entre un 30% y un 50% a
causa también del hambre y las epidemias—, y la gente dudoé seriamente de la
religion, puesto que se producian numerosas ejecuciones en nombre de la fe,
cuando lo que resultaba evidente era que en el trasfondo existian motivos
economicos y politicos, mientras la religion era solamente un manto que todo
lo cubre.

La parte positiva fue que la teologia, que habia presidido la conciencia
europea, perdid su preponderancia y se abri0 paso una secularizacion del
pensamiento y el triunfo de la razon cientifica y la filosofia racional,
apareciendo personajes como Galileo, Descartes y Giordano Bruno, entre
otros.

Con la guerra de los Treinta Afios finaliza la comunidad occidental, la
Universitas Christiana. Se liquida la union entre religion y politica. El
conflicto significa el fin de la antitesis entre la tendencia universalista del
Renacimiento y la corriente paternalista de los Habsburgo. Se finiquita el
viejo orden europeo y con €l el imperio feudal sefiorial que propugnaba tal
dinastia. Se paso de la idea de cristiandad como principio organizador de la
conciencia internacional al concepto de Europa como centro politico.

L.OS GRANDES AVANCES CIENTIFICOS, CIMIENTOS DEL
PROGRESO ACTUAL
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Durante el siglo xvii prosiguieron los avances cientificos iniciados en la
centuria anterior. En astronomia, el aleman Johannes Kepler (1571-1630),
siguiendo las ensefianzas del polaco Nicolas Copérnico (1473-1543) y tras
haber estudiado un par de afios con el danés Tycho Brahe (1546-1601),
publico en su obra Astronomia Nova (1610) las tres leyes que describen el
movimiento de los planetas, llegando a predecir el transito de Venus en 1631,
con lo que logro la confirmacion practica de sus teorias, que establecieron que
dichas orbitas eran elipticas, no circulares como se creia previamente.

El cientifico italiano (toscano), Galileo Galilei (1564-1642), perfeccion6
el telescopio construyendo él mismo un modelo mas perfecto que el primero
que ya estaba en uso en Holanda, puesto que podia aumentar seis y ocho
veces mas los objetos sin deformarlos, a pesar de que no todos los modelos
que fabrico al principio resultaron utilizables puesto que varios de ellos
carecian de perfeccion 6ptica, comprensible en la época. No obstante, con
este ejemplar lleg6 a descubrir en 1610 las montafias de la Luna, refutando la
teoria aristotélica de que nuestro satélite se trata de una esfera perfecta. Sin
darse por vencido, continué perfeccionando el instrumento y logré aumentos
hasta veinte veces superiores de los objetos a distancia, llegando a observar
los anillos de Saturno y los cuatro satélites de Jupiter (Calixto, Europa, fo y
Ganimedes), afirmando que constituyen un modelo de sistema solar.
Previamente, habia observado también las manchas del astro rey y su
rotacion, asi como las fases de Venus —aunque no publicé el descubrimiento
hasta 1632—, y reafirmo la teoria del modelo heliocéntrico que ya habia
propuesto Copérnico, incompatible con el geocentrismo de Ptolomeo. Estas
demostraciones le llevaron al Tribunal del Santo Oficio, en 1633, ante el que
tuvo que abjurar para no ser encarcelado de por vida, conmutando su pena el
papa Urbano VIII por la de arresto domiciliario sine die.

En el aire quedaron sus palabras entre dientes después de la condena:
Eppur si muove («Y sin embargo se mueve»). Se referia a nuestro planeta,
que el geocentrismo consideraba estatico.

En fisica y matematicas la principal figura fue el cientifico inglés Isaac
Newton (1643-1727), que entre otras teorias formulé en 1685 la ley de
gravitacion universal que confirma las hipotesis de Kepler. En su
Philosophiae Naturalis Principia Mathematica (1687), que consta de tres
volumenes, publicé las leyes del movimiento o de inercia de los cuerpos
(conocidas como leyes de Newton), que son la base de la mecanica clasica:

e Primera ley de Newton o principio de inercia.
e Segunda ley de Newton o ley fundamental de la dinamica.
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e Tercera ley de Newton o principio de accion-reaccion: siempre que un
cuerpo ejerce una fuerza sobre otro, este ejerce una fuerza igual en
sentido contrario sobre el primero.

En cuanto a medicina, destacé el inglés William Harvey (1578-1657),
descubridor de la circulacion de la sangre, que publicé en 1628 en su libro
Exercitatio Anatomica de Motu Cordis et Sanguinis in Animalibus (Un
estudio anatomico sobre los movimientos del corazon y la sangre de los
animales), corrigiendo las teorias de Galeno y sus seguidores, segun las
cuales la sangre venosa se genera en el higado a partir de los alimentos,
pasando parte al corazon a través de los poros para mezclarse con el aire
(pneuma) que llega con la sangre arterial, mas clara. Harvey explico que la
sangre circula por el cuerpo en tal flujo y reflujo desde el corazén «que no
puede derivarse de la ingesta y es de mucho mayor volumen que el necesario
para la nutricion», por tanto, «debe haber un movimiento, por asi decirlo, en
un circulo».

Respecto a la filosofia, el inglés Francis Bacon (1561-1626) estableci6 en
su obra De dignitate et augmentis scientiarumn (De la dignidad y aumento de
la ciencia) una teoria empirica del conocimiento, es decir, este debia estar
basado en la experimentacion.

Por su parte, el francés René Descartes (1596-1650), autor del famoso
Discours de la méthod pour bien conduire la raison et chercher la vérité dans
las sciences (Discurso del método, 1637), rompi6 con la filosofia escolastica
y formul6 el principio de la duda metddica: la tnica certeza es la res cogitans
(el alma o pensamiento) frente a la res extensa (la extension, el cuerpo). En
consecuencia, el ser humano puede dudar de todo excepto de que esta vivo,
debido a su capacidad de pensar: cogito ergo sum, es decir, «pienso, luego
existo», que fue el principio esencial de la filosofia racionalista, partidaria,
como su nombre indica, de encontrar una explicacién racional del mundo.

Uno de sus mas fieles seguidores fue el aleman Gottfried Leibniz (1646-
1716), filésofo y matematico, que afirm6 que los elementos ultimos que
componen la realidad son las ménadas, puntos de naturaleza espiritual con
capacidad de percepcion y actividad, procedentes del Divino Creador. Como
matematico, destacaron sus aportaciones en el campo del calculo
infinitesimal, al cual llegd también Newton algunos afios antes aunque por un
camino diferente, pero que en su pavor a ser criticado no se atrevié a
publicarlo y hubo que esperar a que se hiciese a titulo postumo después de
nueve anos.
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LA MUSICA BARROCA

El periodo de la musica barroca abarca, como el resto de las artes, desde
principios del siglo xvii hasta mediados del xviil. Es la gran época de los

grandes genios: Johann Sebastian Bach, Georg Friedrich Héndel, Antonio
Vivaldi, Domenico Scarlatti, Jean Baptiste Lully, Arcangelo Corelli, Claudio
Monteverdi.

Al igual que todas las artes, la musica fue utilizada como medio de
propaganda por la Iglesia catdlica y las confesiones protestantes, asi como por
la alta nobleza. Debido a ello, se caracteriz6 por una teatralidad constante:
fuertes contrastes sonoros, dramatismo, ornamentacion... Sera en la 6pera
donde se manifieste con mayor intensidad por la fusiéon que representa entre
poesia, teatro y musica. Asi, se cuidan los textos por su valor expresivo.

Sus caracteristicas generales son:

¢ [.a monodia acompafada, en la que hay una voz principal a la que las
demas hacen de acompafiamiento armonico.

¢ Frecuente cambio de acordes, por lo que el ritmo armoénico es rapido.

¢ La disonancia en el compas tanto en las partes fuertes como débiles.

e [a presencia obligatoria del bajo continuo, interpretado generalmente
por el violonchelo, la viola de gamba o el fagot, junto a la clave, el
organo, el laud o el arpa que improvisa los acordes.

e El desarrollo de un lenguaje instrumental propio, diferenciado del
vocal. En la 6pera aparece la orquesta.

e Esta ultima, ademas del oratorio y la cantata, surgen como nuevas
formas vocales, mientras el concierto, la sonata y la suite lo hacen
como instrumentales, dandose la diferenciacién definitiva entre ambos,
de modo que ya no son intercambiables.

e Fuertes contrastes sonoros frente a la uniformidad de la musica
renacentista.

En la musica vocal se dieron la Opera, el oratorio, la cantata y el motete. En la
musica instrumental las formas fueron preludios, tocatas, fantasias y fugas,
junto a la sonata, la suite, el concierto y la fuga.
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Retrato de Antonio Vivaldi de autor anénimo en 1723, en el Museo Internacional y
Biblioteca de la Mtsica de Bolonia (Italia).

Pueden distinguirse tres etapas:

e Barroco temprano (1580-1630), en el que destac6 Monteverdi.

e Barroco medio (1630-1680), la época de la 6pera y la cantata.

e Barroco tardio (1680-1730), con Vivaldi, Bach, Hdandel y Domenico
Scarlatti, principalmente.

www.lectulandia.com - Pagina 40



2
El Barroco en Italia

LA ARQUITECTURA BARROCA EN ROMA: LA EXPRESION DEL
PAPADO

Con el fin de lograr el maximo esplendor tanto de la Ciudad Eterna como de
la cabeza de la Iglesia, es decir, del Vaticano, papas como Sixto V, Clemente
VIII, Paulo V y Urbano VIII, que continuaban en parte la obra de sus
antecesores, trazaron los grandes ejes urbanisticos de Roma y ornaron a base
de fuentes monumentales y obeliscos las avenidas y plazas de la urbe.

Se trataba de aplicar los principios y directrices emanados del Concilio de
Trento (1545-1563) y la Contrarreforma. La Iglesia tenia que demostrar su
poder para que los fieles supiesen que estaban en buenas manos. Al igual que
la monarquia absoluta, el papado queria impresionar al pueblo por medio del
efectismo de las grandes realizaciones arquitect6nicas.

Del mismo modo, para la orden jesuitica, el dramatismo teatral que
caracteriza a las artes barrocas fue un excelente medio para expandir su
doctrina, como se pondra de manifiesto a partir de la iglesia de il Gesu (del
Jesus), que sera el referente para todas las construcciones de la compafiia
fundada por san Ignacio de Loyola.

El clasicismo en Maderna y Bernini

Con Carlo Maderno o Maderna (1556-1629) comienza la primera fase de la
arquitectura barroca. Iniciado en la arquitectura con su tio Domenico Fontana,
tras la marcha de este a Napoles, se labro por si mismo un puesto en la gran
Roma.

En 1603, rompiendo con el grave clasicismo de Mascherino —un
arquitecto en transito desde los epilogos renacentistas— inauguro el gusto por
los contrastes claroscuristas en los exteriores, como se observa a partir de la
fachada de la iglesia de Santa Susana en Roma, basada en la del Jesus de
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Giacomo della Porta, que muestra hacia la zona central una concentracién
progresiva tanto de vanos —su anchura va también en aumento hacia el
mismo foco— y 6rdenes como decoracion. De sus dos pisos, coronados por
un front6n triangular al modo clasico, el superior esta concebido como copia
del que le soporta debajo, con pilastras corintias adosadas que se
corresponden con las columnas y medias columnas del primer cuerpo,
constituyendo un modelo de integracién en todo el conjunto que pocas veces
se ha logrado con la misma armonia.

En el disefio de la fachada de San Andrea del Valle, concluida por
Rainaldi, no lleg6 a la misma integracién de elementos. Sin embargo, en su
cupula —la de mayores dimensiones en Roma después de San Pedro del
Vaticano— logro elevar la altura del tambor a expensas de la béveda, con lo
cual ampli6 el espacio destinado a los ventanales y aumento
considerablemente el caudal de luz en el interior, uno de los rasgos tipicos de
la arquitectura barroca.

L3 LS P8 3T g v S

Fachada de la basilica de San Pedro del Vaticano, obra de Carlo Maderna. Toda la
estructura se supedita a la logia central del portico, lugar destinado a la bendicién
papal. Foto: Ana del Cano.

Su obra mas popular es la fachada de San Pedro del Vaticano, de la que se
encargo entre 1606 y 1619 tras haber obtenido del papa Clemente VIII el
nombramiento de arquitecto de San Pedro en el afio 1603.

Evocando en su parte central el panteén romano, toda la estructura se
supedita a la logia central del poértico (lugar destinado a la bendicion papal),
con columnas corintias de orden colosal que abarcan ambos pisos. Tanto la
estructura como la composicion y el ritmo del lienzo de fachada se vieron
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alterados tras la decision del pontifice Paulo V, en 1612, ya acabada
practicamente la obra, de incluir sendas torres laterales, de las que solo los
primeros cuerpos se llevaron a cabo finalmente.

Asi mismo, Maderna hubo de encargarse de la transformacion en cruz
latina de la planta de cruz griega concebida por Miguel Angel, con lo que el
alargamiento de la nave central ocult6 la vision de la gran cdpula desde la
plaza, una decision desafortunada al privar de contemplacion la belleza
plastica del conjunto.

Realiz6 también el disefio de la pequefia iglesia de Santa Maria de la
Victoria, que conmemora el triunfo del emperador Fernando II en la batalla
del Monte Blanco y su entrada en Praga. La fachada fue erigida por Giovanni
Battista Soria en 1624, evocando, a pesar de sus modestas dimensiones, la de
Santa Susana.

De su obra civil puede citarse el palacio Mattei, finalizado en 1616, cuya
austera fachada de ladrillo contrasta con el refinamiento interior en los cuatro
tramos de escalera decorados con estucos, una novedad en la Roma de
principios del siglo xvir.

El papa Urbano VIII le encarg6, en 1626, la fachada del palacio de Castel
Gandolfo, su lugar de residencia estival, y en 1628 el nuevo disefio y
alargamiento del palacio Barberini, obra que no pudo concluir porque fallecié
en enero del afio siguiente, si bien se conservan las trazas en la galeria Uffizi:
un patio central con arcadas cerrado por cuatro lados iguales, cuyas fachadas
mostraban un total de quince vanos. El proyecto tuvo que ser culminado por
dos grandes arquitectos: Bernini y su entonces ayudante, Francesco
Borromini, que transformaron la planta cuadrada por otra en forma de H, y el
patio central en un gran atrio frente a una fachada de dos pisos compuesta de
siete ventanales semicirculares por planta, que descansan sobre siete arcadas.

El napolitano Giovanni Lorenzo Bernini (1598-1680), llamado el
Caballero, desarroll6 la mayor parte de su obra en Roma, a donde se trasladé
con su familia en 1605. Después de realizar algunos trabajos (varios bustos y
grupos escultoricos) entre 1615 y 1624, fue llamado al servicio exclusivo del
papa Urbano VIII y llevd a cabo a partir de entonces una obra muy numerosa
en la Ciudad Eterna.

Fue contemporaneo de otro gran arquitecto, Francesco Borromini, con
quien le separa una concepcion diferente del arte; udltimamente se ha
generalizado la opinion de que Bernini se servia a menudo de numerosos
proyectos e innovaciones de su entonces colaborador.
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Bernini concibe sus edificios dentro de un afan monumental que evoca a
veces el siglo pasado. Disefia plantas de simetria central o radial (circulares),
cubriéndolas con ctpulas semiesféricas y casetones de linea renacentista, una
representacion de la idea del cosmos, a lo que contribuye notablemente la
decoracién: angeles, cortinas, elementos tomados del cielo, alusiones a la
muerte pero con un sentido festivo: la muerte es el limite de una vida hacia la
otra. Esta tematica, simbologias y alegorias, se aprecian especialmente en sus
creaciones de tipo funerario.

Bernini se constituye fiel seguidor de la doctrina de la Contrarreforma
catOlica y las ordenes jesuiticas, adoptando una linea alegérica y teatral que
alude a los sentimientos. Es el udltimo gran arquitecto renacentista que,
estando ya inmerso en plena época barroca, vive ajeno a las innovaciones que
se desarrollan por entonces.

Su obra, por tanto, queda muy lejos de la linea técnica de Borromini,
puesto que no concibe el arte mas que como un mero instrumento al servicio
de sus mecenas, estando sus creaciones, de ese modo, a expensas de las
directrices de quienes le sostienen economicamente: la Iglesia y el papado.
Es, por ello, un artista barroco que llega al espiritu a través de la forma,
sirviéendose de lo teatral y lo pasional sensible, pero deja de lado las
innovaciones técnicas y estéticas que otros desarrollaron todo lo posible a la
busqueda de nuevas clientelas.

Bernini se dirige al espectador a través de lo espiritual, con el fin de captar
su atencion por medio del sentimiento, mientras su contemporaneo Borromini
lo hace desde lo intelectual y conceptual, buscando la innovacion
constantemente.
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Vista de la columnata que rodea la plaza de San Pedro del Vaticano, cuyas alas
elipticas en forma de tenaza, coronadas por 140 estatuas de santos, simbolizan los
brazos del papa acogiendo a la cristiandad. El obelisco egipcio en su centro
procede del circo de Nerén, y fue mandado colocar por el papa Sixto V en recuerdo
de las terribles persecuciones que aquel ordené contra los cristianos.

En Bernini, la arquitectura, al igual que la escultura, buscan el maximo
apoyo en el juego de la luz, que se ofrece en funcion de la expresividad y
dentro de una linea teatral y efectista. En este sentido, una de sus obras mas
caracteristicas es la iglesia de Sant’ Andrea de Quirinale de Roma (San
Andrés del Quirinal, 1658), concebida como el escenario idoneo para la
glorificacion del santo, apreciable a través de su estructura: sala oval cubierta
con cdpula y rematada por un abside que cubre otra pequefia ctipula en donde
penetra la luz, magistralmente dirigida para iluminar la imagen del santo en
gloria.

Su obra mas popular —en el sentido de que se exhibe ante un publico
numeroso en congregaciones y actos— es la columnata que rodea la plaza de
San Pedro del Vaticano (1656-1665), de orden toscano y friso liso, que
presenta un tremendo efectismo teatral a través del ritmo y el juego
claroscurista en los intercolumnios y, simbolicamente, su disposicion en
forma de tenaza representa los brazos del pontifice que acogen a toda la
cristiandad.

En la escalera regia del Vaticano (1663-1666) buscé soluciones
constructivas para agrandar el espacio opticamente al disponer las columnas
en disminucién de diametro, con lo que al avanzar semejan unirse, algo
similar a la galeria construida por Borromini en el palacio Spada.

Es también obra suya, por encargo de Alejandro VII, la pequeiia iglesia de
Santo Tomas de Villanueva (1658-1661) en Castel Gandolfo, asi como el
disefio de los jardines.

En 1665 se trasladé a Francia, donde prepard tres proyectos para la
fachada del Museo del Louvre de Paris, que no fueron aceptados, como
veremos en el capitulo 6.

El barroquismo de Borromini

De la juventud de Francesco Castelli Borromini (1599-1667) se sabe que
estuvo algunos afios en Milan, pero rapidamente se trasladé a Roma, donde
llevo a cabo gran parte de su obra.

Colaboré con Bernini en la construccion del baldaquino de San Pedro del
Vaticano, entre 1631 y 1633, siendo aqui donde se produjo la gran ruptura

www.lectulandia.com - Pagina 45



entre ambos, dando lugar a dos concepciones diferentes del arte, como ya
dijimos. Respecto al baldaquino, que se ha atribuido a Bernini, se sabe que
tanto el proyecto general con sus columnas salomoénicas como los remates que
lo coronan son originales de Borromini: un juego de curvas y contracurvas en
dinamismo constante, que se oponen al sistema de cupulas de aire
renacentista, caracteristicas de Bernini.

En el palacio Barberini, construccion en la que colaboraron también
ambos arquitectos, es obra de Borromini la escalera interior de caracol.

Ya independientemente, edifico la iglesia de San Carlino alle Quattro
Fontane (San Carlos de las Cuatro Fuentes, 1639), que constituye una de sus
obras fundamentales, al igual que el oratorio de los Filipenses, también de
esta época. En estas construcciones se ven los elementos primordiales que
introduce este arquitecto. Sus fachadas —en la primera se observa el
simbolismo trinitario en sus tres calles— son superficies vivas, a base de
lineas tensas concavo convexas que juegan con el espacio y dan la sensacion
optica de movimiento en el edificio. Asi mismo, compartimenta el muro y
abre huecos donde introduce estatuillas, jarrones, etc., que dan vida propia a
esas zonas.

Para los interiores utiliza una policromia de tonos claros: blanco, crema,
rosa, lo cual se ha visto como un detalle prerococd. Reviste las cipulas de
blanco, al contrario que Bernini, que emplea los clasicos casetones
renacentistas. Al parecer, tanto esta policromia como las bovedas de nervios
cruzados que utiliza en sus edificios, las adopta del mundo arabe, ya que
busca todo lo posible en aquellos estilos que no han alcanzado una difusion
internacional. Borromini es un ejemplo de arquitecto innovador, que tiende
constantemente hacia soluciones originales.

Al subir al pontificado, el papa Inocencio X le toma bajo su protecciéon y
es esta su etapa algida, durante la cual Bernini pasa a segundo plano. Una de
sus obras mas significativas es el templo de Sant’ Ivo alla Santa Sapienza
(San Ivo de la Santa Sabiduria, 1642-1650), con fachada en exedra y planta
formada por dos triangulos superpuestos que reflejan la idea de la Trinidad
(Suma Sabiduria) y la estrella del pontifice. Remata la obra sobre la linterna
una espiral o zigurat de inspiracion oriental, como la planta del edificio, que
representa la torre de Babel. En la ctspide dispuso una cruz sobre una esfera,
que simbolizaba el brillo sobre todo el mundo.
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Francesco Borromini. Interior de la innovadora ctpula de la iglesia de San Ivo alla
Santa Sapienza en Roma, con forma de hexagono estrellado de perfil mixtilineo
para adaptarse a la planta del edificio.

Por encargo del papa acometio la restauracion del palacio de San Juan de
Letran, respetando su estructura original, asi como varios trabajos en el
palacio Pamphili, el Carpegna, el de Espafia y en el convento de oblatas de
Santa Maria de los Siete Dolores para la congregacion de los agustinos.

En 1646, y también por mandato de Inocencio X, habia comenzado las
obras del Colegio de la congregacion jesuita De Propaganda Fide
(«propagacion de la fe»), que se alargaran hasta su muerte.

Igualmente, por encargo del pontifice dirigi6 el templo de Santa Inés en
plaza Navona (el antiguo circo de Domiciano), que habian comenzado
Girolamo y Carlo Rainaldi, pero el fallecimiento de aquel (1655) le oblig6 a
abandonar la obra.

Después de los afios de proteccion oficial, sus encargos comenzaron a
decaer. No obstante, intervino aun en las iglesias de Sant’ Andrea delle Fratre
(San Andrés de los Hermanos) —abside eliptico, tambor de la cupula y
campanario, 1653— y Sant’ Girolamo della Carita (Capilla Spada,
ultimamente atribuida a Virgilio Spada, sobrino del cardenal titular, 1662).

En general, Borromini constituyé una figura fundamental en Ia
arquitectura barroca; cre6 un estilo (borrominesco), que tuvo gran
repercusion. Sus nuevos aportes y soluciones, tanto constructivas como
ornamentales, asi como el juego de la luz, preludian movimientos posteriores
como el rococo e incluso el Art Nouveau de fines del siglo xix y principios

del xx.

Entre tendencias
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En una linea intermedia entre las concepciones de Bernini y Borromini se
halla el estilo de Pietro Berrettini da Cortona (1596-1669), que uni6é a su
nombre de pila el de su ciudad natal. Parti6 de una idea monumental del
edificio que se relaciona con Bramante y Palladio pero con tendencia al
disefio de fachadas en movimiento a través de la linea tensa que puso en juego
Borromini, aunque sin llegar a sus grandes innovaciones. Ese efectismo y
sentido dinamico de la construccion se observa ya en su primera obra: la villa
del Pigneto, construida en 1626 para el cardenal Giulio Saccheti.

Una vez trasladado a Roma, después de una inicial formacién como
pintor, donde se habia hecho cargo en 1635 de la reforma de la iglesia de la
Academia de Bellas Artes, aparecieron las reliquias de santa Martina y se
acordo edificar un templo dedicado a esta santa y a san Lucas. Construida en
planta de cruz griega cubierta por una gran cupula peraltada, en uno de sus
brazos se dispuso la fachada principal, en la que juega con los contrastes de
luz y sombra que ofrecen las dobles columnas del piso bajo y las dobles
pilastras del superior que enmarcan sus lineas concavas.

Pietro da Cortona. Fachada de Santa Maria della Pace, en Roma. Su planta baja
esta configurada como un pértico semicircular convexo que sobresale hacia el
espacio urbano.

En 1655 comenz6 la fachada de Santa Maria della Pace, encuadrada en el
conjunto urbanistico de la plaza donde se ubica. Su planta baja esta
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configurada como un portico semicircular convexo que sobresale hacia el
espacio urbano.

Entre 1658 y 1662 disefio la fachada de Santa Maria in Via Lata, donde
emplea el orden colosal en el piso bajo y el fronton partido, de aire
manierista, para coronar el edificio.

Una obra imponente es la clipula de la iglesia de San Carlo al Corso
(Ilamada también de Sant’ Ambrogio y San Carlo), iniciada en 1668.

Cortona realiz6 también diversos proyectos, aunque no se llevaron a cabo,
como el de una ciudad subterranea y algunos planos para el Museo del
Louvre.

Rainaldi. Fachada de San Andrés del Valle de Roma sobre disefio original de Carlo
Maderno. Bajo el front6n que la remata, presenta dos cuerpos con columnas
corintias pareadas entre las que se abren hornacinas que albergan las estatuas.

Carlo Rainaldi (1611-1691), que se formé en el taller de su padre, el
también arquitecto Girolamo Rainaldi, comenzo6 a trabajar en la iglesia de
Santa Agnese (Santa Inés en agonia) en plaza Navona, la capilla de la familia
del papa Inocencio X. En 1653 Borromini se hizo cargo de las obras; pero en
1657 cay6 en desgracia y Rainaldi volvié a ser requerido para finalizar el
templo y, afiadiendo un cuerpo a cada una de las torres, que alcanzan la altura
de la cipula y enturbian su monumentalidad, modific6 el proyecto de su
antecesor, que a su vez habia derribado y rehecho en forma céncava la
fachada construida por su padre y por él.

Poco después, por encargo del papa Alejandro VII, tomo la direccion de
varias iglesias: San Antonio in Campo Marzio o de los Portugueses, Santa
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Maria in Campitelli, la fachada de San Andrés del Valle y las dos gemelas de
Santa Maria del Miracoli y Santa Maria in Montesanto en la plaza del Popolo
(plaza del Pueblo); la primera cubierta con una cupula octogonal y
dodecagonal la segunda. En 1673 concluy6 el abside semicircular de Santa
Maria la Mayor.

Entrando ya en el siglo xviil, surge un cambio de tendencia, en el que se
inscribe la obra de los dos maestros siguientes:

Carlo Fontana (1634-1714), alumno de Cortona, Rainaldi y Bernini.
Construyo en 1682 la fachada de San Marcelo al Corso de Roma, donde
empleo la linea curva y el movimiento concavo. Posteriormente, decoré con
marmoles policromos la capilla Cibo en Santa Maria del Popolo (Santa Maria
del Pueblo). Como este, realizO numerosos trabajos de adorno vy
embellecimiento o bien complementarios de otros edificios; por ejemplo, la
continuacion por encargo del papa Inocencio XII del palacio Montecitorio,
que habia comenzado Bernini, o la capilla bautismal de la basilica de San
Pedro.

Como tedrico, escribio Templum Vaticanum et ipsius origo (1694), la
historia de la edificacion del templo del Vaticano.

El romano Nicola Salvi (1697-1751) debe su fama a la universalmente
conocida Fontana de Trevi, en Roma, su ciudad natal, cuyo disefio (1732) esta
inspirado en el arco de triunfo y responde, en su conjunto, a la escenografia
barroca y a la concepcion teatral del espacio, si bien, al ser obra del siglo
XVIII, impone un cardcter mas racionalista, que tiende al clasicismo frente a
las lineas arquitectonicas dinamicas de algunos autores de la centuria anterior.
Ante la fachada del palacio Poli, el dios Neptuno, flanqueado por las estatuas
de la Abundancia y la Salubridad, aparece domando una pareja de caballos de
mar que tiran de su carroza en forma de concha, guiada por dos tritones.

El cambio de tendencia hacia el estilo neoclasico, temprano en Italia —
como no podia ser menos en el pais de la Antigiiedad—, se manifiesta
definitivamente en las sobrias fachadas de las viejas basilicas paleocristianas
de San Juan de Letran (1732) y Santa Maria la Mayor (1743), dos de las
cuatro mayores del catolicismo junto con San Pedro del Vaticano y San Pablo
Extramuros. En la primera, obra de Alessandro Galilei (1691-1737), en
negacion del interior borrominesco, dominan las lineas rectas y la gravedad
arquitectonica en sus dos pisos, con dobles columnas de orden gigante
flanqueando el portico —coronado por un frontén triangular— y dobles
pilastras adosadas en ambas esquinas del edificio. La segunda fue realizada
por Ferdinando Fuga (1699-1781) y también dominan en ella las dobles
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columnas enmarcando el pértico central; en la doble logia, los vanos
imprimen, al igual que en la obra anterior, una fuerte sensacion claroscurista.

EL BARROCO EN TURIN Y VENECIA

Turin, capital del ducado de Saboya, integrada desde 1720 en el reino de
Piamonte-Cerdefia tras la permuta de esta isla por el reino de Sicilia, que pasé
al Imperio austriaco por el Tratado de la Haya, poniendo fin a las pretensiones
de Felipe V de Espafia para restaurar la situacion anterior al Tratado de
Utrecht, sera uno de los grandes focos artisticos de Italia durante el siglo xviii,
cuya tradicion arranca de la centuria anterior con la obra del matematico,
filosofo e innovador artista del cual vamos a hablar a continuacion.

La estela de Borromini

Guarino Guarini (1642-1683) estudi6 en Roma y viajo por gran parte de
Italia, Francia (Paris) y también por Espafia y probablemente Portugal, se
asentd definitivamente en Turin en 1666, donde fue nombrado arquitecto de
camara del duque Carlos Manuel II de Saboya.

Una de sus principales obras es la capilla del Santo Sudario (la Santa
Sindone) en la catedral de Turin, cuya cupula de inspiracion musulmana esta
formada en sentido piramidal ascendente por treinta y seis segmentos de arco
encabalgados, que apoyan en las claves de los del nivel inferior, tejiendo una
especie de malla por la que se transparenta la luz procedente de la pequefia
linterna superior, que recuerda asi mismo el embrochalado o armadura de las
pagodas chinas.
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Guarino Guarini. Vista exterior de la iglesia de San Lorenzo de Turin, en la que se

observa el octégono de lados céncavos del que parte la ctipula formada por arcos
planos entrecruzados.

La misma fuente musulmana le sirvié en la iglesia de San Lorenzo para
levantar una cupula de arcos planos entrecruzados que dejan libre su centro,
observandose la influencia no solo de las bévedas estrelladas y de nervios
cruzados de la mezquita de Cordoba, que conocio en sus viajes por Espaiia,
sino también de Borromini en la iglesia de San Ivo, con la variante de que si
en esta se partia de un hexagono de lados alternos concavo convexos, Guarini
lo hace de un octogono de lados concavos.

Respecto a obras civiles, edifico el palacio Carignano, para cuyo salon
central adopto la forma de elipse.

Guarini fue el arquitecto fundamental del Barroco italiano junto con
Francesco Borromini, a quien se ha dicho que copia o sigue, aunque hoy se
mantiene mas bien que existe una semejanza entre ambos estilos, no por copia
sino por similitud.

Guarini basa sus construcciones en el desarrollo de la geometria y las
posibilidades espaciales del edificio, abandonando la concepcién
monumentalista tipo Bernini para buscar nuevas soluciones constructoras y
decorativas, fuera de las proporciones o las directrices clasicas. Se emparenta
con la arquitectura gotica, puesto que esta buscaba la elevacion de cuerpos y
espacios.
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En el aspecto decorativo, avanza aun mas que Borromini y se anticipa al
modernismo y al movimiento abstracto en la utilizacion de la linea libremente
y en la busqueda del equilibrio entre las masas.

Emplea materiales pobres como el ladrillo y el yeso. Se aparta de los
nobles, ya que los considera anticlasicos. En las plantas de sus edificios busca
la interseccién de elipses y circulos, que dan a la construccion un estilo
totalmente nuevo. Busca también los contrastes y claroscuros y dirige
adecuadamente la luz, empleando las membranas osmoticas de separacion,
propias del mundo musulman.

En suma, su arte representa una innovacion total en el desarrollo de la
arquitectura barroca y es un paso insalvable en la btisqueda de nuevos
conceptos y soluciones arquitectonicas.

Guarini fue también un gran escritor y tedrico, que abarcé diferentes
campos como las matematicas, la astronomia y la filosofia. Su tratado
Architettura Civile vio la luz en 1737, medio siglo después de su muerte, de la
mano de Bernardo Vittone (1705-1770), un extraordinario colega turinés,
seguidor de las directrices de Borromini y Guarini, que destacé en la
decoracion interior de iglesias, siendo obra suya la de Santa Clara en Bra,
proxima a su ciudad natal, un templo de planta circular con capillas ovales de
dos pisos afadidas, que inundan de luz el interior a través de los 6culos
abiertos en sus bovedas, complemento del que también se abre en la boveda
central.

En vida, Guarini publico varios libros, como un voluminoso texto sobre
Euclides o bien manuales practicos sobre el arte de construir.

El clasicismo monumental

Baldassare Longhena (1598-1682) se formd con Vincenzo Scamozzi (1548-
1616), un arquitecto que trabajé sobre todo en Venecia y a su vez habia sido
discipulo del gran Palladio.

Su principal obra fue la basilica de Santa Maria della Salute (Santa Maria
de la Salud), para cuya construccion, en 1652, hubo de ganar un concurso que
se convocado con el objeto de realizar con este templo una ofrenda a la
Virgen, en accion de gracias por la desaparicion de una epidemia de peste que
asolaba la ciudad.
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Baldassare Longhena. Basilica de Santa Maria de la Salud, situada a la entrada del
Gran Canal. Destaca desde cualquier punto de Venecia su enorme ctipula apoyada
sobre tambor octogonal.

Situada a la entrada del Gran Canal, el templo, que combina un octégono
central con un abside en forma de exedra, se cubre con dos ctipulas de media
esfera; la primera, enorme, visible desde cualquier punto de Venecia, apoyada
sobre un tambor octogonal de ventanas pareadas, entre las que se disponen
grandes volutas. En este edificio domina una concepcion monumental de la
arquitectura, propia del siglo anterior, por lo que no se ofrecen grandes
innovaciones, salvo el juego efectista de luces y sombras que arranca del
blanco marmol del templo el dorado sol de Venecia y los alardes
constructivos para sostener tan gran fabrica semicircular.

En la arquitectura civil de Longhena se pueden citar los palacios Ca’
Rezzonico y Ca’ Pesaro, también inspirados en el monumentalismo de
Palladio, y no exentos de efectismos claroscuristas.

Asi mismo en Venecia, su ciudad natal, trabajé Giorgio Masari (1687-
1766), ya en pleno siglo xviii, con un estilo clasico, armonico y equilibrado,
en una linea que proviene de Palladio pasando por Longhena. Aparte de no
pocos proyectos y varias iglesias, destacan entre estas la de los Jesuitas, la de
Santa Marcuola —en planta de salon— y la oval de la Piedad, a las que se
pueden afiadir la de la Paz en Brescia o altares como el del Santisimo en la
catedral de Padua.

Entre sus construcciones palaciegas, se halla la continuacion de la
renovacion iniciada por Longhena de Ca’ Rezzonico, con su lujoso salon de
baile, decorado en tonos crema, oro y pastel que preludian el rococo, y su
fachada al Gran Canal, que comienza a hablar de Neoclasicismo.
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Filipo Juvara (1676-1736) se formé6 con Carlo Fontana en Roma, de quien
aprendio el dominio de la decoracion escenografica, lo cual marcara para
siempre su forma de entender la arquitectura.

Sus obras pertenecen a un barroco monumental y grandilocuente,
realizadas para la corte de Victorio Amadeo de Saboya, quien le nombro
Arquitecto Real, llevando a cabo a su servicio numerosas iglesias, villas y
decoraciones urbanisticas.

Una de sus principales construcciones fue la basilica de la Superga en
Turin, edificio de planta central cubierta con una cupula sobre tambor
extraordinariamente elevado, con el fin de hacerla visible desde cualquier
punto de la ciudad. Un templete tetrastilo coronado por un frontén triangular
se alza a modo de pértico, el cual desentona con el resto de la fabrica como un
pastiche; pero el afan por imitar lo clasico no reparaba en gustos.

También en Turin, Juvara edific6 el palacio Madama, llamado asi porque
estaba destinado para residencia de la madre del duque. De estructura
rectangular, luce el orden colosal en su fachada, que corona una balaustrada
adornada con estatuas.

Construy6 asi mismo pabellones de caza o palacetes como los de Venaria
Reale y Stupinigi (1729-1731), en las cercanias de Turin, de un gran
despliegue arquitectonico en sus alas laterales, que fueron completandose a lo
largo del siglo. El salon central, de planta oval, se compone de tres pisos y se
cubre con cdpula coronada al exterior por la figura de un ciervo, en clara
alusién a su primera funcién como pabellén de caza.

Trabajo también en Roma y Florencia, siendo llamado a Espafia por
Felipe V en 1735 para la construccion del Palacio Real de Madrid en
colaboracién con su discipulo Giovanni Battista Sachetti, quien finaliz6 las
obras a la muerte del maestro, y el palacio de La Granja de San Ildefonso de
Segovia junto con Teodoro Ardemans.

Juvara tiende hacia un rococé moderado. Su estilo sigue, en general, la
linea berninesca en el sentido de que no aporta dotes creadoras, sino que
concibe el edificio como algo preexistente que puede ocupar un lugar u otro.
Aunque se acerca también un tanto a Borromini, en Juvara domina la idea de
lo grandioso y monumental.

LA ESCULTURA BARROCA EN ITALIA: BERNINI ACAPARADOR
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El manejo de recursos efectistas, pictoricos y teatrales se aprecia sobre todo
en la produccion escultérica del caballero Bernini, fundida con la arquitectura
que la contiene para crear grandes escenografias.

En el baldaquino de San Pedro del Vaticano (proyectado en 1624) busco
el encuadre de la obra con el monumental marco que la englobaba para que se
convirtiera en el centro que diera vida al inmenso interior de la basilica. Son
cuatro columnas helicoidales —Illamadas salomonicas porque en la creencia
de la época imitaban las del antiguo templo de Salomén en Jerusalén—,
cerradas con volutas y coronadas por un juego exagerado de lineas curvas y
contracurvas en aparente movimiento real, manifestandose de esta manera su
busqueda al maximo de los detalles y las calidades en las representaciones.
Toda la obra lleva consigo una inmensa carga alegorica dando la sensacion de
algo efimero que va a desaparecer. No obstante, posteriores estudios han
demostrado que el proyecto y la realizacion de casi toda esta obra son
originales, como ya hemos dicho, de Francesco Borromini.

En el grupo del Extasis de Santa Teresa (1644-1652, Capilla Cornaro,
iglesia de Santa Maria de la Victoria de Roma) se observa un profundo
misticismo entre lo espiritual y lo terreno en Theatrum sacrum; el artista
pretende lograr la maxima comunicacion entre el angel y la santa,
contrastando el peso del cuerpo con la ingravidez de los ropajes de esta. A
ambos lados de la escena estan representados los miembros de la familia que
da nombre a la capilla.

Se relaciona con la obra anterior por su gran misticismo la imagen de La
beata Ludovica Albertoni, en la iglesia de San Francesco a Ripa de Roma.

Fuente de Tritén esculpida por Bernini, situada en la plaza Barberini de Roma.
Sentado sobre una gran concha sostenida por cuatro delfines que enredan la tiara
pontificia, el dios marino lanza agua por una caracola.
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De su numerosa obra escultorica destacan los grupos de Apolo y Dafne
(1622-1624) —Ilogra la instantaneidad cuando la ninfa empieza a
transformarse en laurel al tocarla el dios— y El rapto de Proserpina (1621-
1623), cuya dispersion de lineas en contraposto retorcido que permite una
multiplicidad de puntos de vista ofrece recuerdos manieristas, el David (1623-
1624), de gran fuerza expresiva en el rostro, asi como numerosos bustos de
los mas egregios personajes: los papas Paulo V, Gregorio XV, Urbano VIII e
Inocencio X; los monarcas Carlos I de Inglaterra y Luis XIV de Francia; los
cardenales (como Scipione Borghese), etcétera.

En la plaza Barberini realizo hacia 1642-1643 la Fuente del Triton, en la
que esta deidad marina lanza el agua por una caracola sentado sobre una gran
concha sostenida por cuatro delfines que enredan la tiara pontificia. Cerca,
encargada por Urbano VIII Barberini para abrevadero de los caballos, la
Fuente de las Abejas, en forma de concha, decorada con tres de esos insectos,
simbolo heraldico de la familia papal, que también lucen en la anterior.

En el antiguo circo romano de la plaza Navonna construy6 la Fuente de
los cuatro rios (1648-1651), donde cuatro ancianos simbolizan los principales
rios de los continentes hasta entonces conocidos: el Nilo en Africa, el Ganges
en Asia, el Danubio en Europa, y el Plata en Ameérica; sobre ellos retozan
nifios que representan sus afluentes.

También al aire libre, por encargo de Clemente IX, esculpi6 en el puente
de Sant’ Angelo de Roma dos de los doce angeles que portan los atributos de
la Pasion.

En su obra de caracter funerario se hallan los sepulcros de los papas
Urbano VIII y Alejandro VII, asi como diversos disefios que posteriormente
llevaron a cabo sus discipulos.

L.AS DIVERSAS CORRIENTES PICTORICAS

El tenebrismo: Caravaggio

Michelangelo Merisi (1573-1610), llamado el Caravaggio por su lugar de
origen, fue una persona y un artista polémico. Su vida y su obra se hallaron
envueltas en frecuentes tumultos como consecuencia de su caracter violento y
rebelde. En su formacion artistica tuvieron gran repercusion las corrientes
estilisticas de su zona natal, la Lombardia, de fuerte tradicién realista,
buscadora de efectos luminicos.
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En Milan trabajo con un tal Simone Peterzano. Pero su iniciacion artistica
propiamente dicha comienza con su traslado a Roma en 1590, fecha en la que
entra en el taller del Caballero de Arpino (1568-1640), un pintor manierista, y
empieza a pintar naturalezas muertas, cultivando la pintura de género, lo cual
potencia atin mas su tradicion lombarda.

Comienza a oponerse a las tendencias de la época, recurre a todo lo
espectacular: pinta seres depauperados y enfermos, toma como modelos
personas ya muertas, a veces, en descomposicion, lo cual constituyé un
enorme escandalo. Pero, Caravaggio, precisamente, parecia buscarlo, porque,
como afirma Graham Dixon en un estudio publicado en 2011 con el titulo
Una vida sagrada y profana, «era consciente de que lo que hacia era diferente
en su época [...]; se referia constantemente a Miguel Angel [...]; era como si
quisiera decir: yo soy el Miguel Angel de este tiempo».

Pinta por estas fechas temas populares de los que saldran posteriormente
numerosos copistas: La buenaventura; Joven con un cesto de frutas; Baco, en
el que introduce frutas pasadas, un detalle de vanitas, que alude a la fugacidad
de la vida. En La cabeza de Medusa comienza las investigaciones hacia una
nueva composicion y hacia un tipo de expresividad diferente.

Es a principios de siglo cuando se sale de la composicion clasica y tiende
hacia una manera desenfadada de tratar la figura. En su Juan Bautista (Joven
con un cordero) la luz es el elemento que modela las formas, desaparecen las
lineas de profundidad y la perspectiva; es la luz dirigida el elemento principal
de la obra. Contemporanea es La cena de Emaus, cuadro en el que de acuerdo
a la tradicion lombarda resalta el bodegon de la mesa.

De esas fechas es David vencedor de Goliath, en el que aporta un detalle
de originalidad al representar al héroe biblico atando los cabellos del gigante
para mostrar su cabeza, hecho que no consta en los textos biblicos.

Entre 1600 y 1602 para la capilla Contarelli de la iglesia de San Luis de
los Franceses en Roma realiza San Mateo y el dngel, La vocacion de san
Mateo y El martirio de san Mateo. Para Santa Maria del Pueblo pinta La
conversion de San Pablo y La crucifixion de san Pedro. En la primera de
estas, la luz tiene una doble funcién, tanto en el aspecto formal para iluminar
al protagonista, como en el simbdlico reflejando la luz divina.
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La buenaventura de Caravaggio (h. 1595, en la primera etapa del pintor), expuesto
en el Museo del Louvre. Es en este tema de caracter popular —ajeno a los modelos
idealizados— en el que comienza a manifestarse su caracteristica luz dirigida.

David vencedor de Goliath de Caravaggio (h. 1600), expuesto en el Museo del
Prado. La luz tenebrista acentuia el contraste entre las zonas claras e iluminadas,
intensificando el dramatismo de la escena.

La conversion de san Pablo de Caravaggio (h. 1601) en Santa Maria del Pueblo,
Roma. La luz hiriente que ilumina al protagonista simboliza la luz divina. Dos
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diagonales en V, que forman el vértice superior de un tridngulo invertido, cuya
base est4 entre ambas manos, se unen en la cabeza del caido, visto desde arriba en
marcado escorzo, al igual que el caballo.

De 1605-1606 es La muerte de la Virgen, que constituy0 un gran
escandalo, porque representa a Maria como una mujer vulgar de la calle, sin
ningun tipo de artificio, a la que viste de rojo en lugar del azul de la pureza
mariana; su modelo, se dice, fue una prostituta que habia muerto ahogada
recientemente en el Tiber.

La representacion de santos con aire vulgar, gentes de la calle, calvos,
sucios, harapientos, fue constante en Caravaggio, por lo que su arte se vio
rechazado oficialmente.

En 1606, acusado de asesinato, tuvo que huir primero a Napoles —donde
pinto Las siete obras de misericordia y La Virgen del Rosario— y luego a
Malta, donde realizo San Jeronimo y La decapitacion de san Juan Bautista.
La iluminacion amarillenta refleja su bajo estado animico.

Otras obras posteriores, ya casi al final de su vida, son El entierro de
santa Lucia, La resurreccion de Lazaro, La adoracion de los pastores y
David con la cabeza de Goliath, en el que se autorretrata en la tosca cabeza
cortada del gigante.

Muri6 en 1610 cuando intentaba volver a Roma, al parecer, victima de
una enfermedad.

Caravaggio, de quien «es muy facil comprobar si un lienzo es suyo [...]
porque a diferencia de Leonardo o de Tiziano no tenia taller», segin comenta
Graham Dixon, dio vida a una corriente fundamental para el desarrollo de la
pintura barroca: el tenebrismo, que influy6 tanto en la pintura italiana como
en otras partes de Europa, especialmente en Espafia —escuela valenciana:
Ribalta, Ribera; escuela andaluza: Zurbaran y primeras obras de Alonso Cano
y Velazquez—, en Francia y Holanda. Sus fuertes contrastes luminicos («luz
de bodegdn»), que resaltan aquellas zonas de la composicion que mas
interesan, su realismo y su busqueda de virtuosismos —que le contrapone a
sus contemporaneos, los Carracci, quienes se dedican a la investigacion en
una linea ecléctica— crean un estilo particular que se extendera bajo la
denominacion de caravaggismo o caravaggiesco.
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La tafiedora de latid de Orazio Gentilleschi (h. 1626), expuesto en la National
Gallery of Art (Washington). Influenciado por las escenas de género de
Caravaggio, destaca la luz que bafia la escena y su poco frecuente vista de
espaldas.

Entre sus principales seguidores italianos destaca Orazio Gentilleschi
(1563-1639), si bien utiliza un colorido mas claro y una iluminacion suave,
como se observa en La tafiedora de laiid —influenciado por las escenas de
género de Caravaggio— o en Moisés salvado de las aguas.

Su hija, Artemisa Gentilleschi (1593-1653), la primera mujer que logré
entrar en la Academia de Bellas Artes de Florencia, fue una artista de gran
talento, que se inicio en el taller de su padre. Después de haber sido victima
de una violacion por parte de un colega, trauma que arrastré toda su vida
porque ademas sufrid6 un proceso nada facil para lograr solo una liviana
condena del agresor, decidio realizar una pintura en la que las protagonistas
fueran mujeres que habian mantenido una actitud heroica o resistente en
episodios biblicos, como Judit cortando la cabeza a Holofernes —cuadro en
el que se autorretrata como protagonista de la accion— o Susana y los viejos,
que rememora a una joven hebrea que tras sufrir el acoso de dos ancianos atin
estuvo a punto de ser condenada por lasciva si no hubiese sido por la
intervencion a su favor del profeta Daniel.
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Judit cortando la cabeza a Holofernes, de Artemisa Gentilleschi (h. 1613), en la
galeria Uffizi, (Florencia). El claroscuro de corte caravaggiesco acentua el
dramatismo de la accién, en la que la autora se autorretrata como protagonista.

Su técnica es claroscurista, tenebrista, heredada del caravaggismo
aprendido en el taller paterno, junto con una violencia cromatica que imprime
mayor fuerza a la composicién.

También mostr6 en sus obras la influencia de Caravaggio y de la escuela
tenebrista Bernardo Strozzi, llamado el Capuchino (1581-1644). Como
caracteristica genuina, destaca su maestria en la iluminacién de los rostros y
el uso de un vivo colorido aprendido de los venecianos (el Veronés), si bien
termind girando hacia tonos calidos. Sus obras mas conocidas son La
tocadora de viola de gamba, en la galeria de pinturas de los Maestros
Antiguos de Dresde, o La curacion de Tobias, en el Museo del Prado.

El academicismo

La corriente academicista, clasica y ecléctica, dentro de la pintura barroca
italiana esta representada por los Carracci, una familia de pintores bolofieses
de la segunda mitad del siglo xvi y el xvii, entre los que se encuentran
Ludovico, Agostino y Annibale (Anibal).

Anibal (1560-1609), el mas destacado, sintetiza en su obra el color
veneciano y la pureza formal de Rafael. Reacciona frente al manierismo a
través de una linea clasicista sin caer en el excesivo realismo crudo
caravaggiesco. En sus pinturas al fresco —como las de la Gran Galeria del
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Palacio Farnesio de Roma— demostro una rigurosa ordenacion del espacio y
un buen dominio del sentido escultorico de las figuras. En su Huida a Egipto
manejo la luz y los fondos de arquitecturas clasicistas para crear un paisaje
que inspira, como el tema, melancolia.

Los Carracci muestran grandes influencias de los venecianos y del
parmesano Correggio; crearon una escuela dentro de su estilo efectista y
clasico. Seguidores suyos fueron, entre otros, los pintores siguientes.

Huida a Egipto de Anibal Carracci (h. 604), en la Galeria Doria (Roma). Las
arquitecturas clasicistas que incluye la composicion crean un paisaje bucélico que
inspira, como el tema, melancolia.

Francesco Albane o Albani (1578-1660), que fue discipulo de los Carracci
y trabajo también con Guido Reni. Practico una pintura de corte academicista
pleno y trato el tema mitologico, especialmente. En sus cuadros el paisaje
cobra especial relevancia, siendo las figuras un mero acompafiamiento de la
escena. Tiende hacia la tematica galante e incluso frivola, dirigida a la
nobleza y a la alta burguesia, quienes le hacen numerosos encargos.

En la misma linea pint6 Doménico Zampieri, llamado el Domenichino
(1581-1641), también discipulo de los Carracci, que llevd a cabo
composiciones mitologicas y religiosas, en las que el paisaje cobra especial
interés, influyendo en Poussin y Lorena.

La pintura decorativa

La mayoria de los pintores de esta corriente, centrada en la decoracion al
fresco de grandes estancias, que alcanzé una gran difusién por paredes y
techos de toda Europa, comenzaron siendo discipulos de los Carracci.

Pietro da Cortona, como pintor, ha sido considerado el creador del
Barroco decorativo.

www.lectulandia.com - Pagina 63



Triunfo de la Divina Providencia de Pietro da Cortona (h. 1632-1639), en el
palacio Barberini (Roma). Fundiendo colorido y movimiento hace flotar a las
figuras en el espacio desde una perspectiva de sotto in su.

Hipomenes y Atalanta de Guido Reni 1625), en el Museo del Prado. Cautivada por
las manzanas de oro que el primero dejo caer, la atleta pierde la carrera. Gestos
dispares, dinamismo, perfeccién formal: el Barroco académico clasicista.

Realiz6 sus primeras obras en Florencia: frescos del palacio Mattei. En
1633-1639 pint6 también los frescos del palacio Barberini y los del Doria
Phamphili en Roma, sintetiza motivos clasicistas con elementos venecianos e
influencias flamencas, fundiendo colorido y movimiento para hacer flotar a
las figuras en el espacio. En los del palacio Pitti de Florencia y en la
decoracion de la boveda del palacio de la plaza Navonna de Roma (por
encargo del papa Inocencio X), deja igualmente espléndida muestra de sus
recursos ilusionistas (sotto in su o quadratura) y su espectacularidad, a lo que
afiade una exuberante riqueza colorista.

Guido Reni (1575-1642), que fue alumno de los Carracci y comenzo
siendo un pintor academicista, a veces ecléctico, viajo a Roma y adquirié
algunas influencias caravaggiescas con las que pint6 diversas obras dentro de
esta tendencia. Después, tomo partido por una linea clasica en un estilo no
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exento de convencionalismos, como se aprecia en alguna de sus obras
mitologicas: Hipomenes y Atalanta.

alcanza a un tercer voyerista (¢el espectador?) fuera del lienzo. Gestos
contrapuestos, como en la técnica: caravaggiesca en la penumbra y clasicista en el
bello cuerpo de la joven.

Realiz6 también decoraciones de techos (La Aurora, 1614. Palacio
Pallavicini de Roma), en los que aporté un gran dinamismo aunque
conservando su caracter artificial, falto de técnicas innovadoras, que destaca
por sus vivos colores, en las antipodas del tenebrismo caravaggiesco.

Giovanni Francesco Barbieri (1591-1666), llamado el Guercino (de
quercio: «bizco»), después de pintar algunas obras con connotaciones
realistas en cuanto a la busqueda de actitudes y tipos humanos, asi como un
paisaje de pincelada rapida, se vio influido durante su estancia en Roma por el
estilo de Guido Reni y tendio hacia el clasicismo en los personajes, sin
intentar la artificiosidad de los rostros y figuras, apartandose un tanto de su
pasada época de busqueda de la instantaneidad. Pintor prolifico, por citar
alguna de sus doscientas cincuenta obras, Susana y los viejos, en el Museo del
Prado.

Destaco también por sus composiciones al fresco en la decoracién de
techos, que abrieron las puertas al Barroco decorativo, como La Aurora del
Casino Ludovisi, pintada en perspectiva de sotto in su.
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Triunfo del nombre de Jesus, de El accicio (1672-1685) pintado sobre la béveda de
la iglesia de el Jesus (Roma). Los efectos épticos de la perspectiva ilusionista en
trompe I’oeil contribuyen a la fusién de arquitectura, pintura y escultura en artes

decorativas.

Especialista en la decoracion de interiores, realizados con cierta
fastuosidad, fue Giovanni Battista Gaulli (1639-1709), llamado el Baccicio,
considerado uno de los precursores de la pintura rococo. Entre otras, decoro al
fresco la cipula de la iglesia de el Jestis de Roma (Triunfo del nombre de
Jestis), mezclando la pintura con esculturas que sobresalen del fondo con
efectos de trompe [’oeil para proporcionar en su dinamismo un aspecto
triunfante.

Un pintor formado primero en el clasicismo de los Carracci fue Giovanni
Lanfranco (1582-1647), quien sufri6 posteriormente la influencia del
Correggio y profesé una linea de sentido decorativo, a base del dominio de la
perspectiva y los fuertes escorzos.

Bernini tuvo también una faceta como pintor: lienzo de San Andrés y
Santo Tomdas (1627), David (1631), autorretratos, asi como numerosos
dibujos y sanguinas para obras escultoricas.
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3
El Barroco espanol durante el Siglo de Oro

LA POLITICA DE VALIDOS Y LAS SUBLEVACIONES INTERNAS

El siglo xv11 es la época de liquidacion de la hegemonia espafiola en Europa,
sustituida por la francesa, asi como en las colonias, donde se hacen con el
predominio las nuevas potencias maritimas y comerciales: Inglaterra y
Holanda. No obstante, hasta mediados de la centuria, los tercios espafioles
continuan imponiéndose en los campos de batalla y el prestigio diplomatico
de la monarquia espafiola hace que aun sea tenida en cuenta en todas las
cortes. Al mismo tiempo, la flota naval todavia se defiende para controlar a
duras penas las rutas maritimas que aportan las riquezas americanas a la
peninsula.

Sin embargo, a partir de mediados de siglo, con Felipe IV en el trono, el
declive es evidente y las sucesivas derrotas militares de las otrora invencibles
tropas dejan desarmada a Espafia, que se ve obligada a pedir paces sucesivas
y a firmar tratados que van mermando sus posesiones en Europa, culminando
el deterioro en los Tratados de Utrecht y Radstatt a principios de la centuria
siguiente (1713 y 1714), con los cuales la hegemonia espafiola pasa a la
historia definitivamente.

Felipe III (1598-1621) abandon6 el poder en manos de sus validos o
privados, inaugurando de esta manera el sistema de gobierno a través de
primeros ministros plenipotenciarios que se ocupaban de las tareas que los
abulicos y holgazanes monarcas no querian soportar. Asi rompieron la
tradicion que habia caracterizado el siglo anterior, protagonizado por el
gobierno personal de monarcas de prestigio como Fernando el Catolico y sus
sucesores, Carlos I y Felipe II, quien, conocedor del percal de su heredero,
habia pronunciado aquella triste frase en boca de un padre: «Dios, que me ha
dado tantos reinos, no me ha dado un hijo capaz para gobernarlos. Temo que
me lo gobiernen». Y asi fue.
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El valido principal de Felipe III fue Francisco de Sandoval y Rojas,
marqués de Denia y duque de Lerma, titulo este con el que ha pasado a la
historia. De escasas capacidades, y pendiente mas de su propio beneficio y el
de su familia que el del reino, se dedic6 a derrochar recursos en fastos
innecesarios y caprichosos, como el traslado de la corte de Madrid a
Valladolid en 1601 y el retorno tres afios mas tarde, con el tnico objeto de
recibir dadivas de unos y otros.

No contento con ello, el duque decidié emitir grandes cantidades de
moneda de vellon, provocando una espiral inflacionista que termind
conduciendo al pais a la bancarrota.

En politica exterior, con el fin de evitar problemas militares, que se
presentaban dificiles para los ejércitos espafioles, a pesar de que en 1604
Ambrosio de Spinola habia conseguido tomar la plaza de Ostende, firmé la
Tregua de los Doce Anos con Holanda, en 1609, que, en realidad, era como
reconocer la impotencia de Espafia para sofocar a los partidarios de la
independencia.

Retrato ecuestre del duque de Lerma (valido de Felipe III), pintado por Rubens en
1603. Se encuentra en el Museo del Prado.

Ese mismo aiio, habiendo fracasado todos los intentos de conversion de
los moriscos —descendientes de los musulmanes hispanos— se decidié su
expulsion de Espafia, como si esta no fuera su propia tierra que les vio nacer,
primero del reino de Valencia, donde eran mas numerosos, y al afio siguiente
de Castilla, Aragén y Catalufia, acusados de tener relaciones con los piratas
turcos y berberiscos, hermanos de religion. Para muchos nobles represento
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una ruina econdémica, pues les necesitaban como mano de obra, especialmente
en el campo, donde eran muy primorosos con las faenas agricolas, e
intentaron oponerse a tan radical medida, pero fue en vano. La patria les echd
al mar con solo tres dias de plazo para abandonar sus hogares: 150 000
valencianos, 65 000 aragoneses, 40 000 andaluces... unos 300 000 espafioles
hubieron de buscar, no sin luchas y revueltas indtiles, otro cielo que les
cobijase.

La mayoria lo intent6 en el norte de Africa, al abrigo de sus hermanos
musulmanes, pero no fueron bien recibidos, sino todo lo contrario. Y todavia
menos en el sur de Francia, adonde huyeron algunos. Otros, optaron por
regresar a sus antiguas tierras murcianas, pero al cabo de unos afios, en 1615,
les volvieron a echar de alli.

Espafia también lo pagd caro, pues en el campo, especialmente en la
huerta valenciana, se dio una gran despoblacion y, ademas de los nobles, otros
pequeiios campesinos, que percibian rentas de las aljamas o ntcleos moriscos,
también se arruinaron.

En 1618, el duque de Uceda, hijo del duque de Lerma, derrib6 a su padre
del poder y se instalo él. Menos mal que solo duro tres afios, hasta 1621 en
que falleci6 el rey, porque su ineptitud y caracter corrupto superaban al de su
traicionado padre.

Felipe IV (1621-1665) también se desentendi6 de los asuntos de gobierno
y encomendo estos a su valido, Gaspar de Guzman y Pimentel, conde de
Sanltucar y duque de Olivares, quien, a diferencia de sus antecesores en el
cargo, era un hombre trabajador y enérgico que intent6 revitalizar la decaida
monarquia espafiola. En primer lugar, intent6 erradicar, o al menos poner
freno, a la corrupcién de la administracion en todos los niveles, empezando
por los virreyes y ministros del régimen anterior y llegd a ordenar alguna
ejecucion de cargos importantes, como la del ministro Calderén. El duque de
Lerma se libré de la pena capital tomando los habitos cardenalicios: «Para no
morir ahorcado, el mayor ladron de Espafia se viste de colorado», cantaba la
copla popular.

En politica exterior se puso al lado de los parientes alemanes de la
monarquia espafiola, los Habsburgo, en la guerra de los Treinta Afios, como
ya hemos visto en el capitulo 1.
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La rendicién de Breda o Las Lanzas, por Velazquez de Velazquez (1634-1635), en
el Museo del Prado. Cuadro que conmemora la rendicion de esta plaza holandesa.
Mas correcto seria «las picas», que esas son las armas que sostienen los tercios.

Respecto a Holanda, extinguida en 1621 la Tregua de los Doce Afos, se
reanudaron las hostilidades. Los tercios de Ambrosio de Spinola lograron un
éxito de renombre en la rendicion de la plaza de Breda (1625), que puso fin a
un asedio que dej6 una catastrofe humana. El prestigio duraria hasta la derrota
de Rocroi, en 1643.

También en el norte de Italia se logré poner freno a las pretensiones
francesas de hostigar a los catélicos de la Valtelina en pro de los protestantes
suizos (los grisones), y Richelieu tuvo que aceptar la paz de Monzon, que
reconocia la independencia de los primeros, aliados de Espafia.

Asi mismo, un ataque inglés contra el puerto de Cadiz se habia logrado
evitar gracias a la flota espafiola en 1625, por lo que la firmeza de nuestras
tropas aun mantenia su prestigio a nivel europeo.

No obstante, la entrada de Francia en la guerra de los Treinta Afios en
contra del Imperio de los Habsburgo y sus aliados espafioles, termind
inclinando la balanza en contra de estos ultimos y las tornas empezaron a
cambiar. Ya antes de la finalizacién de la contienda europea, en 1643, el
conde-duque de Olivares fue cesado en la privanza del rey y sustituido por su
sobrino —pero enemigo—, Luis de Haro. A ello contribuyeron las
sublevaciones que habian tenido lugar en 1640 dentro del territorio espafiol
(en parte, por su falta de mano izquierda), primero en Catalufia y luego en
Portugal, preludio de las que llegarian unos afios después, en 1647, en los
territorios italianos de la Corona: Napoles y Sicilia.
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Las guerras internas

El cerrado proposito de «castellanizar» todos los reinos que componian las
Espafias, es decir, la concepcion politica de Olivares, expuesta al rey en un
memorandum dirigido a su majestad ya en el primer afio de su privanza
(1624), que consistia en uniformizar las leyes imponiendo a todo el territorio
peninsular las instituciones de Castilla sin tener en cuenta los antecedentes,
que arrancaban de la union dinastica de los Reyes Catélicos en el siglo xv,
por la que cada reino conservd sus instituciones —al igual que en 1581
cuando Felipe II fue proclamado rey de Portugal y se produjo la anexion de
este pais—, ese empeflo, que en ultimo término pretendia que no fuera
Castilla el tnico reino que cargara con los gastos de las intervenciones en el
exterior, donde el conde-duque no ces6 de enfrascarse entrando en la guerra
de los Treinta Afios, cristalizo en la Uniéon de Armas. Mediante esta medida
se pretendia una distribucion equitativa entre los distintos territorios ibéricos
para contribuir a los gastos y las levas de hombres en los distintos conflictos
bélicos.

Retrato ecuestre en corveta del conde-dlique de Olivares, valido de Felipe IV,
pintado por Velazquez (h. 1638), en el Museo del Prado. Su politica centralista
fragud el caldo de cultivo de las sublevaciones internas, cuyo afio critico fue 1640.

Pero como era previsible, la reaccion no tardé en aparecer. Ya en 1630,
dentro de la propia Corona castellana, concretamente en Vascongadas y
Navarra —que gozaban de cierta autonomia—, la cuestion de las levas habia
ocasionado disturbios en Guernica y Bilbao.
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El afio critico fue 1640. El conflicto estalld6 primero en Catalufia, donde
tocaban de cerca las medidas de Olivares para afrontar la guerra con Francia.
Ya en 1626 las Cortes catalanas, con la presencia del rey, se habian opuesto a
la aplicacion del quinto, un tributo sobre esa parte de las rentas municipales, y
la cuestion se saldé con el pago de un subsidio de un millon de ducados que,
por insuficiente, Olivares acept6 de mala gana. También Valencia y Aragon
se sumaron a la protesta, pero terminaron claudicando.

En 1634 volvié a solicitarse el quinto por parte del rey, pero de nuevo sin
resultado, incluso Felipe IV abandon6 airado Barcelona antes de clausurar las
Cortes. El divorcio estaba servido.

Poco después, con el fin de concentrar cuarenta mil hombres en Catalufia
para atacar por el sur a Francia, la peticion para que los catalanes
contribuyeran con seis mil soldados caus6 no pocos conflictos civiles,
también por el alojamiento y manutencion de las tropas, compuestas por
mercenarios de varias nacionalidades a quienes se acusaba de cometer
excesos y abusos por doquier.

En 1638 fue nombrado como nuevo virrey de Catalufia el conde de Santa
Coloma, quien espoleado por Olivares emple6 mano dura contra aquellos que
negaran el alojamiento a las tropas o no las recibieran adecuadamente. Se
produjeron incendios de pueblos como el de Santa Coloma de Farners y
cafioneos como el de Perpifian, al tiempo que el diputado militar Tamarit y
dos concelleres de Barcelona eran detenidos por orden del virrey, lo que
encresp0 aun mas los animos y el pueblo paso a la accién, liberando por las
bravas a los detenidos.

Asi las cosas, el 7 de junio de 1640, fiesta del Corpus Christi, grupos de
segadores concentrados en Barcelona para la contrata de la siega, alzandose
en armas, capturaron y asesinaron al virrey de Catalufia acusado de ser
partidario de las medidas anticatalanas. Como inicio de este fuego tenemos el
levantamiento que se llam6 Corpus de Sang, se extendi6 por toda Catalufia y
Olivares envié un fuerte ejército. Pero los catalanes, dirigidos por Pau Claris,
canonigo de Urgel y presidente de la Diputacion General, con el concurso de
una Junta de Brazos que se convoc6 al efecto, decidieron resistir mientras
recababan el apoyo de Luis XIII de Francia, quien, ante su rivalidad con la
casa de Austria y viendo que se abrian las posibilidades de hacerse con los
ansiados territorios del Rosellon y la Cerdafia, acepté encantado los titulos de
protector del principado y conde de Barcelona que le ofrecieron,
instaurandose asi como el nuevo soberano del pais, que ces6 en su obediencia
a Felipe IV.
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El ejército real fue rechazado en Montjuic al afio siguiente y, en 1642, las
tropas del rey expulsadas del Rosellon. La guerra de Catalufia tenia por
delante atin once duros afios. En 1644 se reconquistara la ciudad de Lérida y
hasta 1650 no se lograra Tortosa. Dos afios después, en 1652, con el ejército
de don Juan José de Austria a las puertas de la ciudad condal, capitulara
Barcelona, con la promesa real de respetar las leyes catalanas bajo la Corona
espafiola.

Pero las sublevaciones parece que nunca vienen solas. Unos meses
después estallé el levantamiento en Portugal por las mismas causas, grosso
modo. Ya en 1631 se habian producido no pocas protestas y en 1638 tuvo
lugar en Evora una rebelién que hubo de ser sofocada por la fuerza de las
armas. Dos afios después, el conflicto catalan repercutié6 negativamente en
tierras portuguesas al solicitarse su contribucion en hombres y fondos para la
causa real, lo que precipité los hechos en aquel pais que en el fondo nunca
habia aceptado la integracion con Espafia de buen grado, sino que la
consideraban impuesta por el concepto de monarquia hispanica plasmada en
la proclamacion como rey de Felipe II por las Cortes de Tomar (1581).

Por una conspiracion palaciega se asesino al secretario de Estado, Miguel
de Vasconcellos, acusado de ser el brazo ejecutor de la politica de Olivares y
su Unién de Armas. Acto seguido, se procedi6 a la expulsion de la virreina,
Margarita de Saboya, duquesa de Mantua, y el primero de diciembre el duque
de Braganza fue proclamado rey como Juan IV, entonces restauré la dinastia
histérica en el trono portugués y consumo la independencia de Espafia. Asi,
tras las derrotas de las tropas espafiolas en Elvas (1641) y mas tarde en
Montijo (1644), mermadas de fuerzas por el coetaneo conflicto catalan, se
produjo el fracaso de la ansiada union ibérica, consumado en Badajoz (1656)
y, ya definitivamente, con la intervencién francesa a favor de los sublevados,
en Villaviciosa (1665).

1641 habia sido prodigo en levantamientos, aunque algunos no pasaron de
meras conjuras por parte de nobles ansiosos de poder, como el duque de
Medina Sidonia y el marqués de Ayamonte en Andalucia.

Siete afios mas tarde, en 1648, todavia lo revivieron Miguel de Itarbide en
Navarra, el duque de Hijar y Carlos Padilla en Aragon, pero no pasaron de
intentos de alcanzar las altas esferas de gobierno a titulo personal, luchas de
ambiciones, en suma, de escaso o nulo arraigo popular.

No solo en los territorios ibéricos habia provocado problemas la politica
de Olivares, sino que también se produjeron conflictos similares en el resto de
reinos que formaban parte de la Corona espafiola. Concretamente, en 1647,
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con el conde-duque ya cesado, un movimiento popular en Palermo se
extendi6é rapidamente por toda Sicilia provocando la sublevacion de la isla, a
lo que contribuy6 la pésima cosecha de ese afio, que extendi6 el hambre entre
las clases populares. No obstante, la colaboracion de la nobleza terrateniente,
ante el cariz que iban tomando los acontecimientos, ayud6 al virrey, don
Rodrigo Ponce de Leén y Alvarez de Toledo, IV duque de Arcos, a controlar
la situacion.

Sin embargo, en Napoles la situacion alcanz6 una especial gravedad.
Dirigidos por un personaje popular, Tommaso Aniello, conocido como
Masaniello, comenzaron las protestas entre los fruteros ante la imposicion de
un nuevo tributo sobre su mercancia (el alimento de los pobres) y pronto se
unieron los grandes comerciantes, el clero y parte de la nobleza, logrando del
virrey la supresion de las medidas. Pero la entrada en escena de la escuadra de
don Juan José de Austria, que bombarde6 el puerto de Napoles, provoco que
el reino proclamara la republica bajo la proteccion de Enrique de Lorena,
duque de Guisa. Sin embargo, no contaron con el apoyo francés porque este
personaje no era bien visto por el cardenal Mazarino; por lo que, faltos de
ayuda exterior, don ffligo Lépez de Guevara, duque de Ofiate, nuevo virrey
espaiiol, pudo restablecer la obediencia a la Corona espaiiola tras la conquista
de Napoles en 1648, a la que siguio una dura represion que a punto estuvo de
causar nuevas sublevaciones en aquella resquebrajada monarquia espafiola,
que a lo largo de la segunda mitad de siglo caminaba hacia su ocaso.

En 1648, cinco afios después de Rocroi, las tropas francesas de Condé
infligieron una nueva derrota a los espafioles en la batalla de Lens, aunque su
defeccion a las filas espafiolas —enemistado con Mazarino— permitié que
estos pasaran a la accion y lograran algunos éxitos, como la ocupacion de
Yprés en 1649 y la de Gravelinas y Dunkerque en 1653, asi como la victoria
de Valenciennes tres afios después, 1656.

Pero no fue mas que un canto de cisne, porque una victoria francesa de
Turena en las Dunas, en 1659, oblig6 a Espafia a pedir la paz. Esta fue
negociada en la isla de los Faisanes, de soberania compartida, situada en la
desembocadura del Bidasoa, rio que hace frontera entre ambos paises. Ese
mismo afio se firmé el Tratado de los Pirineos, por el que Espafia, vencida,
aceptaba su declive cediendo a Francia Artois y varias plazas fronterizas en
Flandes, como Gravelinas, ademas del condado del Rosell6n y la mitad de la
Cerdafa, Conflent y Vallespir, con lo que la frontera quedaba fijada en la
cordillera pirenaica. En pobre contraprestacion, Francia devolvia a Espafia el
Charolais en el Franco Condado y las conquistas en Italia.
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Para sellar la paz se acordé la boda de Luis XIV y Maria Teresa de
Austria, hija de Felipe IV, la cual renunciaba expresamente a sus derechos
sucesorios a la Corona espafiola a cambio de una importante dote de medio
millén de escudos, cantidad que nunca lleg6 a pagarse, por lo que el Rey Sol
se declar6 exento de los compromisos contraidos y continué las hostilidades
contra Espafia. Lo que ya no tenia vuelta era el fin de la hegemonia espafiola
y la consagracion de la francesa en Europa.

EL SIGLO DE ORO DE LAS LETRAS

Mientras el pais vivia una grave crisis economica y una decadencia politica
que marcaria el declive del Imperio espafiol, paradojicamente, las letras y las
artes se hallaban en su maximo esplendor, a lo que contribuyo, ademas de la
calidad de los autores, la influencia de la Contrarreforma catolica, que tuvo en
Espafia uno de sus mejores baluartes y llend el pais de construcciones,
sustrayendo a la actividad productiva gran numero de recursos economicos y
humanos. También contribuyé el apoyo prestado por la monarquia por
motivos propagandisticos: el deseo de fingir una suntuosidad que no se
correspondia con la realidad miserable, mientras su apatia y desinterés por los
asuntos de gobierno llevo a abandonarlos en manos de sus validos, como
acabamos de ver.

Existi6 una profunda crisis en todos los érdenes: sociales, politicos y
econémicos, como se manifestd, por ejemplo, en el lujo de la corte frente a la
miseria del pueblo —sacudido por las hambrunas a causa de las malas
cosechas y las pestes—, en la ineptitud de las clases gobernantes y en la
despoblacién rural. Todo ello provocé un tremendo pesimismo en la
mentalidad general contrastando con el vitalismo del humanismo renacentista.

En consecuencia, se produjo un gran cambio literario, las letras espafiolas
del Siglo de Oro reflejan esta situacion. Unos escritores, con Quevedo
(Francisco de Quevedo y Villegas, 1580-1645) al frente, adoptaran una
postura critica, plasmando los graves problemas del pais en sus obras,
mientras otros, cuyo maximo exponente es Gongora (Luis de Gongora y
Argote, 1561-1627), se preocuparan mas del valor estético que del trasfondo
de la obra literaria.

Estos dos escritores encabezaran las dos corrientes fundamentales en las
que se divide el barroco literario en Espafia: conceptismo y culteranismo. La
primera se dio sobre todo en prosa. El culteranismo, en poesia y, por su
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principal representante, se puede denominar también gongorismo. Busca la
belleza formal a través de imagenes literarias y abundantes metaforas, por
medio de un lenguaje culto en el que abundan los latinismos, neologismos,
hipérbatos y las constantes referencias a la mitologia clasica.

En poesia, ademas de los dos escritores citados se halla también la obra
poética de Lope de Vega, que podria situarse en un terreno intermedio. Asi
mismo, se puede hablar de otras escuelas regionales, como la sevillana,
continuadora de la que en el Renacimiento habia iniciado Fernando de
Herrera, con Rodrigo Caro (1573-1647) y Francisco de Rioja (1583-1659). En
Aragon destacaron los hermanos Argensola (Lupercio, 1559-1613, vy
Bartolomé, 1562-1631) y Manuel de Villegas (1589-1669).

En la épica, puede citarse La Cristiada, de Fray Diego de Ojeda, que trata
sobre la Pasion y muerte de Jesucristo.

En prosa, el siglo xviI se caracteriza, en general, por un gran realismo, que
se manifiesta soberbiamente en las dos principales tendencias: la picaresca y
la costumbrista.

En la primera destacan el Guzmdn de Alfarache, de Mateo Aleman (1547-
1614), cuya primera parte aparecio en 1599 (frisando el inicio cronolégico del
Barroco) y la segunda en 1604, tras una apdcrifa de 1600; La Picara Justina
(1605), atribuida a Francisco Lépez de Ubeda, y el Buscén (Historia de la
vida del Buscon, llamado don Pablos, 1626), de Quevedo, entre otros titulos.

A la novela costumbrista, basada en la descripcion de ambientes donde se
intercalan elementos satiricos, pertenecen las Novelas ejemplares de Miguel
de Cervantes Saavedra (1547-1616): Rinconete y Cortadillo y El coloquio de
los perros; asi como El diablo cojuelo, de Vélez de Guevara (1579-1644).

En prosa didactica destaca El criticon, de Baltasar Gracian (1601-1658),
publicado en tres partes (1651, 1653 y 1657), una alegoria sobre la vida del
hombre basada en el juego de palabras con mas de un sentido (dilogia) y en la
presencia de paradojas y antitesis.

La gran novela compuesta de novelas (novela polifénica, que incluye
épica, lirica, narrativa), creadora de la novela moderna, sera El Ingenioso
Hidalgo don Quijote de La Mancha (1605 y 1615), de Miguel de Cervantes
(1547-1616). Pensada para denostar las obras de caballerias a través de un
hidalgo que pierde el juicio con la continua lectura de las mismas e,
impregnandose de todo lo que habia aprendido «en sus libros mentirosos» (1,
18), termina creyéndose el ultimo de los andantes; idealismo y realidad se
mezclan, por este orden, en las razones de sus dos protagonistas, caballero y
escudero: don Quijote y Sancho Panza. Los dialogos de ambos, en la soledad
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de los campos, camino de «esas que dicen que se llaman aventuras» (II, 6),
constituyen los mejores episodios de la obra. El Principe de los Ingenios
termind creando todo un reflejo de la sociedad de su tiempo y el alma
humana: la gran Biblia de lo profano, cuyo sentimiento pesimista de la vida
constituye uno de los principales exponentes de la literatura barroca.

El teatro alcanzo en Espafia tan altas cotas de calidad durante el siglo xvi
que esta centuria se conoce con el sobrenombre de «el gran siglo del teatro
espafiol». Continuaron desarrollandose las tres tendencias que se habian
iniciado en el xvi1: el teatro religioso, cortesano y popular. El primero a través
de los autos sacramentales; el segundo gracias al apoyo prestado por los
reyes, que permitio representaciones de grandes y suntuosas escenografias; y,
el tercero, fue el que alcanz6 mayor popularidad a través de los corrales de
comedias, en los patios interiores de un grupo de casas o bien al aire libre,
primaba siempre la exaltacion de los valores religiosos y nobiliarios, acorde
con el sentimiento del honor caracteristico de la época.

El principal autor, creador de este nuevo arte dramatico, fue Félix Lope de
Vega y Carpio (1562-1635), el Fénix de los Ingenios, que gozo del
reconocimiento popular, escritor que ha sido uno de los mas prolificos de la
historia de la literatura con sus ochocientas obras de teatro (Fuenteovejuna, El
caballero de Olmedo, Peribariez y el Comendador de Ocana...), tres mil
sonetos, tres novelas, cuatro novelas cortas, nueve epopeyas y tres poemas
didacticos. Entre sus seguidores se cuentan, entre otros autores, a Guillén de
Castro (1569-1631), Juan Ruiz de Alarcéon (1581-1639), Tirso de Molina
(1581-1648) y Pedro Calderdn de la Barca (1600-1681) en su primera etapa,
tendiendo luego a una faceta de mayor profundidad dramatica, que siguio, por
ejemplo, Francisco de Rojas Zorrilla (1607-1648).

EL CLASICISMO DE LA PRIMERA ARQUITECTURA BARROCA

Al comenzar el siglo xvir sigue patente la repercusion de la gran obra de
Felipe II, El Escorial, y las directrices predominantes emanan del estilo
heredado de Juan de Herrera.

Uno de sus discipulos, Francisco de Mora (1513—-1610), tras encargarse de
varias obras y remodelaciones en Valladolid —fachada y entorno del palacio
del marqués de Camarasa, fachada de la iglesia y capilla mayor de San Pablo
—, en las que tuvo que adaptarse a lo ya existente, disefid en Lerma (Burgos),
por encargo del duque, un palacio de nueva planta que puede considerarse una
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de las mejores obras clasicistas de la arquitectura espafiola del siglo xvii. No
obstante, la muerte le impidié ejecutar las obras, trazadas un lustro antes, y
fueron los dos arquitectos siguientes quienes se encargaron de la construccién
del inmueble con planta cuadrada y un gran patio central, al uso renacentista,
pero carente de torres, siendo Gomez de Mora —su sobrino— quien las
introdujo en cada esquina, rompiendo asi la horizontalidad del edificio, que de
lo contrario bien podria emparentarse con el ayuntamiento leonés de Juan del
Ribero Rada. La portada principal se destaca con columnas toscanas de orden
gigante, fronton curvo y un balcon adintelado como el resto de vanos del
segundo piso, mientras el primero consta solamente de ventanas, pudiéndose
decir que estas constituyen la tinica decoracion exterior del edificio, al uso
escurialense, sello de Francisco de Mora, por lo que podriamos pensar que
estamos todavia ante una obra renacentista, herreriana. El patio, con la
superposicion de ordenes, asi como de arcos y dinteles, representa una
innovacion.

Proyectdo también las Descalzas Reales de Valladolid en planta
longitudinal sin apenas crucero, cubierto con una cipula de media naranja sin
linterna, esquema que repiti6 en San José de Avila pero suprimiendo
totalmente el crucero. La fachada del templo representa una innovacién en sus
dos cuerpos partidos rematados por un frontén, esquema que entrara en la
primera arquitectura barroca madrilefa.

Maestro mayor de la villa y corte desde 1591, cuadro las trazas de la plaza
Mayor, disefio que seguira Gomez de Mora en 1617.

Fray Alberto de la Madre de Dios (1575-1635), carmelita descalzo,
revitalizado durante los ultimos afios y considerado, segun Chueca Goitia,
uno de los introductores de la arquitectura barroca en Castilla, alcanzo
prestigio con el Real Convento de la Encarnacion de Madrid, tenida por obra
de Gomez Mora durante bastante tiempo. Cred un tipo de fachada sencilla,
inspirada en Palladio, que sirvi6 de modelo para todas las iglesias carmelitas:
un rectangulo flanqueado por colosales pilastras adosadas, con tendencia a la
verticalidad, a la escasez decorativa —solo dos escudos con el toison de oro y
un relieve central con la escena de la Anunciacion bajo frontén circular—y a
la austeridad, para expresar la pobreza que predica la Orden de los Carmelitas
Descalzos, y coronada por un frontén triangular en cuyo timpano se abre un
oculo claroscurista por toda ornamentacion. El interior es de planta de cruz
latina, nave tnica y cupula en el crucero.

Siguiendo este esquema realizO varias obras para la orden, como el
convento de San Blas en la villa ducal de Lerma (Burgos), donde también dio

www.lectulandia.com - Pagina 78



las trazas para la Colegial de San Pedro, el convento de Santo Domingo e
intervino también en el palacio ducal. Su actividad fue enorme por todo el
reino, puesto que después de la muerte de su tio, Francisco de Mora, en 1610,
se convirtio en el arquitecto mas solicitado.

Juan Gémez de Mora (1586-1648) fue nombrado en 1611 maestro mayor
de los palacios reales de Madrid y de El Pardo, desempefiando, pues, a partir
de esa fecha, un papel definitivo en el desarrollo de la arquitectura castellana.
Se le atribuyen las trazas del panteon real de El Escorial, si bien algunos
autores las adjudican al italiano Juan Bautista Crescenzi, recién llegado a
Espafia, con quien mantuvo mas de un enfrentamiento por este y otros
disefios. No obstante, parece ser que este arquitecto tuvo parte mas bien en la
decoracion que en el proyecto del mismo.

Su formacion se inscribe en el circulo escurialense, de la mano de su
citado tio, Francisco de Mora, discipulo de Juan de Herrera. Asi se observa en
sus fachadas lisas, en las que solamente al final de su vida se aprecia el mayor
influjo barroquizante en cuanto a motivos ornamentales, como en el antiguo
ayuntamiento de Madrid, obra que comenzo en 1640 y remodelaria
posteriormente Carbonell.

= A t_f: 0y
—y .lll'l

Casa de la Panaderia, en el lado norte de la plaza Mayor de Madrid. Contruida por
Juan Gomez de la Mora y disefiada en 1590 por Diego Sillero para el gremio del
pan (de ahi el nombre).

En 1618, dentro de una tendencia italianizante al estilo de Vignola, dio las
trazas para la iglesia de las Bernardas de Alcala de Henares, de planta oval
cubierta por cipula rebajada sin tambor, que recuerda al panteon real de El
Escorial, quiza influenciado por Crescenzi a pesar de sus polémicas con €l por
la introduccién de las novedades italianas en cuanto a lo decorativo,
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representadas por este arquitecto, frente al continuismo de las premisas
clasicistas heredadas del estilo herreriano.

Se le atribuyen los planos de la Clerecia de Salamanca, en 1617 (en la que
trabajo hasta 1628), también de inspiracion escurialense y palladiana en las
ventanas dobles de la fachada, como ya habia dispuesto Ribero Rada en el
convento de San Benito de Valladolid.

En Madrid trazé varias obras: la plaza Mayor (1617-1619), de forma
rectangular y tres plantas de balcones en fachada, que con su espacio regular,
inspirado en la de Valladolid, rompe el entramado de las calles del viejo
Madrid; la Casa de la Panaderia, en su lado norte, iniciada en 1590 por Diego
Sillero para el gremio del pan; el antiguo Alcazar (1619-1627), destruido por
un incendio, cuya gran fachada estaba inspirada en el palacio ducal de Lerma
con algunas variantes como los frontones coronando los vanos; el palacio de
la Zarzuela (1627-1635), para cuyo disefio tom6 como fuente las villas
palladianas disponiendo una planta rectangular, al uso de la arquitectura
madrilefia, y almohadillando las esquinas; y la carcel de corte, hoy palacio de
Santa Cruz (1629-1640), obra suya segun Virginia Tovar, con doble patio y
cuatro torres en los angulos.

Alonso Carbonell (m. 1660), muy influido por la obra de El Escorial,
colabor6 con Gémez de Mora en la plaza Mayor de Madrid y en el palacio del
Buen Retiro —construido en ladrillo la mayor parte—, siendo autor del Casén
o Sala de Baile del mismo. Se afirma que intervino también en el palacio de la
Zarzuela y en las obras del panteon de reyes de El Escorial construyendo la
puerta y la escalera de acceso.

En el sur de Castilla, el foco principal es Toledo, cuyo mejor
representante fue Juan Bautista Monegro (1545-1621), fiel seguidor de los
esquemas de la arquitectura escurialense, si bien en su principal obra, la
iglesia de San Pedro Martir, con trazas de Nicolas de Vergara el Mozo, opta
por el concepto de fachada-retablo con las imagenes en hornacinas del santo
titular presidiendo y en los laterales la Fe y la Caridad dialogando.

En colaboracion con Jorge Manuel Theotocopuli (hijo de El Greco, que
también fue arquitecto) levant6 en la catedral la octogonal capilla del Ochavo
cubierta con cupula, obra posherreriana que Bartolomé Zumbigo revistié de
marmol. Este maestro construyo la iglesia de las Capuchinas, cuya portada
luce frontén curvo partido.

El clasicismo se traslada a Galicia, en dos ntcleos preferentes: Monforte
de Lemos y Santiago de Compostela.
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En el primero, la obra fundamental es el colegio de Nuestra Sefiora la
Antigua, que respira inspiracion escurialense hasta en su gran tamafio, con la
iglesia en el eje del edificio, si bien la decoraciéon de la portada en
almohadillado se aparta de aquella estética para crear una particularidad
propia del clasicismo gallego, que se observa también en las fachadas de las
iglesias de los monasterios de Santa Maria de Oseira en La Corufia y San
Miguel de Celanova en Orense, asi como en la de Santa Maria de Monfero
(Lugo), si bien esta combina el almohadillado con las columnas gigantes de
orden palladiano. Asi, comienza a instaurarse en la arquitectura barroca
espafiola de este siglo la tendencia a resaltar las fachadas mediante la
decoracién mas que a imprimirles vitalidad por el dinamismo de sus planos,
como se estaba haciendo en los ambientes borrominescos.

El otro nucleo de la region gallega se cifie a varias obras en la capital
compostelana, empezando por la escalinata del Obradoiro, construida en
forma de rombo por el baezano Ginés Martinez de Aranda (1556-1620),
remotamente inspirada en la Escalera Dorada de Diego de Siloé en el interior
de la catedral de Burgos.

En este capitulo se encuadra su paisano Bartolomé Fernandez Lechuga
(m. 1645), que llegd a Galicia en 1626. Trabajo en el monasterio de San
Martin Pinario de Santiago realizando las trazas del claustro de la Porteria o
de las Procesiones —terminado por Casas Novoa en 1743—, en el que
emplea como novedad en la arquitectura espafiola las columnas gigantes
pareadas de fuste liso y capitel dorico; en su centro se abre «la mas bella de
las fuentes de Santiago» (como dice el abad P. Magafa: Abadologio de San
Martin), que segun Hipolito de Sa Bravo fue trasladada aqui desde el otro
claustro del monasterio, llamado de las Oficinas. También es obra suya la
ctupula semiesférica sobre el crucero de la iglesia y la cabecera. Asi mismo, se
le atribuye la fachada del monasterio a la plaza del Obradoiro, que presenta
columnas pareadas de orden gigante, aunque también se adjudica, en su
clasicismo, a Fray Gabriel de las Casas, siendo rematada por Fernando Casas
Novoa en 1743.

Por lo que respecta a Andalucia, alejada del foco escurialense, el
clasicismo se va diluyendo a través de varias soluciones. Una de ellas, la mas
llamativa, consiste en la decoracion de yeserias que inunda los interiores en
dinamicas curvas y contracurvas para hacer desaparecer las estructuras
arquitectonicas, como se observa a partir de la catedral de Cordoba, segin
obra de Juan de Oliva en 1607, ejemplo que se repite en la iglesia de Santa
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Maria la Blanca de Sevilla, ya en 1659. El paso siguiente sera la nave de la
Cartuja de Granada, de Francisco Diaz de Ribero.

Por otro lado, hay que destacar, ante la ausencia de cercanos influjos
herrerianos como en Castilla, la adopcion de la planta central por el jesuita
Pedro Sanchez (1559-1633), con la inspiracion de Diego Siloé, en la iglesia
octogonal del colegio de San Sebastian de Malaga, en la planta eliptica del
colegio de San Hermenegildo de Sevilla o en la iglesia de los Santos Justo y
Pastor de Granada, en la que proyect6 transepto y crucero y, de acuerdo al
gusto andaluz, recubre de yeserias su escurialense ctpula.

Este arquitecto fue fundamental para la evoluciéon de la arquitectura
madrilefia desde las formas clasicistas tras su traslado a la corte en 1623
trayendo las directrices andaluzas, de mayor dinamismo, como se observa en
sus dos principales obras: las trazas del colegio Imperial, hoy Colegiata de
San Isidro, y la iglesia de San Antonio de los Portugueses (1624-1633) sobre
planta oval con tribunas, si bien es probable que los planos fueran
supervisados por Gomez de Mora en su calidad de Maestro Mayor de las
Obras Reales y de la Villa de Madrid.

En Valladolid, tras las trazas de Juan de Nates y Felipe de la Cajiga para
la iglesia de Santa Cruz de Medina de Rioseco, con fachada inspirada en el
Jesis de Roma, y el ultimo clasicista, Francisco de Praves (1585-1637), que
habia mostrado su inspiracion palladiana en la fachada del desaparecido
colegio de San Ambrosio, hoy trasladada al palacio de Santa Cruz,
encontramos el cambio estilistico, tras la reforma de Felipe Berrojo, en la
fachada de la iglesia de la Pasion, elaborada en 1671 por Pedro Ezquerra de
Toras con un nuevo concepto en el que esta parte del edificio, a modo de
telobn ornamentado, con sus columnas y pilastras adosadas, opera en su
simetria bilateral de manera independiente con respecto al interior del templo.

Esta linea innovadora con respecto al estilo clasicista —que aun colea en
las bovedas, la gran cornisa y la desnudez decorativa de la catedral, o en las
iglesias de San Felipe Neri y Nuestra Sefiora del Prado y en el convento de las
Brigidas— se manifiesta en la planta octogonal alargada (cubierta con cipula
ovalada decorada con yeserias y pinturas de Diez Ferreras) del Real Colegio
de San Albano o de los Ingleses —bajo la advocacion del protomartir inglés,
en él se formaban los sacerdotes cat6licos de aquel pais que no podian hacerlo
en su tierra a causa del protestantismo—, segun disefio del religioso jesuita
Pedro Matos inspirado en la iglesia de las Bernardas de Alcala de Henares. El
templo fue realizado por Pedro de Vivancos, que dispuso la capilla mayor y el
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camarin en el eje eliptico longitudinal y capillas laterales entre los
contrafuertes, alternando las cubiertas abovedadas y de cupula semiesférica.

A partir, pues, de la segunda mitad de siglo se opera un cambio estilistico
en Espafia, abandonandose el clasicismo herreriano e imponiéndose la
preferencia por lo decorativo en contraste con la austeridad.

En esta época se hacen las ultimas grandes catedrales: Cadiz, San Isidro
de Madrid y El Pilar de Zaragoza; y se terminan las de Jaén, Malaga, Guadix
y Granada.

En cuanto a las nuevas fachadas, predomina el modelo entre torres con un
gran hastial central de lineas planas y columnas colosales.

La catedral de Cadiz hubo de ser totalmente reconstruida tras el incendio
de 1596 durante el saqueo de la ciudad por los ingleses. Los autores fueron
Cristobal de Rojas y Ginés Martinez de Aranda; ampliaron el templo por la
cabecera, abrieron un falso crucero y levantaron nuevas bovedas —esquifadas
en las tres naves, de cafon en el transepto y vaidas con linterna en las capillas
laterales—, y una gran cupula sin linterna ante la capilla mayor.

La construccion de San Isidro la termin6 Francisco Bautista (1574-1679),
llamado el Hermano Bautista por su condicion de clérigo jesuita, a la muerte
de Pedro Sanchez. Obra suya son el alzado, la ctipula y la fachada con las dos
torres. En este edificio, que sigue el modelo del Jestis de Roma —planta de
cruz latina de una sola nave con capillas laterales y crucero—, desarrollo la
primera estructura de cipula encamonada o falsa, soportada por armazones de
madera, disefiada por fray Lorenzo de San Nicolas en su libro Arte y uso de
arquitectura (1633). En la capital también colabor6 en la capilla del Santo
Cristo de los Dolores para la Venerable Orden Tercera de San Francisco
(1662), aneja a San Francisco el Grande, proyectando una iglesia de una sola
nave en la que se suceden los espacios concatenados y las cubiertas de cafion,
cupula y béveda vaida.

En Toledo construyé para su orden la iglesia de San Ildefonso, de amplia
nave de cuatro tramos y capillas a ambos lados, crucero poco marcado y
cubierto con ctpula. En la fachada emple6 el orden gigante de capitel
corintio, los frontones curvos y el adorno con estatuas en hornacinas y
relieves, rompiendo con el resto de construcciones toledanas.
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Capilla de San Isidro en la iglesia de San Andrés. De Pedro de la Torre. De planta
cubica, perpendicular a la cabecera, una enorme ciipula encamonada se alza sobre

el elevado tambor.

Una de las primeras muestras de la nueva tendencia barroquista en Madrid
fue la capilla de San Isidro en la iglesia de San Andrés, trazas que gané en
concurso Pedro de la Torre a los mas afamados arquitectos del momento
como Goémez de Mora. Construida perpendicular a la cabecera, fue iniciada
en 1642; el proyecto, por su fastuosidad decorativa interior, marmoles
incluidos, deslumbré seguramente a los comitentes. Pero, ante la falta de
continuidad en la ejecucion, en 1657 se encargé de la misma José de
Villarreal, quien al exterior dejo los muros lisos entre las grandes pilastras
adosadas en las esquinas, cifiendo la decoracion a la portada a base de
guirnaldas de flores (lo que supuso una innovacién); una enorme cupula
encamonada se alza sobre el elevado tambor. Continuaron la obra Juan de
Lobera y Herrera Barnuevo. La decoracion interior presenta el nuevo lenguaje
barroco (guirnaldas, roleos) manifestado con el clasico aire naturalista y el
concurso de la luz.

En esta linea innovadora se halla Sebastian Herrera Barnuevo (1619-
1671), que fue también escultor y pintor, encargado, entre 1660 y 1670, de la
ordenacion del jardin de la Isla de Aranjuez. Maestro mayor de las obras
reales, sucediendo a José de Villarreal tras su muerte (1662), en 1668 inicid
las obras de la iglesia de Nuestra Sefiora de Montserrat, cuya fachada esta
inspirada en la de el Jestis de Roma. La obra fue continuada por Pedro de
Ribera, ya en 1716.

Este foco madrilefio irradia influencia por diversas partes de Espafia —
Galicia, Valladolid, Loyola, Valencia—, pero la obra fundamental se halla en
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Andalucia, en la fachada de la catedral de Granada, obra de Alonso Cano,
cuyas trazas fueron dadas en 1667, el mismo afio en que fallecio, por lo que
fue ejecutada después de su muerte, segun afirma Rosenthal, sobre los
cimientos de la iniciada por Diego de Siloé conservando la disposicion en
arco de triunfo de triple vano al uso italiano, pais en el que se habia formado.
Consta de tres calles, divididas por pilastras que lucen medallones en lugar de
capitel, y dos cuerpos separados por una cornisa corrida sobre toda la
superficie. A pesar de su plasticidad, para Chueca Goitia resulta estatica,
alejada del dinamismo de la arquitectura barroca, y sus claroscuros que
pretenden efectismos también son demasiado rebuscados. Para Pita Andrade,
esta obra esta a caballo entre el manierismo y el Barroco, muestra del fluctuar
de Cano entre ambos estilos. Disefiada con dos torres gemelas, se deseché la
segunda al construirse al lado la iglesia del Sagrario, por lo que solo presenta
una y, ademas, inconclusa al no terminarse el cuarto cuerpo octogonal sobre
los tres cubicos actuales.

Otra monumental fachada andaluza de gran riqueza escultérica es la de la
catedral de Jaén, segun trazas en 1667 de Eufrasio Lopez de Rojas (1628-
1684), sin la total complacencia del cabildo. A su muerte continué las obras
Francisco Landeras y, en 1702, Blas Antonio Delgado, discipulo del tracista,
concluyo ambas torres gemelas, que encuadran un hastial central de dos
cuerpos y cinco calles formadas por columnas corintias gigantes —pareadas
flanqueando la portada— elevadas sobre altos pedestales.

Cartuja de Jerez de la Frontera. Concebida como pétreo retablo, muestra dos
ordenes superpuestos de columnas corintias pareadas que enmarcan hornacinas que
albergan las imagenes. Un remate en dos pisos corona el edificio.
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La misma concepcion de fachada autébnoma, independiente del interior del
edificio, que cobra valor por su riqueza escultérica, se observa en la Cartuja
de Santa Maria de la Defension de Jerez de la Frontera (Cadiz), con trazas del
hermano Pedro del Pifiar en 1667. Concebida como un pétreo retablo con dos
ordenes superpuestos de columnas corintias pareadas que enmarcan
hornacinas en las que se albergan imagenes realizadas por Francisco Galvez,
se apoya sobre un basamento decorado con escudos y temas florales. El
remate del tercer cuerpo representa una nota caracteristica del barroco
andaluz.

En Sevilla, Leonardo Figueroa (h. 1650-1730) continu6 a partir de 1687
las obras del hospital de los Venerables Sacerdotes, y rematé también la
fachada de la iglesia del de la Caridad. Trabajé después en la remodelacion de
los templos de la Magdalena y de El Salvador y realizo6 la portada del palacio
de San Telmo. Rayando el fin de siglo, inicié su obra maestra, la iglesia de
San Luis de los Franceses, inspirada en la planta de las Comendadoras de
Santiago de Madrid, pero con elegante fachada-retablo de dos pisos, en la que
alterna el juego cromatico del ladrillo y la piedra. Columnas salomoénicas
enmarcan la ventana central en el segundo cuerpo y dos torres octogonales
flanquean el conjunto. En planta de cruz griega, una luminosa cuipula
semiesférica sobre tambor circular en el que se abren ocho ventanas se alza
sobre el crucero.

Leonardo Figueroa. Vista interior de la luminosa cipula hemisférica sobre tambor
circular de la iglesia de San Luis de los Franceses de Sevilla.
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Su estilo puede considerarse innovador en el disefio de estructuras
arquitectonicas basadas en los elementos decorativos, al modo de Pedro
Ribera, superando asi la concepcion clasicista de los arquitectos del siglo xvii.

En las mismas fechas la corriente constructora se extiende hacia el
Mediterraneo en la portada-retablo de la iglesia parroquial de Vinaroz; llega
hasta Catalufia y se manifiesta en la de la iglesia de la Santa Majestad de
Caldas de Montbui. En ambas dominan las columnas saloménicas que
flanquean la entrada. El primer templo es obra de Juan Bautista Vifies, que
también realizd6 la torre hexagonal de Santa Catalina en Valencia, y el
segundo se adeuda a P. Rupin y P. Sorell, quienes en lugar de pareadas como
en la anterior agruparon de manera triple las columnas de fustes helicoidales.

En Galicia fue Domingo de Andrade (1639-1712) quien, a pesar de
cultivar un estilo clasicista, tuvo el mérito de preparar el camino para el
desarrollo del barroquismo de Casas Novoa a lo largo del siglo xviir con su
manejo de los elementos decorativos vegetales (sartas de frutas), tipicos de la
region, procedentes del gusto del tedrico y arquitecto manierista italiano
Sebastiano Serlio (1475-1554), tal como figuran en la portada de su Tercero y
Quarto libro de Architectura, traducidos del toscano por el también arquitecto
Francisco de Villalpando en 1551.

Una de sus primeras obras es la torre del Reloj (1676-1680) de la catedral
de Santiago, levantada sobre el primer cuerpo del siglo Xiv y rematada con
cupula, linterna y cupulino, pudiéndose emparentar con la Giralda de Sevilla.

Segin Bonet Correa, el portico actual de la Quintana fue finalizado
también por él, en 1700, unos metros delante de otro anterior proyectado por
Vega y Verdugo y ejecutado a partir de 1658 por José Pefia de Toro —que
puede considerarse el introductor del Barroco en Galicia—, en consonancia
con el escudo del arzobispo Monroy que aparece en sus muros, el cual habia
llegado a la ciudad en 1686 y no dejaba trabajo sin supervisar. De esa primera
obra queda hoy la Puerta de los Abades, la parte baja de la Puerta Santa y las
balaustradas del muro.

Andrade dio las trazas para los conventos de Santo Domingo y Santa
Clara en la misma Compostela y, en sus ultimos afios, trabajo en la nueva
sacristia de la catedral, que a su muerte continu6 Casas Novoa. Habia
construido también en sus primeros tiempos la de la catedral de Lugo (1678-
1680), esculpiendo en ambas sartas de frutas sobre las pilastras y hojas de
acanto en las claves de los arcos, motivo decorativo naturalista que repitio en
la puerta de entrada a la lucense, en la cual decor6 también la cajoneria.
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LA IMAGINERIA POLICROMADA

Lo primero que hay que destacar es la ausencia casi total de escultura
mitologica en Espafia, por lo que las obras se reducen a imagenes religiosas,
fundamentalmente, siendo escasos los bustos y estatuas de cuerpo entero, que,
en general, fueron realizados por artistas extranjeros, como las ecuestres de
Felipe IIT y Felipe IV. La primera es obra de Pietro Tacca, iniciada en el taller
de Juan de Bolonia dentro del mas puro corte renacentista, con su caballo al
paso, segtiin modelo de la de Marco Aurelio en Roma; la segunda es también
del mismo autor segun dibujo de Rubens, cuyo caballo en corveta aporta un
dinamismo mas acorde con los efectistas tiempos barrocos.

Si bien hoy ambas se hallan en espacios publicos —Ia de Felipe III en el
centro de la plaza Mayor y la de su sucesor en la plaza de Oriente—
estuvieron pensadas como adorno de jardines: la primera para la Casa de
Campo y la segunda para el Buen Retiro.

La notable falta de obras profanas la atribuye Bustamante Garcia no solo a
la ausencia de clientela, al contrario por ejemplo que en Italia o Francia —
aqui la corte constituyé el mejor mercado—, sino a la escasa formacién
cultural de los escultores frente a sus colegas en las bellas artes mayores:
arquitectos y pintores.

Una segunda caracteristica viene dada, en su virtud, por la ausencia del
desnudo salvo en los cuerpos de Cristo o santos penitentes, que es donde los
imagineros volcaron todos sus conocimientos anatoémicos, al tiempo que se
especializaron en el trabajo de los pafios y pliegues de los ropajes que ocultan
la carnes; sin olvidar los postizos de dientes, ojos, ufias, lagrimas, etc., para
acentuar el realismo de los sufrientes protagonistas.

Respecto a los materiales, prima la madera policromada seguida del
alabastro y la piedra, tras la desaparicion del bronce en los primeros compases
de siglo y la ausencia del caro marmol.

En cuanto a la escultura funeraria, se mantiene el modelo de Pompeo
Leoni en El Escorial para los sepulcros de Carlos V y Felipe II con sus
familias, por lo que prima el bulto redondo de tamafio natural y la postura
orante del difunto arrodillado mirando al altar, con o sin reclinatorio;
desaparece el tipo yacente, tan frecuente en el Renacimiento, asi como su
ubicacion en el centro del templo, desplazandose a los laterales, normalmente
en lucillos sepulcrales.

Asi las cosas, la escultura espafiola del siglo xvi se refugi6 en los

retablos, primordialmente escultéricos —que alcanzaron un gran desarrollo en
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este siglo y el siguiente tanto en la capilla mayor como en el crucero, las
naves y las capillas laterales—, y en las imagenes de madera estofada, siendo
los dos grandes centros Valladolid en el norte y Andalucia, bicéfala (Sevilla y
Granada), en el sur; sin olvidar otros nucleos regionales como Galicia,
Madrid, Asturias...

La escuela castellana

Valladolid, favorecida por el traslado de la corte en 1601, fue el importante
centro de una escuela que tuvo ramificaciones hacia toda la region.

La nueva capital de Espafia vio resurgir como material el bronce dorado al
fuego en las estatuas orantes de los duques de Lerma para la iglesia del
convento de San Pablo, de la mano de Pompeo Leoni, que habia venido hasta
aqui siguiendo la estela cortesana. DestacO también en el trabajo de la
madera: retablo de la iglesia del convento de San Diego, hoy en el Museo
Nacional de Escultura, al igual que las anteriores.

El primer tercio del siglo xviI esta centrado en torno a la gran figura de
Gregorio Fernandez y su maestro, Francisco del Rincén (c. 1567-1608), con
quien colaboré en el paso de La Exaltacion de la cruz (1604), formado por
siete figuras a escala natural, habitual en este imaginero, y de una gran
teatralidad popular, no en vano, a pesar de su clasicismo puro, Rincén fue el
creador de la obra en conjunto, de la escena, algo que en Andalucia no existia.

Realizé también el Cristo de las Batallas, en la iglesia de Santa Maria
Magdalena. En la de las Angustias, el de los Carboneros y el retablo mayor
ademas de la estatuaria en piedra de la fachada; un Crucificado en el convento
de las Descalzas Reales y las esculturas de san Albano, Tomas Becket y
Eduardo el Confesor de Inglaterra en el colegio de los Ingleses.

Gregorio Fernandez o Hernandez (c. 1576-1636) constituye el escultor
por excelencia de la imagineria policromada barroca en Castilla y Espafia. Su
apellido fue inscrito de las dos formas, si bien él mismo corrigié la H y firmo
siempre Fernandez. Respecto a sus origenes, a pesar de otras candidaturas
como Pontevedra, parece ser que su patria chica fue Sarria (Lugo).

En cuanto a su formacion artistica, debi6é de producirse en su tierra natal.
Se sabe, tras su llegada a Valladolid, donde seguramente se vio influido por el
manierismo de Pompeo Leoni y de Juan de Juni —en auge por aquel entonces
—, que fue discipulo de Francisco del Rincon, como hemos dicho, aunque su
estilo realista, dramatico y cruel hasta el extremo parece mas bien propio,
apoyado en el ambiente espiritual de la Espafia de la Contrarreforma, opuesto
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a mas no poder al idealismo clasico presente en otros paises, como cree Maria
Elena Gomez Moreno, algo que Agustin. Bustamante no comparte porque
sostiene que la categoria estética fundamental del siglo xviI es el naturalismo
como también lo fue en el Renacimiento, con la diferencia de que cambia la
manera de imitar la naturaleza, de plasmarla diriamos, por lo que prefiere
seguir hablando de clasicismo, algo naturalmente opinable, pues la
representacion de la realidad en toda su crudeza no debe tener otro nombre, a
nuestro entender, que realismo.

Fernandez instal6 su taller y centro de accion en Valladolid. Durante su
primera etapa —entre 1605-1612—, su estilo, aunque ya intenso, se halla en
vias de formacién, mostrando virtuosismo y elegancia en las actitudes y
pliegues suaves en los ropajes; es la época del paso de San Martin del Museo
Catedralicio, su primera obra cronologicamente datada (1606) y, como diria
Gudiol, del fidiaco (Fidias, escultor ateniense del siglo v a. C.) Ecce Homo en
el mismo lugar, asi como de los retablos de San Miguel de Valladolid y de
Santa Maria del Castillo de Villaverde de Medina, junto con el San Martin y
la Piedad en la iglesia de San Martin de la capital.

Entre 1612 y 1628 sitian muchos criticos su gran segunda etapa de
plenitud. Es la fase de logro y afianzamiento de un estilo definido y particular
que dejaria multitud de seguidores y numerosas obras célebres, que
comprenden tanto retablos —entre los que destacan el mayor de la catedral de
Plasencia o el de San Miguel de Vitoria— como relieves —Bautismo de
Cristo, en el Museo Nacional de Escultura—, imagenes exentas y pasos
procesionales.

En general, el estilo dominante se basa en la buisqueda de un patetismo
extremado, con un realismo agudo y una potencia emotiva que capta
rapidamente al espectador: Cristos crucificados o yacentes, Piedad —de
composicion piramidal, con Cristo tendido sobre el sudario apoyando los
hombros en el regazo derecho o izquierdo de la Madre, que gesticula con uno
o los dos brazos—, santos, virgenes, que llevan consigo una carga inmensa
tanto de emotividad como de tragedia. Emplea pafios muy duros y
acartonados, que imprimen mayor rigor a las figuras.

Fernandez tendid hacia un tipo de Cristo practicamente igual, viendo en
ello Martin Gonzalez que habia llegado a concretar en formas fijas su vision
particular del Redentor. En este escultor se observa el comienzo de la
sustitucion de la forma cerrada del Renacimiento por la forma abierta
caracteristica del Barroco, con la dispersion y apertura de lineas propia de esta
corriente artistica.
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Copia del Cristo de los Valderas obra de Gregorio Fernandez, que se gusarda en la
leonesa iglesia de San Marcelo. El extraordinario estudio anatémico denota la
gubia del gran tallista gallego, que labré la obra en 1628. Foto del autor.

A partir de 1630-1631 se da su tltima fase, en la que aumentan, si cabe, el
dramatismo, la dureza de los pafios y las actitudes teatrales, como se aprecia
en el Cristo de la Luz de Valladolid y en el San Miguel de Alfaro (La Rioja),
o en los expresivos rostros de San Marcelo y San Antonio Abad de Leon, el
primero en la iglesia de su nombre y el segundo perteneciente al antiguo
hospital de San Antonio Abad y localizado en el retablo de la capilla del
hospital moderno por F. Llamazares y J. Rivera, en 1977.

Su gran taller ejercié una influencia extraordinaria, tanto en toda Castilla
como en la zona norte de la peninsula (Vascongadas) y en todo el pais en
general.

Entre sus mas cercanos seguidores hay que citar a Pedro de la Cuadra (m.
1629), que tras una primera época manierista se dejo influir por el estilo
dominante del maestro, como se observa en sus pasos Cristo flagelado y
Jestis Nazareno, en Grajal de Campos (Leon). A Diego de Acnique (San
Anton, de Nava del Rey, Valladolid), el segoviano Juan Imberto y Francisco
Alonso de los Rios, autor del retablo de los Maldonado en San Andrés de
Valladolid, quien con el tiempo tendid hacia un estilo mas particular.

En la segunda mitad de siglo los escultores no pueden ni quieren evitar el
influjo fernandesco, como se observa en Francisco Diez de Tudanca y su
Descendimiento para la Cofradia de la Soledad de Medina de Rioseco, que
debiendo imitar por contrato el de la Cruz de Valladolid, obra del maestro,
quedd muy lejos del mismo. Trabajo también en Leon, realizando para la
Cofradia de Jesus Nazareno los pasos del Expolio y de la Coronacién; ambos,
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al igual que otras imagenes de este autor, no han llegado hasta nosotros; se
conserva del primer paso Jests nuestro Bien, en el que se manifiesta por su
tragico patetismo el influjo —algunos dicen copia— de Fernandez.

Afincado en Valladolid trabajo el gallego Alonso de Rozas, autor de la
Asuncion del convento de Santa Clara de Medina de Rioseco, de ropaje
agitado, homonima a la que se encuentra en el Museo Catedralicio-Diocesano
de Leon.

Su hijo, José, de quien algunas obras se hallan en atribucion dudosa
respecto a su progenitor, fue autor de una Virgen de las Angustias, copia de
Juan de Juni, para la iglesia de San Bartolomé de Astorga, asi como de las
imagenes de san Juan Bautista, san Fernando y el Crucificado en el retablo
mayor del templo. En piedra, intervino en las estatuas de la portada del
monasterio leonés de San Pedro de Eslonza, hoy adosada a la iglesia de San
Juan y San Pedro de Renueva en la capital.

También natural de tierras galaicas fue Juan Antonio de la Pefia, que labré
una de las escasas figuras de Cristo atin agonizante para la Cofradia de Jesus
Nazareno, y copio el grupo de San Martin partiendo la capa que para la
iglesia de su advocacion habia realizado Fernandez.

Juan de Avila destacé en su intervencién en el retablo mayor de San Pedro
de Lerma, donde sigui6 modelos del maestro que este no lleg6 a ejecutar (san
Pedro, san Pablo, san Andrés y las virtudes); hizo igual con la talla de san
Isidro Labrador para su cofradia en la capital pucelana, no asi con la de su
conyuge, santa Maria de la Cabeza, que parece ser de creacion propia.
Ademas de sus trabajos en la iglesia de San Felipe Neri, intervino en el
retablo mayor de la de Santiago, destacando el grupo central del apdstol a
caballo como Matamoros, que exulta dinamismo.

En el foco de Toro (Zamora), advertido en primer lugar por Manuel
Gomez Moreno, estudiado luego por su hija Maria Elena y catalogado por
Martin Gonzalez, destacan Sebastian Ducete y Esteban de Rueda, que durante
un tiempo trabajaron en comun (retablo de Pefiaranda de Bracamonte,
Salamanca). El primero, hijo de escultor, se inici6 en una linea manierista.
Del segundo se sabe que fue autor en solitario, tras la muerte del anterior, de
una Asuncion para el altar mayor de la catedral de Salamanca, asi como de
una estatua de la fundadora del Carmelo y una Virgen del Carmen para el
antiguo convento de carmelitas de Valderas (Ledn), hoy en su iglesia del
Socorro. Los pliegues duros de los ropajes son una de las mejores muestras de
la influencia de Fernandez.
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En el foco salmantino debe citarse a los hermanos Andrés y Antonio de
Paz, este ultimo, autor de una imagen de Santa Teresa en el convento de San
Juan de la Cruz de Alba de Tormes (Avila), que se repite en el Museo de la
Catedral de Leon con tal calidad y seguimiento del modelo del propio
Fernandez para la iglesia del Carmen Calzado de Valladolid —la pluma en la
mano derecha, pendiente de la inspiracion divina para trasladarla al libro
abierto que sostiene en la izquierda—, que durante un tiempo fue tenida por
obra suya.

En el capitulo de escultura funeraria destaca la tumba de los Corrionero
para su capilla en la catedral salmantina, asi como el sepulcro de fray Pedro
de Herrera en el convento de San Esteban, con el titular arrodillado en actitud
orante, cuyo rostro y manos son una muestra de absoluto realismo.

Entre los retablos, destaca el mayor de la iglesia de Sancti Spiritus,
seguidor del de la catedral de Plasencia, asi como el de San Lorenzo de la
catedral; este solo atribuible, segiin Martin Gonzalez, a la influencia de
Esteban de Rueda por la dinamica imagen de la Asuncion en la sacristia de
San Esteban.

Intensa actividad desplego en Salamanca Pedro Hernandez, una de cuyas
mejores muestras es el relieve en piedra policromada del Entierro de Cristo
en la iglesia de San Cristobal (1624), lejanamente influido por Fernandez.

Mayor trascendencia tuvo Juan Rodriguez por sus relieves de la Epifania,
el Nacimiento y la Entrada de Cristo en Jerusalén para las portadas de la
catedral Nueva, en los que se nota el influjo fernandesco por la teatralidad
gesticulante de los personajes. Esculpio, asi mismo, el retablo mayor de la
Clerecia con un gran aparato escénico: los evangelistas sedentes sobre la
cornisa y, entre columnas salomonicas, los doctores de la Iglesia; ambos
relieves en el centro (Pentecostés) y el atico (Aparicion de la Virgen a san
Ignacio inspirado por la Trinidad); cabellos en mechones y pliegues duros en
las ropas rememoran la gubia fernandesca.

También pucelano fue su tocayo Juan Fernandez, que trabajé en el mismo
retablo adoptando el orden colosal de columnas saloménicas recorridas por
vides en clara alusién eucaristica.

El dltimo gran escultor salmantino del siglo xvii fue José Benito de
Churriguera, con el retablo mayor de San Esteban (1696), creador del tipo
cascaron, camino del recargamiento decorativo rococo.

En Palencia es patente la influencia de Gregorio Fernandez, quien tuvo
obra en la capital y provincia, sin que destaquen especialmente los artistas
locales, salvo los hermanos Juan y Mateo Sedano a mediados de siglo; el
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segundo tall6 la Inmaculada para el retablo de la Cruz de la catedral
siguiendo el modelo del maestro en sus largos y ondulados cabellos cayendo
por el pecho y en los quebrados y angulosos pliegues de la generosa tinica
que rebasa los pies.

Al nucleo burgalés pertenece Fernando de la Pefia, autor del retablo de la
parroquia de Tamara (Palencia), quintaesencia barroca por la abundancia de
adornos y columnas salomonicas que se imponen en el ultimo tercio de la
centuria.

De la misma traza, rematados en cascaron con nervaduras, son el retablo
mayor del monasterio de Las Huelgas Reales y, en la capital, el de la iglesia
de San Cosme y San Damian, disefiados por Policarpo Nestosa, de raigambre
fernandesca, con abundante presencia de columnas salomonicas
—«tortuosas», como se decia en algiun documento contractual—, que ya
lucen por doquier, y la mano de escultores trasmeranos (Trasmiera,
Cantabria) como Juan de Pobes. Ambos modelos fueron imitados en otros
encargos tanto en la ciudad (iglesia de San Lesmes) como en la provincia.

Finalizando el siglo, ademas del ya citado de la Pefia, que trabajo entre
otras muchas obras en el trasaltar catedralicio, destaca el ensamblador José
del Amo, autor del retablo de la capilla de los Remedios en este templo.

El Cristo yacente de Zamora —hoy en la iglesia de Santa Maria la Nueva
—, probable obra de Andrés Solanes, se halla en evidente maridaje con la
tipologia de Gregorio Fernandez, al igual que el Nazareno de San Pedro de
Villalpando.

En Avila destaca Cristo a la columna del convento de Santa Teresa, obra
del propio Fernandez en su ultima etapa.

Su influencia fue muy alta en Segovia, donde realiz6 varias obras desde
sus primeros tiempos, como Cristo yacente en la capilla catedralicia de su
nombre.

También fue grande la influencia del foco madrilefio en tierras segovianas
a partir de Herrera Barnuevo, visible en su Inmaculada, que luego se destind
al retablo de la capilla catedralicia de San Andrés, imagen que se aparta del
modelo fernandesco por su mayor dulzura y misticismo.

Obra del nucleo madrilefio (Pedro de la Torre y el Hermano Bautista) es el
retablo del santuario de La Fuencisla, que responde a la tipologia al uso de la
villa y corte, es decir, banco, piso y atico semicircular y, en este caso, camarin
para la Virgen titular.

Seguidor de este modelo fue José Vallejo Vivanco con el retablo mayor
de la iglesia romanica de San Martin —pictérico—, en el cual, sin embargo,
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aparecen las columnas saloménicas frente a las corintias del anterior. En el de
la iglesia del Seminario —también pictérico, pincel de Diego Diez Ferreras—
hubo de realizar un gran hueco en la calle central de su tinico piso para acoger
la enorme custodia, que ocupa también el banco.

En la penultima década de la centuria entra en escena José de Churriguera,
quien da la traza para el retablo de la capilla catedralicia del Sagrario,
persistiendo en el modelo de piso Unico para acoger el tabernaculo, al igual
que en otros de su autoria, y presenta en la calle central dos columnas
salomonicas, presidido por la imagen de san Fernando en el piso superior.

En el nicleo madrilefio-toledano las dos obras principales son los retablos
mayores de la catedral de Sigiienza (Guadalajara) y del monasterio de
Guadalupe (Caceres) —recordemos que estas ciudades pertenecen a la misma
di6cesis—. El primero fue obra de Giraldo de Merlo (1574-1620), escultor
romanista al gusto de Pompeo Leoni, que también labro el de la iglesia de San
Pedro Martir de Toledo, aprecidndose en ambos la influencia de El Greco
escultor, asi como la de su hijo, Jorge Manuel; clasicismo que también se
observa en el segundo, trazado por Juan Gémez de Mora.

Tal concomitancia se da también en los escultores madrilefios Anton de
Morales (retablo de las Carboneras de Madrid) y Alonso de Vallejo (retablo
del monasterio de Gracia en Madrigal de las Altas Torres, Avila), mientras
que Antonio Riera en su relieve de la Anunciacion para la fachada del
convento de la Encarnacion de Madrid evoluciona hacia la linea de G.
Fernandez, al igual que el tallista Juan Gonzalez (Cristo yacente, de El
Pardo); hasta la irrupcion del portugués Manuel Pereira (1588-1683), autor
fundamentalmente de tematica religiosa y obra exenta concebida para encajar
en marco arquitecténico, como sus realistas San Bruno (Cartuja de
Miraflores, Burgos; Academia de San Fernando, Madrid) en madera y piedra,
sus Cristos —idealizados, sin grandes sefiales de tortura, al estilo andaluz— e
Inmaculadas; y sus retablos como el mayor de la capilla de san Isidro en la
iglesia de San Andrés, trazado por Alonso Cano; son caracteristicas de este
artista las figuras de canon alargado envueltas en grandes ropajes, por lo que
reducen el tratamiento anatomico a manos y cabeza.

Otros centros del norte

En lo que respecta a Cantabria, el taller mas importante estuvo en Limpias, al
que pertenecio Garcia de Arredondo con su retablo para la Quinta Angustia
de Tudela de Duero (Valladolid).
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La fama de estos tallistas se extendio hasta Vizcaya de la mano de Diego
de Lombera y Antonio de Alvarado, que labré en madera de nogal la silleria
de coro de la iglesia de Labastida (Alava), aunque la principal obra es el gran
retablo churrigueresco de la iglesia parroquial de San Andrés de Rasines,
trazado por Domingo del Rivero y ensamblado por Jerénimo de Angulo hacia
1700.

En la capital montafiesa destaca el retablo del convento de San Francisco,
que presenta dos Ordenes de columnas salomoénicas; en él trabajaron dos
Martinez: Francisco y José.

Impresionante por su cuidadosa labra y multiples figuras entre columnas
salomonicas de cinco espiras es el retablo mayor de la iglesia parroquial de
Isla, a fines de siglo.

En Galicia existio una fuerte tradicion de estilo junesco, como se observa
en Francisco de Moure (c. 1595-1636), autor de la silleria de coro de la
catedral de Lugo entre 1621 y 1625, con influencias de la del convento de San
Marcos en la capital leonesa, que también presenta imagenes en medallones,
asi como de sus precedentes manieristas en las seos de Santiago y Orense
(principios del xvir), la compostelana labrada por Juan Davila y Gregorio
Espafiol y la orensana obra de Juan de Angers.

De Moure, en cuya gubia alborea el Barroco, es también el retablo del
colegio del Cardenal o de Nuestra Sefiora la Antigua, en Monforte de Lemos,
obra de 1625.

A su circulo pertenece Jacome de Prado, de quien se conserva un San
Pablo en la iglesia de La Encina de Ponferrada, cuyo retablo mayor puede
emparentarse con el de la catedral de Plasencia, al igual que el de la colegiata
de Villafranca del Bierzo con el de la Clerecia de Salamanca.

El introductor del estilo fernandesco en Galicia, a partir de la silleria de
coro del monasterio de San Martin Pinario en Santiago, fue Mateo de Prado,
escultor formado en Valladolid. Fue autor también de una talla de san Pedro
para la iglesia de Ponferrada antes citada y, en la catedral de Astorga dejo
soberbia muestra de tratamiento anatomico en las imagenes de San Juan
Bautista y San Jeronimo penitente, producto de su segunda etapa, en la que se
aprecia el influjo de Moure.

En el retablo de la capilla de las Reliquias de la catedral de Santiago se
empled por primera vez en Espafia la columna saloménica, de la mano de
Bernardo Cabrera, en 1625, si bien ya era conocida a través de las laminas de
la version al castellano de la Regola delli cinque ordini d’architettura (1562),
de Vignola.
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En el nicleo asturiano, aparte de algunos contactos con Galicia y Leon, la
influencia de Valladolid es la mas notable, especialmente, con Fernandez de
la Vega (1601-1675), quien se formo en el taller del maestro de la ciudad
castellana, si bien fue un escultor que adapt6 las influencias a su particular
estilo, que apenas evoluciond. Destaca por sus caracteristicos pliegues en
forma de abanico, como se observa en la Anunciacion del retablo de la capilla
funeraria del obispo Vigil de Quifiones en la Sancta Ovetana o en una imagen
de santa Catalina encargada para la antigua iglesia de Agustinas Recoletas de
Medina del Campo, atribuida a él por Jestus Urrea. Una de sus mejores obras,
segin German Ramallo, es la Santa Ana del retablo del monasterio de San
Vicente, en la capital del principado, en cuya catedral destacan también su
Santa Teresa, que no sigue fielmente el modelo de G. Fernandez, y el retablo
de la capilla de Santa Barbara, si bien la imagen titular, segin Ramallo, es
obra de Antonio Borja; respecto a la traza, guarda relacion con la escuela
madrilefia: banco, cuerpo principal ocupado por el tabernaculo, calles
laterales con imagenes en hornacinas y atico en semicirculo.

Lastima del expolio cultural del 36 para, entre otras muchas obras, el
retablo mayor del monasterio de San Pelayo de Oviedo, en el que por primera
vez se habian empleado en Asturias las columnas salomonicas. Fue obra de
Alonso de Rozas, con quien colaboré Antonio Borja, autor también del
retablo de la capilla del Rey Casto en la catedral, siendo la mejor obra de este,
seguin el doctor Ramallo, el San Antonio de la iglesia de San Juan en la
antigua Vetusta.

En cuanto a la escultura funeraria asturiana, destacan los sepulcros pétreos
del arzobispo de Granada, Valdés y Llano, y el de su padre, Juan Queipo de
Llano, en la colegiata de Cangas de Narcea, en cuyo monasterio de Corias,
por otra parte, se halla «uno de los retablos salomoénicos mas bellos de
Espafia», al decir de Martin Gonzalez.

En Aragoén, Euskadi, Navarra y Catalufia es fuerte la tendencia romanista
del siglo xvi, como se observa en Lope de Larrea y Juan Bascardo, con
influencia patente de Juan de Anchieta.

Lo mismo se aprecia en Miguel Orliens y su retablo de la catedral de
Barbastro (Huesca), o en el catalan Antonio de Riera, que trabajé mayormente
en Castilla. De Pujol el Mozo, formado en Italia, se ha perdido lo principal de
su produccion, como un San Alejo en la colegiata de Santa Maria del Mar de
Barcelona, que estaba en train de abandonar la inspiracion romanista.

La escuela andaluza
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Una gran escuela de artistas de primer nivel se desarrolld en tierras andaluzas,
con sus dos centros neuralgicos: Sevilla y Granada. El primero estuvo
favorecido por las relaciones comerciales y culturales con América a través de
la Casa de Contratacién, que en esta ciudad tenia su sede, sin dejar de
extender su radio de accion hasta Cadiz y la propia Granada, con la que se
mantuvieron intercambios reciprocos.

El escultor principal, no solo del nucleo sevillano sino de toda Andalucia
y atin de Espafia tras Gregorio Fernandez, fue Juan Martinez Montafiés (1568-
1649), que se formo6 en Sevilla y Granada y, a partir del afio 1587, se
establecio definitivamente en la ciudad hispalense, donde cre6 un importante
taller que fue muy solicitado y admirado: el dios de la madera, era el
elocuente apodo con el que se le conocia. Apenas trabajo la piedra, salvo en
sus comienzos, y escasamente también el género funerario. Conté con la
excelente colaboracion del pintor Francisco Pacheco para el policromado.

De su etapa central es el Crucifijo de los Cdlices para la Cartuja de las
Cuevas, hoy en la catedral hispalense (1603), que representa un Cristo vivo,
de cuatro clavos y pies cruzados —que no es lo habitual—, mirando hacia
abajo desde su cabeza inclinada y ausente del dramatismo de la sangre
torrencial al uso.

De 1609 es su San Jeronimo penitente, realizado para el retablo de los
frailes jer6nimos de Santiponce (Sevilla), impresionante por su realismo,
inspirado en Torrigiano, que se acredita tanto en el minucioso tratamiento
anatomico como en el trabajo de barbas y cabellos.

Los retablos siguieron siendo lo principal de su produccién en su ultima
etapa: iglesia de San Leandro; convento de Santa Clara de Sevilla; capilla de
los Alabastros en la catedral, con la Inmaculada (la Cieguecita, por su mirada
baja) de tamafio natural en el centro, en ligera S, contrapesando el
movimiento de su cabeza hacia un lado con las manitas hacia el otro.

De esta época es su colaboracion con Alonso Cano en el retablo de Santa
Paula de Sevilla, asi como en el de San Miguel de Jerez de la Frontera, donde
priman los altorrelieves de gran tamafio para representar en la calle central del
primer piso, entre otras escenas, el vencimiento de los demonios.

Los intentos de plasmar la perspectiva se observan en otro de sus grandes
relieves, el de la Epifania del retablo mayor de San Isidoro del Campo en
Santiponce.

En 1635 se trasladé a Madrid para encargarse del busto en arcilla —no
conservado— de Felipe IV, que Pietro Tacca utilizé en la escultura ecuestre
del monarca.
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Posteriormente regresé a Sevilla, continuando con el trabajo en el taller
hasta su muerte.

La obra de Martinez Montafiés fue muy extensa. Su estilo artistico se
caracteriza por la ausencia del tragico patetismo de la escuela castellana, por
lo que faltan en su repertorio los temas de la Piedad o el Cristo yacente. Sus
creaciones resultan de una gran expresividad y misticismo, siendo quiza el
escultor de escuela andaluza que mas dramatiza las actitudes de las figuras,
pero con una tendencia paralela hacia la elegancia de lineas.

Su principal discipulo fue Juan de Mesa (1583-1627), que trabajé con el
maestro hasta la formacién de su propio taller, en 1613. Realizé varios
retablos, pero sus principales obras fueron los pasos procesionales. Las
imagenes unen a un mayor patetismo una gran delicadeza y expresividad: San
José con el Nino (1616), San Ramon. Labr6é también numerosos Cristos con
espinas clavadas y sefiales de sufrimiento evidente en ojos, mejillas, pomulos
salientes, tension en venas y tendones, al estilo de Castilla: Jesus del Gran
Poder (de vestir), Cristo de la Buena Muerte, de la Misericordia, de la
Agonia en la iglesia de San Pedro de Vergara (Guipuzcoa), una de las mejores
obras del autor, si no la mejor de la escultura barroca espafiola y universal, en
palabras de Maria Elena Gomez Moreno y Martin Gonzalez, quien observa
inspiracion laocoontesca en la cabeza y el costado de la figura.

En Alonso Cano (1601-1667), escultor, ya en su época sevillana inicial se
aprecia la huella notable de Martinez Montafiés, con quien tuvo una etapa de
aprendizaje. Alcanz6 inmediatamente renombre en la realizacion de retablos,
como el mayor de Santa Maria de la Oliva de Lebrija (1631) o el de San Juan
Evangelista de la iglesia de Santa Paula (1637). En el primero, hibrido de
pintura y escultura, presidido por la clasicista Virgen de la Oliva y rematado
con el Crucificado en el atico, rompe la estructura en calles y pisos
empleando el orden corintio colosal, lo que repite en el segundo, que contiene
las esculturas del santo, querubines y guirnaldas.

www.lectulandia.com - Pagina 99



Cabeza de san Pablo de Alonso Cano, en la Catedral de Granada. La perfeccién
técnica se observa en la ejecucién formal de la obra.

En sus labras granadinas se mantiene la perfeccion técnica, colaborando
en ocasiones con Pedro de Mena.

Su Inmaculada (1656), hoy en la sacristia de la catedral, con su juvenil
silueta en contraposto, recogiendo el manto bajo el brazo a la manera clasica,
ha sido muy copiada y difundida en el arte barroco nacional, como la de
Murillo en lo pictorico.

Pedro de Mena (1628-1688) fue hijo del también escultor Alonso de
Mena, por lo que inicio su trabajo en el taller paterno. En 1658 se traslado a
Malaga, donde se encargd de la silleria de coro de la catedral, donde los
relieves rompen el marco arquitectonico.

Ecce Homo, por Pedro de Mena, talla que muestra la tendencia de este escultor
hacia un notable patetismo espiritual, no exento de un gran naturalismo.

A partir de esta fecha, se instalé definitivamente en dicha ciudad, creando
uno de los talleres mas importantes de la escuela andaluza junto con el de
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Martinez Montafiés.

En su obra se notan grandes parentescos con Alonso Cano, con el cual
colabor6 en numerosas ocasiones. Sus Ecce Homo, santos y virgenes tienden
hacia el patetismo espiritual, al lado de un gran naturalismo. Repite mucho
San Francisco, San Pedro, la Magdalena penitente, la Dolorosa.

Angel pasionario, talla policromada atribuida a Luisa Roldan, la Roldana, en el
retablo de la capilla del Cristo de la colegiata de San Isidro de Madrid. La gracia
rococ6 asoma en esta escultora.

Pedro Roldan (1624-1700) fue discipulo de Pedro de Mena en Granada.
Aporto realismo patético a la imagineria barroca andaluza, si bien menos
crudo y dramatico que el de la escuela castellana. Tuvo un gran taller. Fue
profesor de Dibujo en la Academia de Sevilla, que fundé Murillo en 1660. En
los relieves supo utilizar el paisaje y los fondos en perspectivas logradas
mientras los numerosos personajes que componen la escena se hallan
sabiamente distribuidos, como en el retablo del hospital de la Caridad y en el
de la capilla de los Vizcainos de la catedral, logrando con ello llegar al
culmen de la teatralidad barroca.

Luisa Roldan, llamada la Roldana (1656-1704), fue hija del anterior, de
ahi el apelativo. Continuando la linea de su padre, aporto a la escultura
barroca espafiola una mayor sensibilidad y una observacion mas cercana de
las actitudes de los personajes. Fundio en sus imagenes, muchas veces
pequefias, la estética barroca con un naturalismo idealizado y una gracia que
anuncian el estilo rococd, como se observa, por ejemplo, en su imagen de la
Virgen Peregrina —una de las escasas que existen— del tipo pabellon
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(solamente tiene trabajados el rostro y las manos, asi como la escultura del
Nifio) para el antiguo santuario del mismo nombre en Sahagtn (Leon).

e ~ il
i e Y A e e O
Santisimo Cristo de la Sangre, iglesia parroquial de Nuestra Sefiora del Carmen
(Murcia), por Nicolas de Bussy. De las llagas del Crucificado brota la divina
sangre que un angel recoge en el céliz, como el mitico santo grial.

El foco levantino

Un foco importante hubo en Levante tras el establecimiento en Valencia y
Murcia, proveniente de la corte, de Nicolas de Bussy, de origen franco-
aleman (Estrasburgo, 1640-1706), que trabaj6 la piedra en la fachada de la
iglesia de Santa Maria de Elche (relieve de la Asuncion) y destacé por su
excepcional Cristo de la Sangre en la murciana iglesia del Carmen,
relacionado con el mitico santo grial: un angel recoge en el caliz el divino
flujo que brota de las llagas del Crucificado. Una de tantas imagenes
ultrajadas por el expolio iconoclasta que en esta patria se desatd en 1936; en
su interior contenia, escrita de pufio y letra de su autor, la fecha de ejecucion:
1693.

Dentro de un misticismo macabro se halla su imagen de san Francisco de
Borja en la iglesia de San Esteban, con el santo en éxtasis ante la calavera
coronada que hace referencia a su renuncia al mundo y alude a la emperatriz
Isabel, cuando tuvo que reconocer su cadaver, ya en descomposicion. Para
Martin Gonzalez, si no exagera, «una de las piezas culminantes de la
estatuaria en Espafia», destacando el naturalismo de sus ropajes. Por lo
surrealista tanto como por lo macabro, destaca la Diablesa que formaba parte
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del paso de la Exaltacion de la Cruz que efigia el vencimiento de Cristo sobre
el pecado y la muerte, representados estos por la figura femenina del maligno
y un esqueleto entrelazando sus piernas, como si fuesen Neptuno y Tellus en
el salero de Benvenutto Cellini.
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4
La pintura espanola en su cumbre

La principal caracteristica de la pintura barroca espafiola es el gusto por la
realidad cotidiana, a veces, en toda su crudeza. A ello se une la corriente
oficial en torno a la Monarquia y la Iglesia, que cultiva una pintura de caracter
propagandistico para exaltar la grandeza real y el sentimiento religioso,
estimulando la devocién y llamando a la piedad de los fieles, de acuerdo a los
principios de la Contrarreforma.

La tematica mitologica es escasa, asi como los paisajes y los temas
histéricos; por el contrario, irrumpen con fuerza el retrato y, en menor
medida, el bodegon o naturaleza muerta.

Espafla, a diferencia de los Paises Bajos, careci6 de una burguesia que
encargara obras de arte para consumo propio. Por ello, no se dio la figura del
artista itinerante que establecia su taller en los principales centros urbanos o
de negocios, en los que esperaba los trabajos que le permitiesen vivir de su
pintura.

Entre otras causas, el hastio del idealismo renacentista y el manierismo
produjeron una corriente naturalista que inauguro el seiscientos en la pintura
espaiiola, caracterizada también por una andanza hacia el tenebrismo.

EL PRIMER NATURALISMO TOLEDANO

Asi, surgen en Toledo, curiosamente feudo de El Greco, los primeros pintores
de la nueva tendencia, como Juan Sanchez Cotan (1560-1627), que ademas de
sus cuadros sobre tema religioso destaco en las pinturas de bodegon, en las
que exhibio sus buenas dotes de tenebrista y claroscurista disponiendo los
alimentos sobre una alacena con fondos negros donde la luz modela y crea los
volumenes; la técnica del trampantojo hace avanzar los objetos hacia el
espectador introduciéndole en el cuadro y rompiendo la diferencia entre
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espacio real y ficticio: Bodegon de caza, hortalizas y frutas (1602, Museo del
Prado), Bodegon del cardo (1603, Museo de Bellas Artes de Granada).

Bodegon de caza, hortalizas y frutas, de Sdnchez Cotéan (1602), en el Museo del

Prado. La luz crea los volimenes; la técnica del trampantojo acerca los objetos al

espectador introduciéndolo en el cuadro y rompiendo la diferencia entre espacio
real y ficticio.

En la misma linea se halla Luis Tristan (c. 1585-1624), que fue uno de los
principales discipulos de El Greco. Posteriormente, viajo por Italia, donde
conocio la obra de José de Ribera. Su estilo, naturalista, no puede menos de
mostrar las influencias de su maestro, asi como de los primeros manieristas
italianos llamados a Espafia por Felipe II para trabajar en la decoracion de El
Escorial. En su paleta predominan los tonos terrosos, con una conseguida
luminosidad. Aparte de algunos retratos de acusado realismo como El
anciano y El cardenal, pinté obras religiosas: La Adoracion de los Magos
(muy luminosa), Santo Domingo penitente (de aire tenebrista). Cultivo
también con gran acierto los bodegones.
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Santo Domingo penitente de Luis Tristan en el Museo de El Greco (Toledo).
Destacan los contrastes luminicos y los tonos calidos de raiz tenebrista, asi como la
presencia de naturalezas muertas: calavera, libros, papeles, tintero.

Pedro de Orrente (1581-1645), «el Bassano espafiol», trabajé también en
Toledo hasta que se traslado a Italia, donde admir6 la obra de dicho pintor
veneciano. Desarrollé su pintura dentro del naturalismo tenebrista. Mostro
interés por lo pastoril y anecddtico y por la representacion de grupos
numerosos, destacando por su gran destreza en la ambientacion de escenas
religiosas a base de introducir animales y pequefios bodegones, que fueron
muy del gusto de sus clientes. Entre lo principal de su obra esta la Adoracion
de los pastores, La familia de Lot (quiza de su taller) y Entrada de Cristo en
Jerusalén.
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La Adoracién de los Magos de Juan Bautista Maino (1612-1614), en el Museo del
Prado. El fino dibujo academicista y la iluminacién contrastada, fruto de su etapa
italiana, se observan en esta obra.

Fray Juan Bautista Maino o Mayno (1581-1649) se form6 desde muy
joven en Italia. En 1611 volvio a Espafia y en 1620, en Madrid, fue nombrado
profesor de dibujo del futuro rey Felipe IV, lo cual le permiti6 el acceso a la
corte, donde realizo diversos trabajos.

En su estilo se aprecia un aprendizaje directo, fruto de su etapa italiana, de
los grandes maestros de aquel pais —los Carracci o Guido Reni—, asi como
influencias caravaggiescas. Maino concede un papel fundamental a la luz,
pero no es la luz tenebrista de Caravaggio, es una luz mas estudiada,
clasicista, suave, al modo de la escuela bolofiesa y los Gentilleschi; sus
sombras no son de tipo violento, son sombras pensadas y adecuadas. De los
Gentilleschi toma también el dominio del dibujo. Otra de sus peculiaridades
es la introduccion de naturalezas muertas, lo que le pone en contacto con
Caravaggio. Es importante también el tratamiento del paisaje, poco detallista,
a base de manchas de color que se van superponiendo con efectos
atmosféricos. Entre sus obras destacan La Adoracion de los Magos y La
recuperacion de Bahia, en el Museo del Prado, esta ultima pintada para el
Salon de Reinos del Palacio del Buen Retiro.

Otros pintores, en torno al circulo de la corte, siguieron fieles a las
corrientes manieristas y no avanzaron hacia el naturalismo.
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Vicente Carducci (Carducho, 1576-1638) vino a Espafia muy joven,
acompafiando a su hermano Bartolomé, y formd su propio estilo en El
Escorial. Fue nombrado pintor del rey en 1609. Hasta la llegada de
Velazquez, en 1623, acaparé los encargos reales, aunque su prestigio no dejé
de mantenerse en pie a lo largo de toda su carrera, realiz6 numerosas obras
tanto para la capital como para provincias. Destacan sus cincuenta y cuatro
cuadros para el claustro de la Cartuja de El Paular con la vida de san Bruno y
la historia de la orden (1632), que estuvieron en su sitio hasta la
Desamortizacion de 1835 y, salvo dos quemados en Tortosa durante la guerra
civil, se conservan todos, restaurados y reintegrados a su sitio original en
2011.

Realizo también grandes lienzos de batallas para el Salon de Reinos del
Buen Retiro, y composiciones al fresco (palacio de El Pardo) en la linea
escurialense.

Hizo gala de una gran armonia y dominio de la composicién y fue un
buen conocedor del naturalismo y la técnica dibujistica, con la luz graduando
los planos (Degollacion del Bautista, Museo de Caceres).

La formacién pictorica de Eugenio Caxés o Cajés (c. 1576-1634) se inicia
alrededor de su padre, Patricio Caxés, pintor italiano poco conocido que se
trasladé a Madrid junto con el grupo de italianos llamados por Felipe II para
trabajar en El Escorial. Colaboré con Carducho en numerosas obras: frescos
de la capilla del Sagrario en la catedral de Toledo; retablo mayor del
monasterio de Guadalupe (Caceres). Al ser nombrado pintor del rey, en 1612,
su actividad se centro en la corte.

San Bruno se despide en Roma de sus compafieros, uno de los cincuenta y cuatro
cuadros que pint6é Vicente Carducho para el claustro de la Cartuja de El Paular.
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En su estilo se aprecia una ligera evolucion hacia el Barroco al lado de
reminiscencias de la época manierista.

ESCUELA LEVANTINA

En Levante pervivia una pintura de corte manierista heredera de Juan de
Juanes, que toma un giro con Francisco Ribalta (1565-1628), cuya formacion
tuvo lugar en Madrid, donde aprendi6 el estilo manierista dominante en la
corte a través de las decoraciones del monasterio de El Escorial, ejerciendo
también mucha influencia en su pintura las colecciones venecianas.

Hacia 1598 se establecido en Valencia. Su estilo sigue, en principio, las
directrices escurialenses, aunque mostrando tendencia hacia un cierto
naturalismo.

A partir de un pretendido viaje a Italia alrededor de 1620 —pais donde se
creia habia aprendido el estilo caravaggiesco—, se justificaba que su pintura
se hubiera vuelto mucho mas realista y comenzara a practicar la iluminacion
claroscurista de corte tenebrista, convirtiéndose en el iniciador de esta
corriente en la pintura barroca espafiola. No obstante, existen documentos que
confirman su estancia en Espafia por esas fechas, por lo que su estilo pictérico
tuvo que ser fruto de una evolucion propia favorecida por el panorama
artistico valenciano, en el que destacaban los colores calidos y la pincelada
suelta del aragonés Juan Sarifiena (1545-1619), que habia vivido en Italia.

Su primer tema de corte naturalista fue La Cena (1606) del retablo mayor
de la capilla del Corpus Christi del Colegio del Patriarca, donde los apdstoles
—valga de ejemplo— son tipos vulgares individualizados y las luces juegan
con las sombras dando corporeidad a las figuras, camino de un tenebrismo, ya
decidido, en El Calvario de 1607, al que siguio la asimilacion de modelos de
Sebastiano del Piombo que produjeron una sintesis en sus ultimas obras,
unido quiza a la contemplacion de una copia de La Crucifixion de Caravaggio
en el Colegio del Patriarca, como sefiala Benito Doménech.

Su fuerza expresiva, el naturalismo y el tratamiento del color y el espacio
a la manera barroca, se manifiestan en sus ultimos lienzos: San Francisco
confortado por un dngel musico, San Francisco abrazado al Crucificado,
Abrazo de Cristo a san Bernardo, cuadros que revelan un misticismo alejado
del arte de Caravaggio.

Discipulo primero y sucesor posteriormente de Ribalta en la escuela
valenciana fue Jerénimo Jacinto de Espinosa (1600-1667), cuyas creaciones
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mas personales son las historias de santos, en las que se observa un
naturalismo escaso, expresion mistica y cierta elegancia en los modelos,
paralelismos con Zurbaran que han sugerido la idea de que ambos pintores
pudieron haberse conocido. Posee también una faceta profana en la que
representa escenas populares: Vendedores de frutas.

San Francisco confortado por un dngel musico de Francisco Ribalta (h. 1620) en el
Museo del Prado. Obra de la tltima época del pintor en la que se aprecia su
naturalismo y expresividad.

Respecto a la formacién artistica de José de Ribera, llamado en Italia Lo
Spagnoleto (1591-1652), se desconoce en gran parte. No se sabe si su estilo 1o
aprendi6 directamente en la corte o si se form6 con los seguidores de El
Escorial. Lo cierto es que, en 1615, se encontraba ya en Italia,
estableciéndose, después de pasar por Roma y Parma, en Napoles al correr el
aflo 1616. También se dice que su formacién fue netamente italiana, pero el
hecho es que el estilo de Ribera es claramente individual, fruto de la reaccion
naturalista de su época frente al idealismo renacentista. Su obra es una leccion
constante de realismo.

El estilo de Ribera se acerca a lo italiano en el regusto de la composicion,
que tiende hacia lo clasico; no obstante, a pesar de copiar tipos clasicos, los
deforma a la manera mas cruenta posible: nifios lisiados y ancianos invalidos
que recuerdan lo caravaggiesco por su realismo crudo y el juego de luces y
claroscuros, de aire tenebrista.
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En el Martirio de San Felipe (1637, Museo del Prado), José de Ribera se muestra
como un gran individualista que resalta los rostros de los personajes mientras sus
cuerpos se pierden envueltos en manchas de color. Nétese la indiferencia de los
verdugos.

De la pintura veneciana debid de aprender la maestria en el uso del color,
presentandose como un gran colorista que presta gran importancia a las
ambientaciones escénicas y al paisaje, a veces, con sensaciones atmosféricas.

En la primera etapa de su obra, de realismo crudo y juegos de luces y
claroscuros, se caracteriza por los cuadros de ermitafios y martirios de santos,
tratados estos con gran dramatismo (Martirio de san Andrés), lo cual le situa
como un seguidor fiel de las directrices de la Contrarreforma en su vertiente
mas cruenta. Practica un realismo vulgar, como se observa en sus personajes:
Arquimedes. En algunos temas (La mujer barbuda, 1631) recoge defectos
fisicos (hirsutismo).

En su segunda etapa, a partir de 1635, introduce el paisaje y los fondos
claros: Suerio de Jacob (1639); El pie varo o El patizambo (1642), tremendo
cuadro que representa a un nifio hemipléjico en su mitad derecha por lesion
del hemisferio cerebral izquierdo, donde se halla el centro rector del habla,
con lo que también padece afasia (sin lenguaje) y tiene que mostrar un papel
escrito para pedir limosna. Se presenta también como un gran individualista
que hace resaltar los rostros de sus personajes mientras los cuerpos se pierden
envueltos en manchas de color: San Felipe (1639), San Bartolomé (1644),
destacando, especialmente en el primero, algunos detalles originales como la
indiferencia que se aprecia en los martirizadores mientras causan el maximo
dolor al santo. Esa maestria y esplendor en el uso del color se manifiesta
especialmente en la Inmaculada (1636) del retablo mayor de la iglesia del
convento de las Agustinas de Monterrey, en Salamanca.
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El patizambo de José de Ribera (1642) en el Museo del Louvre. La cruda realidad
aflora en un nifio hemipléjico que también padece afasia (sin lenguaje) y tiene que
mostrar un papel escrito para pedir limosna. El paisaje y el fondo claro de la
segunda etapa del pintor acompafian la ingenua sonrisa del lisiado.

La ultima etapa de su vida es también la mas dramatica, parece volver a
sus inicios; se funden tenebrismo e iluminismo para plasmar en su rica paleta
las emociones de los personajes: Santa Maria Egipciaca (1651), San
Jeronimo penitente (1652).

Ribera posee también una importante faceta de dibujante y grabador, en la
que se aprecia su interés por los tipos y la composicion clasica.

ESCUELA ANDALUZA

Al concentrar el comercio con las Indias, Sevilla cont6 con la presencia de
ricos mercaderes que favorecieron el desarrollo del arte.

Francisco Pacheco (1564-1654), suegro de Velazquez y también su
maestro artistico durante los afios de aprendizaje en Sevilla antes de la llegada
a la corte del joven pintor, destaco por su aportacion a la técnica del retrato y
por la introduccion de aspectos realistas. Tuvo también importancia como
tedrico por su tratado El Arte de la Pintura (1649), donde se ocupa de la
elaboracion de los temas religiosos.
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En el Martirio de san Andrés (h. 1610, Museo de Bellas Artes de Sevilla), Juan de
las Roelas introduce los dos mundos: terrenal y celeste con rompimiento de gloria,
algo tipico de su pintura.

Juan de las Roelas (c. 1557-1625), la contraparte del anterior, cultivd
generalmente la tematica religiosa, haciendo gala de un buen uso del color por
influencia veneciana y algunas connotaciones naturalistas de corte italiano —
sin tintes caravaggiescos—, como puede apreciarse en El martirio de San
Andrés, donde introduce los dos mundos: terrenal y celeste con rompimiento
de gloria, algo tipico de su pintura.
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Triunfo de san Hermenegildo de Francisco de Herrera el Mozo (1654) en el Museo
del Prado. La composicion helicoidal ascendente, cual columna salomonica, y el
estilo dindmico muestra todo el efectismo y la teatralidad escenografica de la
pintura barroca.

Francisco Herrera, llamado el Viejo (c. 1590-1656), represent6 un papel
muy importante en la transicion de la pintura manierista al barroquismo del
siglo xvil. Hay autores que le consideran como uno de los pintores que tuvo
repercusion en la formacién de Velazquez, mientras otros afirman que este se
hallaba, en sus inicios, muy vinculado al realismo caravaggiesco, por lo que la
pintura manierista del primer Herrera tendria poco que ver con él.

No obstante, en su segunda etapa, a partir de su traslado a Madrid (1650),
practicé una pintura suelta y decidida; mostraba asi un buen conocimiento de
los venecianos y un gran realismo, a veces aspero, ya que tomaba sus modelos
del natural reflejando la crudeza del mundo cotidiano. Fue autor también de
numerosos dibujos y grabados.

Su hijo, Francisco Herrera (1622-1685), llamado el Joven o el Mozo,
también arquitecto como veremos en El Pilar de Zaragoza, se formd con su
padre y estudio luego en Italia. En 1658 regresé a Sevilla y posteriormente se
traslad6 a Madrid. Su importancia en el desarrollo de la pintura barroca fue
sustancial; hizo gala de un estilo rapido y dinamico que mostraba todo el
efectismo y la teatralidad escenografica que aprendié durante su etapa
italiana, como se observa en la Apoteosis de san Hermenegildo, del Museo
del Prado, tema que también trato su padre.

A Sevilla se traslado en 1614 el extremefio Francisco de Zurbaran (1598-
1664), donde llego6 a dirigir un gran taller con numerosos encargos. En 1634
marcha a Madrid y trabaja en la corte para el Buen Retiro; recibe el titulo de
pintor del rey. Regresa a Sevilla y alcanza el cénit de su carrera pintando las
grandes series para el monasterio de Guadalupe y para la Cartuja de Jerez.
Posteriormente decae y sus encargos escasean. Vuelve de nuevo a Madrid, en
1658, ciudad donde le llegara la muerte.

Zurbaran fue desde el principio un entusiasta cultivador del naturalismo,
se formo6 en el mismo ambiente de Velazquez, de quien fue contemporaneo y
amigo. Era la época en la que el estilo caravaggiesco cobraba resonancias
fuera de Italia. Se sumergi6 en el interés por la representacion objetiva de la
realidad, en la austeridad y el gusto por los objetos cotidianos matizados por
la luz, aplicando fuertes contrastes luminicos claroscuristas de aire tenebrista.

El estilo de Zurbaran es muy personal: suele imprimir a sus personajes
una ligera ondulacién, arqueandolos hacia un fondo, a veces oscuro o neutro,
del que destacan con cierto matiz escultérico como si se pudieran rodear.
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Simplifica la composicion al maximo, prescindiendo de todo lo superfluo o
complicado, sin llegar a interesarse por los efectos atmosféricos. Su mérito
indiscutible es la fuerza plastica que presta a cada objeto del cuadro; por ello,
destacé también como pintor de naturalezas muertas y bodegones con ciertas
notas precubistas.

Naturaleza muerta con limones, naranjas y rosa de Francisco de Zurbaran (1633),
en el Museo Norton Simon (Pasadena, Estados Unidos). El fondo neutro del
bodegén permite la fuerza plastica de los objetos en distintas perspectivas
resaltados por la luz.

Esta sera la linea que seguira el pintor a lo largo de toda su vida, a pesar
de que los gustos, en el dltimo tercio de siglo, iban sufriendo cambios y su
estilo, fuertemente naturalista, pedia una evolucién similar, por ejemplo, al
caso de Velazquez. Careci6 de la celebridad oficialista como otros —incluso
le sacudiran las dificultades econémicas en los ultimos afios de su vida—,
pero, sin duda, fue uno de los grandes pintores del Barroco: Milagro de San
Hugo, Santa Casilda, P. Gonzalo Illescas, Virgen Nifia dormida, Virgen de
las Cuevas, Apoteosis de Santo Tomds, Cardenal Cartujo, Defensa de Cddiz,
etcétera.

A la escuela andaluza pertenece también la primera etapa de Diego
Rodriguez de Silva Velazquez (1599-1660), que inici6 su formacion artistica
en Sevilla, su ciudad natal, entrando en 1611 en el taller de Francisco
Pacheco, en el que permanecio hasta 1617. Se ha sefialado también una
formacion inicial, aunque por breve tiempo, bajo la direccién de Herrera El
Viejo, si bien parece poco probable.

En estos afios de aprendizaje (hasta 1623) comienzan a manifestarse ya las
grandes dotes del joven Velazquez. Obtenido su titulo de maestro pintor en
1617, ejerci6 un estilo dentro de la corriente realista inspirada en el
naturalismo tenebrista caravaggiesco, de moda en la época, que cultivan
también contemporaneos como Alonso Cano y Zurbaran. Cuadros de esta
primera etapa son Vieja friendo huevos, El aguador de Sevilla, Cristo en casa
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de Marta, La cena de Emaus, Adoracion de los Magos, Imposicion de la
casulla a san Ildefonso.

También en Sevilla, su ciudad natal, se formé Bartolomé Esteban Murillo
(1617-1682), que entré muy joven en el taller de Juan del Castillo, donde se
afirma debi6 coincidir con Alonso Cano, con el cual presenta algunas
concomitancias.

En 1658 se sabe de su estancia en Madrid, donde tuvo la ocasion de
admirar lo mejor de la obra de Velazquez, asi como de la pintura flamenca e
italiana a través de las grandes colecciones de la corte, dejandose influir
especialmente por Van Dyck y Guido Reni.

De vuelta a Sevilla, en 1660, funda la Academia de Pintura, de la que
llega a ser presidente conjuntamente con Herrera el Mozo. A esta institucion
pertenecieron otras figuras como Valdés Leal.

La obra de Murillo se caracteriza por su tematica sencilla con escenas de
la vida cotidiana. No busca las composiciones grandiosas que impresionen al
espectador por su teatralidad o su dinamismo (Rubens), sino que capta el
interés por lo gracioso y delicado. En este sentido, se observa en su obra un
fiel reflejo de las doctrinas de la Contarrreforma, que intentan despertar el
fervor de los espectadores a través de enraizar el hecho religioso en el
sentimiento popular por medio de la sencillez y ternura de los personajes: la
Virgen y el Nifio, San José, La Inmaculada; temas muy repetidos en su obra.

En sus primeros cuadros se observa cierto interés tenebrista, propio de la
escuela sevillana. No obstante, poco después, fue desapareciendo
paulatinamente a través de sus contactos con otros pintores como Herrera el
Mozo, que trajo de Italia nuevas directrices.
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Milagro de san ugo en el refectorio, de Zurbaran (1655) en el Museo de Bellas
Artes de Sevilla. La carne se convierte en ceniza indicando austeridad. Las figuras
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arqueadas, la perspectiva de la mesa, denotan el dominio geométrico de la
composicion.

El aguador de Sevilla de Velazquez (1622) en el Wellington Museum (Londres).
El realismo campa en la copa, las gotas de agua, los tipos populares y el probable
autorretrato del joven genio bajo la luz contrastada. La figura desenfocada del
segundo plano denota su temprano interés por los efectos visuales.

La Inmaculada de El Escorial de Bartolomé Esteban Murillo (h. 1665) en el
Museo del Prado. Se llama asi por haber estado en el real sitio. Perfeccion y pureza
mariana para despertar el fervor popular que perseguia el espiritu de la
Contrarreforma.

En su faceta de pintura profana hay que destacar el gusto por temas de la
infancia, al principio escenas tristes y miserables, pero poco a poco van
tomando un aire alegre e incluso picaresco, en consonancia con este género de
novela muy en boga en la época: El Lazarillo, El Buscon, El Guzman de
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Alfarache. Asi, unos Nifios comiendo melon dejan ya de dar pena por sus
harapos porque estan representando un hecho simpatico que despierta la
gracia a causa de su espontaneidad, temas que ya en su tiempo gozaron de
gran aceptacion, especialmente entre los comerciantes nérdicos, en cuyos
paises abundaban las escenas de género, lo que explica su ausencia en los
museos espafioles.

Los nifios de la concha (h. 1670), se encuentra en el Museo del Prado. Otro
sentimental tema de religiosidad popular con el que Murillo hizo y sigue haciendo
furor, anticipaba aqui el bautismo de Cristo en el agua que el Nifio Jestis ofrece a
su primo san Juanin.

Otro capitulo importante en este tipo de pintura lo constituye la captacion
de escenas cotidianas, también muy espontaneas y naturales: Mujeres en la
ventana, La gallega de la moneda.

La fama de Murillo fue grande en vida y después de muerto. Fue en el
siglo xx cuando su descrédito se hizo mayor y se le acusé de practicar una
pintura demasiado rebuscada y de trabajar para circulos reducidos. No
obstante, desde hace ya varias décadas, estos conceptos han desaparecido y el
pintor de Sevilla —muerto a consecuencia de la caida de un andamio cuando
trabajaba para los capuchinos de Cadiz— ha recobrado uno de los primeros
puestos entre la gran escuela espafiola del Barroco.
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Ninos comiendo melén y uvas (h. 1650). Pinacoteca de Munich. La faceta picaresca
del primer Murillo, a pesar de buscar la gracia en lo espontaneo de esta escena de
género, no deja de ser una critica a la situacion social miserable.

Juan Valdés Leal (1622-1690) se formé en Cérdoba, en el circulo de
Antonio del Castillo. En 1656 se halla de nuevo en Sevilla y, en 1660,
participa con Murillo en la fundaciéon de la Academia. Su obra principal es
Jeroglificos de las postrimerias, que consta de dos titulos: In ictu oculi («en
un abrir y cerrar de ojos») y Finis gloriae mundi («el fin de la gloria del
mundo»), en la macabra tematica de vanitas y el gusto por reflejar toda su
crudeza: ataides abiertos mostrando despojos humanos junto a los placeres
terrenales y el poder que nadie se lleva de este mundo, relacionable con el
tratamiento de lo fantastico, una corriente que se alarga hasta Goya y la
pintura surrealista.

Su estilo es también muy diferente respecto a otros pintores
contemporaneos. Fuera de la sensibleria o delicadeza caracteristica de
Murillo, muestra una pintura rapida y de gran brillantez en cuanto al colorido,
herencia veneciana.
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1671) en el Hospital de la Caridad de Sevilla. La barroca teatralidad macabra se
manifiesta en esta obra de vanitas.

Alonso Cano se traslado a los trece afios desde su Granada natal a Sevilla
y entr6 como aprendiz en el taller de Francisco Pacheco, donde trabd amistad
con Velazquez. Se cree que debio estudiar también con el escultor Martinez
Montafiés. En 1638 marcha a Madrid, entra como pintor de camara del conde-
duque de Olivares y vuelve a coincidir con Velazquez. Muere su segunda
esposa (1644) y, acusado por la justicia como autor del asesinato, marcha a
Valencia, aunque no lleg6 a probarse totalmente su responsabilidad y fue
declarado inocente.

Vuelve a Madrid en 1645 y permanece en la capital hasta 1652, en que
regresa a Granada para trabajar en la catedral, donde pint6 los siete grandes
lienzos de la Vida de la Virgen en la capilla mayor y dibujé la lampara de
plata del altar y el facistol. Regresa otra vez a Madrid por espacio de unos tres
afios y retorna de nuevo a Granada, ciudad en la que permanece ya hasta su
muerte.

La pintura de Alonso Cano se inicia en el ambiente general sevillano de
busqueda del realismo e interés por el tenebrismo. Pero, con su estancia en la
villa y corte, al igual que Veldazquez, se aparta de esa linea y su estilo
evoluciona; la paleta se hace mas clara y delicada, al tiempo que fija su
atencion en las elegantes colecciones reales de pintura y asimila las
influencias de Van Dyck, para ir tendiendo hacia composiciones armonicas y
equilibradas, a las que imprime su tono, elegante y sencillo.
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El milagro del pozo de Alonso Cano (h. 1640), en el Museo del Prado (Madrid). La
Virgen de la Almudena devuelve el hijo caido al pozo a san Isidro Labrador y a su

esposa. Las posturas contrapuestas, el lenguaje de los gestos denotan la teatralidad
barroca. Los tonos célidos, la pincelada deshecha se relacionan con Velazquez.

Entre sus imitadores destacan Pedro de Moya (m. 1674), que viajo a
Flandes y conocié a Van Dyck, y Pedro Atanasio Bocanegra (1638-1689),
pintor de Virgenes con el Nifio e Inmaculadas, cuyo colorido es también de
procedencia flamenca y ademas de varias obras en Granada —catedral y
cartuja— tiene otras en Madrid como la Alegoria de la Justicia en la
Academia de San Fernando.

ESCUELA MADRILENA. VELAZQUEZ, GENIO UNIVERSAL

A partir de su llegada a la corte, se distinguen varias etapas en la obra de
Velazquez, repartidas entre sus estancias en Madrid y sus viajes a Italia.

Primera etapa madrilefia (1623-1629)

Después de un infructuoso primer viaje a Madrid en 1622, en el que no habia
logrado introducirse en la corte, al afio siguiente, acompafiado por su maestro
y suegro, Francisco Pacheco —habia casado con su hija, Juana, en 1618—
vuelve a intentar este proposito; y con buen acierto retrata al monarca, Felipe
IV, a quien causa tan buena impresion que inmediatamente toma al joven
sevillano bajo su real proteccion y le nombra pintor de camara.
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Triunfo de Baco o Los borrachos de Velazquez (1628), en el Museo de Prado. Aun
notandose ciertos matices de iluminacion contrastada, tan caracteristica de su época
naturalista sevillana, se aprecian ya los sintomas del gran Velazquez: su particular
dominio y ambientacion de la escena y su tratamiento individual de los personajes,
todos ellos de gran realismo.

A partir de esta fecha (1623), la actividad de Velazquez se desarrolla
exclusivamente en el terreno oficial en torno a la corte, lugar ansiado por todo
artista, tanto para trabajar como para formarse con plenitud, al disponer de la
privilegiada ocasion de admirar y aprender de las colecciones reales, que
abarcan lo mejor de la pintura flamenca e italiana.

En esta su primera etapa madrilefia, Velazquez elabora diversos retratos,
tanto del monarca como de los miembros de la familia real y otros altos
personajes de la corte: Felipe IV, El infante don Carlos, El conde-duque de
Olivares. Realiza también pinturas religiosas, pero, sin duda, la obra mas
famosa es un cuadro de tema mitolégico: Triunfo de Baco o Los borrachos
(1628), en el que, aun notandose ciertos matices de iluminacién contrastada,
tan caracteristica de su época naturalista sevillana, se aprecian ya los sintomas
del gran Velazquez: su particular dominio y ambientacion de la escena y su
tratamiento individual de los personajes, todos ellos, de gran realismo.

Primera etapa italiana (1629-1631)

En 1629 inicia su primer viaje a Italia por mandato del monarca —quien,
segun parece, le encarga la adquisicion de diversas obras de arte—; también
realizo este viaje aconsejado por el pintor flamenco Rubens, que estaba de
visita en la corte y quedd impresionado de las grandes dotes del joven
sevillano. Este viaje al pais del Renacimiento es fundamental en la obra del
pintor, pues le brinda la ocasién de trabar contacto con la obra de los grandes
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pintores del siglo anterior, especialmente, los venecianos, de quienes capta
con gran intuicion su maestria en el dominio del paisaje y la ambientacion
luminica. Se habla también de su conocimiento in situ de la obra de José de
Ribera en su taller de Napoles.

Pinta, durante esta época, La tunica de José, La infanta Maria de Hungria
y La fragua de Vulcano, que es otra de sus obras clave porque le sitia en una
fase de cambio de estilo, se nota de manera directa el aprendizaje de los
pintores italianos en el interés por los desnudos o en el tratamiento al dios
Apolo, destacado frente a los demas personajes, quienes son descritos con
rapidez; y apoyada toda la escena en la magistral matizacion luminica
ambiental.

La fragua de Vulcano de Velézuez 1630), en el Museo de Prado. Se nota el
aprendizaje de los pintores italianos de manera directa en el interés por los
desnudos o en el tratamiento destacado del dios Apolo.

Segunda etapa madrilefia (1631-1649)

En 1631 regresa a Espafia y continda su actividad en la corte realizando un
gran numero de retratos (en pie; en traje de caza; ecuestres con los caballos en
corveta y pentimentos en las patas los masculinos, al paso los femeninos)
tanto del rey como del principe heredero, Baltasar Carlos, y de los demas
egregios personajes de palacio —como el cardenal infante don Fernando de
Austria— con la sierra de Guadarrama al fondo, cuadros de bufones —don
Juan de Austria; don Diego de Acedo el Primo; don Sebastian de Morra; el
mal supuesto Don Antonio el Inglés (actualmente se identifica con el cuadro
Enano con un perro, el cual ya no se atribuye a Velazquez segun los ultimos
estudios); El Nino de Vallecas, don Francisco Lezcano; Calabacillas,
erroneamente identificado como el Bobo de Coria—, de los retratos de
artistas —Martinez Montafiés—.
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Es también la época de la ejecucion de otro de sus lienzos mas célebres:
La rendicion de Breda o Las lanzas (h. 1635), que conmemora la entrega de
esta plaza holandesa a los tercios de Ambrosio de Spinola, uno de los pocos
hechos militares de renombre del reinado de Felipe IV. Es una gran obra,
donde, junto al individualismo del que siempre hace gala Velazquez, muestra,
en una composicion sencilla, sus mejores dotes para captar el espacio y la
profundidad a través de la perspectiva aérea; magistral también su tratamiento
del paisaje, con sus grises y celajes caracteristicos que dejan entrever al
fondo, entre el humo de las nubes de polvora de la batalla, la plaza de Breda,
escenario del combate. Los protagonistas de la escena central —Justino de
Nassau y Ambrosio de Spinola—, entregando y recibiendo las llaves de la
ciudad, y los ejércitos que se disponen a cada lado, no dejan de ser una
muestra de retratismo, pudiéndose identificar a cada personaje; incluso se
puede ver un autorretrato del propio maestro en la dltima figura a la derecha
de la composicion que mira hacia el espectador, junto al escorzo del caballo
que abre el espacio.

Otras obras notables de esta época son El dios Marte, La dama del
abanico, Cristo de San Placido, San Antonio abad y San Pablo, primer
ermitano, Cristo crucificado.

Segunda etapa italiana (1649-1651)

En 1649, y con idéntico encargo de adquirir obras de arte para el rey, al igual
que en la ocasién anterior, Velazquez inicia su segundo viaje a Italia, en el
que sigue un itinerario muy parecido al primero: Génova, Milan, Venecia,
Ferrara, Roma, Napoles; pero se detiene por espacio de mas de un afio en la
Ciudad Eterna. Durante esta prolongada estancia romana realizo una serie de
retratos, entre los que destacan el de su ayudante, Juan Pareja, y el del papa
Inocencio X.
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La Venus del espejo de Velazquez (h. 1648), en la National Gallery (Londres).
Unico desnudo conservado de la casta pintura velazquefia, cargado de erotismo en
la sensual postura de la diosa y el rojo cortinaje del fondo.

Se duda sobre si La Venus del espejo —con el novedoso recurso de
mostrar el rostro de la diosa dentro del marco del objeto que da nombre al
cuadro—, unico desnudo conservado de la casta pintura velazquefia, fue
realizada en Italia o de regreso en Madrid.

Tampoco esta claro si las dos Vistas del jardin de la Villa Médicis, donde
introduce arquitecturas serlianas, fueron pintadas durante este viaje a Italia o
en el anterior, como opina Julian Gallego, haciéndole deudor del Guercino; si
bien, J. Brown observa en ambos lienzos rasgos paisajisticos de la pintura de
Claudio Lorena y cree que debieron ser ejecutadas en esta nueva etapa
italiana. Se aprecian connotaciones preimpresionistas por su realizacion a
plein air (al natural), buscando los efectos luminicos a distintas horas del dia.

Tercera etapa madrilena (1651-1660)

En 1651, y reclamado por el rey, quien vela en Velazquez a un amigo
personal —prueba de ello son los altos cargos que obtuvo a lo largo de su
vida: pintor de camara (1623), ujier de camara (1627), ayuda de guardarropa
(1634), ayuda de camara (1643), aposentador de palacio (1652) y caballero de
Santiago (1659), distincion reservada para la nobleza y que nunca obtuvo ni
obtendria pintor alguno—, Velazquez vuelve a Madrid con diversas obras de
arte adquiridas en Italia.

En la ultima etapa de su vida, Velazquez dejo para la historia dos de las
mejores obras de la pintura universal: Las hilanderas o Fabula de Aracne y
Las meninas (ambas entre 1656-1657), en las que hay que destacar el dominio
inédito en la captacion de los ambientes, de la atmosfera, en la disposicién de
las escenas de una manera nueva: Velazquez fue el primer pintor que trat6 de

www.lectulandia.com - Pagina 125



captar el aire, es decir, pintar los objetos tal como los vemos nosotros, a través
del aire, unos mas nitidos y otros menos a causa de la lejania, del aire que se
interpone entre nuestro ojo y las cosas que estan en un plano u otro; capta
también el instante preciso de un ambiente, con la luz concreta —Las meninas
—, no el momento mas notable o mas sublime o mas dramatico o mas
heroico, como hacen otros pintores del Barroco. Por todo ello, y por su
tratamiento de la atmosfera, ha sido considerado como un impresionista,
anticipado en mas de dos siglos al surgimiento de este estilo.

En Las hilanderas emplea recursos Opticos para ambientar la escena: no
pinta los radios de la rueca para dar la impresion de que esta se mueve a gran
velocidad; dibuja dos dedos mefiiques en la mano de la hilandera para indicar
que se esta moviendo —recurso que utilizaran los pintores futuristas de
principios del siglo XX y el comic moderno—; desenfoca los personajes en los
que no se centra el ojo del espectador (tal como sucede con la vista humana),
por lo que en la figura del centro apenas se aprecia su rostro; y, para hacer
bailar la imaginacién, parece mezclar, en el tapiz del fondo, los personajes
reales con los de la escena; ante ellos, los escalones nos introducen en el
ultimo plano de la composicion, que no termina porque un oculo en la pared
del fondo abre de nuevo el espacio. Es una puesta en escena propia de las
comedias del Siglo de Oro, al cual pertenece Velazquez.

Las meninas de Velazquez (h. 1656), en el Museo del Prado. La denominada
«Teologia de la pintura», segin Lucas Jordan (Luca Giordano), es una puesta en
escena propia de las comedias del Siglo de Oro, en la que el pintor del aire jug6
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con un mundo de espejos y el reverso de un lienzo en el que dejé para la
especulacion lo que estaba pintando.

Las meninas —que figur6 siempre en los inventarios de palacio como La
familia de Felipe 1V hasta que Pedro de Madrazo le dio, en 1843, su nombre
universal— son también una gran puesta en escena, que recoge un momento
cotidiano de la vida palaciega: el pintor haciendo su trabajo mientras la
pequefia infanta Margarita es atendida por una doncella que le presenta el
bluicaro y otra inicia una reverencia, junto a los bufones de la corte —
Maribarbola y Nicolasito Pettusato— y otros personajes —dos guardas
menores de dama—, con la quietud intemporal del perro en primer plano. La
maestria del cuadro esta en la ambientacién espacial a través de la perspectiva
aérea: la puerta que se abre al fondo, cuyos escalones y la luz que reverbera
parecen abrir otra dimension; el espejo en el que, también hacia el fondo de la
escena, se reflejan los reyes, que nos devuelven la mirada con la incégnita
para siempre de si estaban posando para Velazquez o acababan de llegar a la
sala; y el armazon del lienzo que esta trabajando el maestro, cuyo tema ha
quedado también para el enigma, quiza la misma escena que estamos
contemplando, vista por él en un espejo, a juzgar por una mancha facial que
se puede ver en la sien izquierda de la infantita mientras en otro retrato
aparece en la contraria. En el pecho del autor el rey mand6 pintar, post
mortem, la cruz de los Caballeros de Santiago, en reconocimiento a su
persona y a la dignidad del arte de la pintura. En este asunto, como dice Javier
Portus, las hipotesis estan abiertas: pudo pintarla el mismo rey, su discipulo
Mazo o el propio pintor antes de morir.

Otras obras de esta ultima época son Mercurio y Argos —difuminado para
que no sea centro del espectador el rostro del dios, tras el que estalla el cielo
envuelto en los celajes plateados caracteristicos— y algunos retratos de
miembros de la familia real. En todos se deja ver la genial mano del pintor, de
pincelada larga y suelta.

Su udltimo cuadro fue Retrato de la infanta Margarita de Austria (1660),
que qued6 inacabado y, seglin se afirma, las manos y el rostro fueron
terminadas por Juan Bautista del Mazo.

Muere el 6 de agosto de 1660, dejando una gran escuela y una obra capital
en la historia del arte.

MADRID POST-VELAZQUEZ
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Al desaparecer el gran maestro de la escena madrilefia, esta queda
modestamente representada por los pintores que venian desarrollando su labor
opacados por é€l, cuya influencia, salvo en el retrato, no fue lo que cabria
esperar, quiza por lo sereno de sus composiciones en contraste con el
dinamismo y la teatralidad del Barroco pleno.

Juan Bautista Martinez del Mazo (c. 1612-1667) destacé principalmente
en el arte del retrato, asi como en algunos de sus paisajes, en los que se nota
influencia velazquefia, de quien fue yerno, ocupando a su muerte la plaza
como pintor del rey. Se tiene por muy probable que terminara algunos de los
cuadros que su suegro dejé inacabados, en concreto, las manos del retrato de
la infanta Margarita de Austria y otros que, en ocasiones, no quiso firmar, tal
vez para favorecer la confusion con la obra de su maestro, cuyo estilo imit6
con mucho gusto. En colaboracion con €l pinto la Vista de Zaragoza, del
Museo del Prado.

Juan Pareja (c. 1612-1670) fue discipulo de Velazquez, quien durante su
segunda estancia en Italia le ejecutd un retrato inmortal. Supo realizar
interesantes paisajes siguiendo la linea del maestro, a quien sobrevivié cuatro
afos. Habia empezado a pintar como esclavo hasta que Felipe IV, en atencion
a su arte, le liber6 de tal condicién.

Juan Carrefio de Miranda (1614-1685) se habia trasladado a Madrid hacia
1624, donde sinti6 admiracion por la obra de Velazquez, Rubens, Van Dyck y
los venecianos, como se deja ver ya en su primer cuadro conocido: San
Antonio predicando a los peces (1646).

Tomado bajo la batuta y proteccion de Velazquez, evoluciond
rapidamente hacia una composicién plenamente barroca —utilizacién de la
luz, aparato teatral y escénico de las figuras—, al tiempo que recibe diversos
encargos para lugares importantes, como la decoracion al fresco del Sal6n de
los Espejos del Alcazar de Madrid (1659).
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La monstrua desnuda (h. 1680), en el Museo del Prado. Personificando a Baco,
Carrefio de Miranda retraté por orden de Carlos II a esta nifia-bufona, que padecia
una enfermedad genética.

En 1669 se le nombro pintor del rey y en 1671 pintor de camara, titulos
que le permitieron realizar retratos del rey y su familia, en los que dej6
muestra de una gran elegancia en el tratamiento de los personajes (retrato del
duque de Pastrana), cualidad que se atribuye a la influencia del citado Van
Dyck.

Sobre los bufones de la corte hizo el retrato de Eugenia Martinez Vallejo,
La monstrua, una nifia de cinco afios con casi sesenta kilos de peso, pintada
vestida y, por orden de Carlos II, desnuda, personificando a Baco; la nifia
padecia hiperobesidad por el probable sindrome de Prader-Willi (una
enfermedad genética del cromosoma 15) o bien de Cushing, uno de los
fundadores de la neurocirugia, debido a una alteracion de la hipdfisis: cara
redonda en forma de luna llena, ojos pequefios, abdomen enorme, adiposis en
las cuatro extremidades.

Tras Velazquez, Carrefio de Miranda fue una de las figuras que
acapararon la escuela barroca madrilefia, haciendo gala de una pincelada
suelta y deshecha que tiende a perder los contornos en el espacio. Sintetiza la
influencia flamenca, llena de movimiento y rico colorido, con la tradicién
veneciana en el uso magistral de la luz y el color.

Mateo Cerezo (c. 1626-1666) llega hacia 1640 a Madrid y es aqui donde
practicamente inicia su tarea pictorica; fue discipulo de Carrefio de Miranda,
con el cual debi¢ de llevar a cabo algunas colaboraciones en distintas obras.

En su pintura se nota el influjo de los grandes maestros venecianos —
Tiziano o Veronés—, asi como el de los flamencos —Rubens y Van Dyck—,
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al igual que sucede en su maestro Carrefio.

Su produccion, esencialmente religiosa, muestra una técnica muy suelta y
un gran dominio de la composicion y el colorido (que aprendié de Venecia,
sobre todo), pero sin descuidar el dibujo.

Gran parte de su obra se ha perdido. Lo que se conserva pertenece, en
general, a la ultima etapa de su vida siendo temas religiosos casi siempre.

Posee también una faceta como pintor de bodegones, donde hace gala de
una técnica y un estilo muy sueltos y vivaces.

Jusepe Leonardo (1601-1652), discipulo como el siguiente del casi
desconocido Pedro de las Cuevas (m. 1644), estuvo al principio muy
influenciado por Cajés en los modelos femeninos de canon alargado y en el
color delicado. Pint6 dos cuadros de batallas para el Salon de Reinos del Buen
Retiro ademas de otros de tema religioso: Muerte de la Virgen, San Sebastian,
Degollacion del Bautista, hoy en el Museo del Prado.

Antonio de Pereda (1611-1678) supo mostrar efectos escenograficos
(Socorro de Génova) y contraluces; hizo gala de un gran detallismo y
colorido de inspiracion veneciana en las ricas telas. Ademas de sus
bodegones, cuadros de santos o pinturas histéricas como Socorro de Génova,
destaco en los cuadros de vanitas, como El suefio del caballero —también
atribuido a Francisco Palacios—, que contiene elementos que promueven la
reflexion sobre lo efimero de la vida: un esqueleto, la guadafia, un cirio que se
consume, el reloj de arena que inexorable marca el paso del tiempo; junto a
ellos se disponen las cosas terrenales, que no son mas que vanidades que se
consumen: la corona (el poder), monedas (riqueza), manjares (placeres),
libros (el saber), etcétera.

Juan de Arellano (1614-1676), tras intentar el tema religioso sin mucho
éxito, se dedico a la pintura de flores, donde brillé6 por su colorido luminoso,
espléndido, tanto en sus cuadros de guirnaldas —en colaboracion con
Francisco Camilo pint6 en su interior medallones con figuras— como de
floreros, especialmente de vidrio y mimbre, donde, al modo flamenco, los
insectos pueblan las hermosas y variadas flores. Su hijo, José (1665-1710) y
su yerno, Bartolomé Pérez (1634-1691) continuaron el género, este ultimo
introduciendo los jarrones de bronce decorados con motivos mitologicos.

Francisco Camilo (1615-1673), formado con Pedro de las Cuevas, cultivo
tanto la pintura religiosa como el tema mitoldgico, caracterizandose por una
pincelada vibrante, deshecha y la sensacion de movimiento en los ropajes de
contornos vueltos que, sin embargo, no desdicen de sus temas tiernos, un
tanto dulzones, a pesar de las figuras alargadas: Martirio de san Bartolomé,
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Ascension del Serior. Colabor6 en la decoracion del Salon Dorado y de la
Galeria de Poniente del Alcazar, donde realiz0 una serie sobre Las
metamorfosis de Ovidio, que, segin Palomino, no fueron del agrado de Felipe
IV, pues tenian mas de Cristo y la Virgen que de Japiter y Juno.

Francisco Rizi (1614-1685), hijo del pintor italiano Antonio Rizzi, que
vino a Espafia para la decoracion de El Escorial, y discipulo de Carducho, fue
el iniciador del barroquismo tipico de la pintura madrilefia de la segunda
mitad del siglo xvii: composiciones mas recargadas y movidas, colorido.
Formo en su taller a varios artistas. Realizé decoraciones efimeras, como la
del monumento para celebrar la llegada a Madrid en 1649 de la reina Mariana
de Austria. Como tema de tipo documental, Auto de Fe de 1680. Hizo gala de
una pincelada suelta, colorista, muy expresiva. Manejé muy bien la
perspectiva en las decoraciones al fresco con rompimientos celestes.

Juan Antonio de Frias y Escalante (1633-1669), que fue discipulo del
anterior, aplico extraordinariamente el colorido por influencia de la pintura
veneciana, de la que fue admirador, al igual que de las estampas flamencas de
Rubens y la elegancia de los modelos de Alonso Cano, con una paleta de
tonos frios. Suele emplear la composicién en diagonal para llamar al
dinamismo de sus personajes, los cuales aparecen a veces recortados sobre
fondos plateados.

También discipulo de Rizi fue José Antolinez (1635-1675), un buen
colorista que presenta influencias tanto flamencas como venecianas y
velazquenas. Cultivo el tema religioso: Santa Rosa, Inmaculada, con modelos
graciles, en una linea prerococ6. También el mitologico, el retrato y el cuadro
de género.

Claudio Coello (1624-1693), otro discipulo de Rizi, fue el principal
representante de la escuela barroca madrilefia de finales del siglo xvii. Viaja a
[talia en 1656, regresa a Espafia y, al lado de Carrefio de Miranda, conoce a
los grandes maestros venecianos (Tiziano) y a los flamencos (Rubens y Van
Dyck) por medio de las colecciones reales, siendo nombrado pintor de camara
en 1685. Realiz6 una obra variadisima, desde las decoraciones al fresco (San
Placido de Madrid, la Casa de la Panaderia en la plaza Mayor madrilefia)
hasta la pintura decorativa y el retrato.
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Adoracion de la rada Forma por Carlos II de Claudio Coello 1685-1690), en
la sacristia de El Escorial. Toda una galeria de retratos y una muestra de
preciosismo en los ropajes, con una perspectiva efectista que prolonga el escenario
real.

Domina las técnicas efectistas y teatrales, la perspectiva y los recursos
ilusionistas. En los retratos de corte muestra un detallismo minucioso —
herencia flamenca— y una técnica que destaca las figuras sobre fondo oscuro
o neutro imprimiéndolas una gran elegancia. Posee un dibujo preciso y un
perfecto tratamiento del espacio, donde hace gala de una gran escenografia,
como se observa en la Adoracion de la Sagrada Forma por Carlos II, en la
sacristia de El Escorial, comenzada por su maestro; constituye una galeria de
retratos y una muestra de preciosismo en los ropajes. En La Sagrada Familia
con san Luis, del Museo del Prado, recuerda los modelos de sacra
conversazione italianos.
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5
El Barroco monumental en la Espana del siglo XVvIII

EL REINADO Y LA SUCESION DEL HECHIZADO

Carlos II, apodado el Hechizado por sus problemas de salud, era un ser débil
y enfermizo, fruto de una larga cadena de uniones matrimoniales entre
miembros de la misma familia. Heredd la corona con tan solo cuatro anos, en
1665, a la muerte de su padre, Felipe IV. Durante su minoria de edad se hizo
cargo de la regencia la reina madre, Mariana de Austria, a quien asesoraba
una Junta de Regencia compuesta por seis miembros, tres del reino de Castilla
y tres del de Aragon. Pero quien realmente tenia captada la voluntad de la
reina y ejercia como gobernante de facto fue Nithard, un jesuita del Tirol que
ostentaba el privado cargo de confesor de su majestad. De modo que la
politica de validos continuo en ejercicio también durante este reinado.

Aprovechando las debilidades espafiolas, y dando rienda suelta a sus
ambiciones para ampliar su hegemonia en FEuropa, Luis XIV decidié
impugnar el testamento de Felipe IV, que desheredaba de los derechos
sucesorios a su hija, Maria Teresa, conforme a lo estipulado en el Tratado de
los Pirineos cuando se acordo su enlace matrimonial con el rey de Francia, y
tras alegar normas hereditarias que anteponian los hijos en primeras nupcias
—como era el caso de su esposa— frente a los habidos en segundos
matrimonios —del que habia nacido el recién proclamado rey, Carlos II—,
reclamé el Brabante y otra serie de plazas fronterizas en Flandes para su
esposa, Maria Teresa. Ante la negativa de Espafia, que alegaba lo acordado en
1659 cuando se firmo6 la Paz de los Pirineos, Luis XIV ordeno la invasion de
Flandes y la ocupacion del Franco Condado.

No obstante, ante el expansionismo francés, en Holanda e Inglaterra salto
la alarma y ambas potencias, junto a Suecia —tradicional enemiga de Francia
— firmaron la Triple Alianza para oponerse a la conquista de Flandes por las
tropas del Rey Sol. Este, viendo que se le venia una gran guerra encima, opto
por claudicar y firmé la Paz de Aquisgran (1668), conformandose con algunas
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plazas flamencas a cambio de abandonar el Franco Condado. Termino6 asi la
breve guerra que se llam6 de la Devolucién, porque hacia alusién a las
herencias de los citados derechos sucesorios o ius devolutionis.

Pero en la corte espafiola no bajaban las aguas calmas. El padre Nithard
perdi6 el escaso prestigio que tenia por el conflicto pasado y la reina se vio
obligada a destituirle ante la pujanza, ademas, de don Juan José de Austria,
muy querido por el pueblo, y a quien, para mantenerle alejado de palacio, se
le habia nombrado virrey de Catalufia. Aprovechando la ocasién, se present6
en Madrid, pero la reina, que no le podia ver, le ofreci6 el virreinato de
Aragén y el débil Juan José se conformd con ascender de categoria un
escalafébn —Aragon era mas importante que Catalufia— y se retird,
defraudando a todos.

La reina, nadando en un semillero de intrigas cortesanas, se dejo cautivar
por el Duende de Palacio, Fernando Valenzuela, quien por medio de su
matrimonio con una camarera real, habia logrado hacerse con el primer sitio
entre los cortesanos.

Con la mayoria de edad de Carlos II, que fue proclamada en 1675, nada
cambio a causa de las deficiencias mentales que arrastraba el infeliz joven, asi
que las intrigas y el desgobierno continuaron en palacio. Hasta que, en 1676,
caido al fin en desgracia el Duende, se present6 Juan José de Austria y, tras
enviar al destierro a la reina regente, se convirtié en el nuevo hombre fuerte
de Espafia.

Sin embargo, falto de prudencia, le falté también tiempo para meterse en
conflictos. Ante la invasion de Holanda por las tropas francesas, y temiendo
por la seguridad de la vecina Flandes, decidi6 firmar la Alianza de la Haya
con sus antiguos enemigos holandeses y entrar en guerra con la poderosa
Francia, quien después de apabullar a las tropas espafiolas en todos los frentes
(invasion de Catalufia y toma de Gerona, ocupacion nuevamente del Franco
Condado) accedi6 a firmar la Paz de Nimega (1679) a cambio de quedarse
definitivamente con esta ultima region y hasta catorce plazas flamencas:
Yprés, Cambrai y Valenciennes, etc. El Imperio espafiol en Europa iba
camino de quedarse en nada a principios del siglo siguiente.

Muerto a los pocos meses el ya desacreditado Juan José de Austria, la
reina madre, que volvio a palacio, encargo la privanza al conde de Oropesa.
Pero la escasa Optica politica de este nuevo primer ministro nos condujo a un
nuevo desastre. No se le ocurrié otra cosa que adherirse a la Liga de
Augsburgo, formada por Inglaterra, Holanda y el Imperio contra Francia por
sus pretensiones europeas —ocupacion entre otras de Estrasburgo—, lo que
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llevo al pais a una nueva guerra suicida contra el poderoso Rey Sol, quien
orden6 la invasion de Flandes y Catalufia, llegando a ocupar la misma
Barcelona en 1697 con la pretension de levantar a los catalanes contra
Espafia, algo que no termind de conseguir. Ademas, derrotado en varios
frentes de Europa, se avino a firmar la Paz de Ryswick (1697), por la que
hubo de devolver los territorios ocupados, con lo que Espafia evitd, en esta
ocasion, la pérdida de nuevas porciones de su cercenado Imperio. En el fondo,
Luis XIV buscaba crear un ambiente favorable en Espafia con vistas a la
sucesion de la Corona en la persona de su nieto, Felipe de Anjou, cuando el
enfermizo rey espafiol dejara este mundo, algo que parecia ya préximo, como
asi fue.

El fin del hechizo: guerra de sucesion espaiiola

Corria el afio 1700 cuando el rey Hechizado, Carlos II, que vivio muchos afios
mas de lo que nadie auguraba en aquel pobre nifio, raquitico y delicado desde
su nacimiento, entregd su espiritu y comenzaron a desatarse las intrigas y
pasiones por ocupar su trono, desposeido de su antiguo prestigio pero aun uno
de los mas importantes no solo de Europa sino del mundo, teniendo en cuenta
el gran imperio colonial de Espafia en América.

Ya en 1668, cuando el rey nifio contaba solo siete afios, el emperador
Leopoldo I de Austria y Luis XIV, previendo el proximo final de la criatura,
habian llegado a un acuerdo de reparticion del Imperio espafiol: Francia se
quedaria con Flandes, Napoles, Sicilia, el Franco Condado, Navarra, las
plazas del norte de Africa y el archipiélago de las Filipinas; mientras que el
emperador recibiria el resto de los reinos hispanos peninsulares y los
territorios americanos.

No obstante, la inesperada supervivencia del rey, enfermo durante treinta
y dos afios, a este acuerdo, dejo el mismo en papel mojado, también por las
guerras que sostuvieron las dos potencias entre si a lo largo de ese tiempo.

Ambos monarcas habian estado emparentados con el rey de Espafa:
Maria Luisa de Orleans, sobrina del Rey Sol, habia sido su esposa desde 1680
hasta 1689 en que fallecid, y la alemana Ana de Neoburgo, sobrina del
emperador Leopoldo, se habia convertido en su nueva conyuge.

Asi las cosas, hubo un segundo acuerdo (reparto de La Haya, 1698) entre
ambas potencias europeas por el que convinieron que el sucesor de Carlos II
fuera el principe José Fernando de Baviera, a cambio de que Francia se
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quedara con los dominios espafioles en Napoles y Sicilia mas la provincia
fronteriza de Guiptzcoa.

Todo quedo de nuevo en papel mojado, porque al afio siguiente fallecié de
manera imprevista el candidato. Se llegd entonces a un nuevo acuerdo
(segundo reparto de La Haya, 1700), por el que Espafia, Flandes y América se
adjudicaban al archiduque Carlos de Austria y las posesiones espafiolas en
Europa, ademas de Guipuzcoa, para Felipe de Anjou, nieto de Luis XIV.

Pero la corte de Madrid, que al parecer desconocia tales acuerdos, prefirio
optar en el dltimo momento por el pretendiente francés, en la certeza de que
arrimarse a Francia seria la tnica forma de mantener intacto el Imperio
espafiol, y el débil rey, moribundo, le declar6 heredero a la Corona en su
testamento.

Solo Luis XIV acepté dicha disposicion de ultima voluntad, las demas
potencias europeas, temerosas de que se rompiese el equilibrio europeo a
favor de Francia si el nuevo rey de Espafia, Felipe V, heredaba también la
Corona francesa, declararon nulo por incapacidad el testamento del rey Carlos
IT y firmaron la Gran Alianza de La Haya en apoyo del candidato Carlos de
Austria. Una nueva guerra estaba servida en las tierras y en los mares de
Europa y las colonias, la guerra de sucesion espafiola (1700-1713).

Retrato de Isabel de Farnesio, segunda esposa de Felipe V, por Van Loo, en la
Granja de San Ildefonso, Segovia.

Por lo que se refiere a Espafia, Felipe V fue reconocido como rey en todos
los territorios excepto en Catalufia, a pesar de que fue el tinico lugar donde
convoco Cortes. Pero, a pesar de que accedio a todas sus peticiones, entre
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ellas la de enviar dos barcos anualmente a comerciar con Ameérica, los
catalanes eran muy celosos de su autonomia y, aparte de que estaban seguros
de que la monarquia absolutista que iba a implantar el nuevo rey a imitacién
de la de su abuelo en Francia era incompatible con sus derechos historicos,
guardaban un especial resentimiento contra el pais vecino por su reciente
ocupacion del Rosellén y la Cerdafia, y malos recuerdos de la pasada
ocupacion de su territorio por los franceses. Asi que se pusieron del lado del
archiduque Carlos de Austria —a quien reconocieron como Carlos III— vy,
por el Pacto de Génova, en 1705, ingresaron en la Gran Alianza de La Haya,
al igual que Portugal, que también se habia puesto del mismo lado y, al poco,
toda la antigua Corona de Aragon: Valencia y Mallorca incluidas. Espafia se
habia seccionado en dos bandos.

Un afio antes, la escuadra inglesa habia ocupado Gibraltar —y ahi sigue
—. En 1706 Carlos de Austria desembarco en Barcelona dispuesto a iniciar
desde alli la conquista de toda la peninsula. Pero las tropas castellanas,
contrarias a un rey impuesto desde Catalufia, lograron la gran victoria de
Almansa (1707) y con ella la conquista de Aragon. Y al afio siguiente la de
Lérida y Tortosa, ya en territorio catalan.

Sin embargo, los vaivenes de la guerra se balancearon a favor del
archiduque y este logro recuperar Aragon y Valencia tras las victorias de
Zaragoza y Almenara, llegando, ademas, el pretendiente hasta Madrid en
1710.

Una nueva reaccion de las tropas castellanas, tras las victorias de
Brihuega y Villaviciosa, condujeron a la recuperacion de Aragon y Valencia
para la causa del Borbon, con el archiduque de Austria refugiado en
Barcelona ante la invasion del pais por los ejércitos del Rey Sol en 1711.

No obstante, la muerte de José I de Austria dejo la corona imperial en las
sienes de su hermano, el archiduque Carlos, pretendiente al trono de Espaiia,
por lo que el resto de potencias europeas (Inglaterra, Holanda y sus aliados)
vieron ahora el peligro de ruptura del equilibrio continental a favor de Austria
si el nuevo emperador alcanzaba también la Corona espafiola.

En consecuencia, y debido también al agotamiento de la guerra, se
iniciaron negociaciones de paz entre los dos bandos y ambos optaron por el
camino de en medio: fraccionar el Imperio espafiol y repartirselo.

Se llego asi al Tratado de Utrecht (1713) con Inglaterra, Holanda, Prusia y
Saboya, y el Tratado de Radstatt con el Imperio y Portugal (1714). «jLas
Espafias son grandes —como dira Valle Inclan en Los cruzados de la causa,

www.lectulandia.com - Pagina 137



primer relato de la trilogia La guerra carlista—, y, podian hacer particion de
buena conformidad!». El reparto quedo asi:

Felipe de Borbon fue reconocido rey de Espafia y las Indias.

Carlos de Austria obtuvo Flandes, Milan, Napoles y Cerdefia.

Saboya consiguié Sicilia.

Inglaterra se qued6 con Gibraltar y Menorca (conquistada en 1708),
amén de ciertas ventajas comerciales como el «navio de permiso», que
le daba derecho a enviar a Ameérica anualmente un barco con
capacidad para quinientas toneladas de carga.

En la Peninsula persistié la lucha, puesto que Catalufia se neg6 a aceptar un
monarca absolutista contrario a sus libertades historicas. Pero el abandono de
las potencias europeas, antiguas aliadas, que ya habian obtenido su porcion
del pastel espafiol, dejo a los catalanes, que luchaban «en defensa de sus
libertades y las de toda Espafia», solos ante el potente ejército franco-espafiol
al mando del duque de Berwick, que rode6 Barcelona hasta que la ciudad se
rindié, al cabo de catorce meses de sitio, el 11 de septiembre de 1714, fecha
en la que, desde 1980, se celebra la Diada o Dia Nacional de Catalufia en
conmemoracion de la derrota no sin lucha.

Al poco, se rindié también Alcudia, en Mallorca, con lo que toda Espafia
qued6 ya sometida al nuevo monarca, Felipe V, que entronizo la casa de
Borbon. Tres siglos mas tarde, exactamente, en 2014, subi6 al trono el altimo
descendiente por ahora de esa dinastia, con el mismo nombre, Felipe V1.

Los peores augurios de los catalanes no se hicieron esperar. En 1716, un
afio y pocos meses después de la conquista de Barcelona, Felipe V publico los
Decretos de Nueva Planta, por los que se dispuso la abolicion de la autonomia
politica de Catalufia, al igual que ya se habia hecho en 1707 en Aragoén y
Valencia, asi como en Mallorca en 1715.

LA ARQUITECTURA REGIONAL

El siglo xviil fue una etapa de gran actividad constructiva, tanto en la capital
de Espafia como a lo largo de los focos regionales. Se llevaron a cabo
importantes reformas en las catedrales de Santiago, Lugo, Valencia o Murcia,
asi como en las goticas de Castilla y Leon, Aragon y Cataluifia, sin olvidar el
foco madrilefio, que irradia por ambas mesetas, y la gran obra siguiente, que
arranca de la pasada centuria.
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Tras varios cambios de criterio por parte del cabildo zaragozano, los
planos del nuevo templo de El Pilar fueron realizados por Herrera el Mozo:
planta rectangular y cuatro torres, una en cada angulo; al interior, tres naves,
con el coro, el altar mayor bajo la cipula y la santa capilla en la central;
capillas en los cuatro lados. Se comenz6 en 1681, aunque en 1695 se recurrio
al primer arquitecto, Felipe Sanchez (m. 1712), que habia sido despedido,
pero no se aceptaron sus soluciones e intervino también Teodoro Ardemans.
El dia de la Patrona de la Hispanidad (12 de octubre) de 1718 se inauguré el
templo sin estar concluido. Los nuevos directores de obra fueron Domingo
Yarza y Guillén de Rocafull, quienes proyectaron la construccién de once
cupulas, de ellas, dos elipticas (capilla del Pilar y coro), cuatro hemisféricas
en las naves laterales y el resto vaidas.

A mediados de siglo, Ventura Rodriguez (1717-1785), el ultimo gran
arquitecto barroco, que presenta notas de monumentalidad, puente con el
Neoclasicismo, traz6 una nueva reforma de este gran templo cuadrilongo —
incluyendo la santa capilla a modo de baldaquino, que realizara Ramirez de
Arellano—, cuyas torres, que al igual que las fachadas también habia
disefiado sin que se llegaran tampoco a ejecutar, no se acabaron de rematar
hasta 1961.

£ \ i 2
Vista parcial de El Pilar de Zaragoza, reformado por Ventura Rodriguez tras las

primeras trazas de Herrera el Mozo. Destaca la ctipula semiesférica. Al fondo, dos
de las cuatro torres. Foto: Janire.

-

En Galicia el principal representante de la arquitectura barroca fue
Fernando Casas Novoa (c. 1670-1750). Se inicio en el claustro de la catedral
de Lugo bajo la batuta de fray Gabriel de las Casas. Posteriormente, realizd el
convento de las Capuchinas en La Corufia y el de Belma en Santiago. En
1711 fue designado maestro de obras en la catedral compostelana, donde
continuo los trabajos de Andrade en la capilla del Pilar. Su obra cumbre fue la
monumental fachada del Obradoiro (1738-1749), con su concepcion vertical y

www.lectulandia.com - Pagina 139



ascensional mediante 6rdenes de columnas superpuestos y el escalonamiento
de las torres, junto con una profusa decoracién geométrica —que en sus
filigranas recuerda las obras de orfebres, de ahi el nombre: Obradoiro—,
consiguen, a la vez, proteger el Portico de la Gloria —esta fue la principal
finalidad de la construccion— y proporcionar iluminacion a la nave a través
de las grandes cristaleras, lo que provoca el asombro del peregrino.

Realiz6 también en Santiago la portada principal y las trazas del retablo
mayor de la iglesia (1730) del monasterio de San Martin Pinario.

Monumental fachada del Obradoiro en la catedral de Santiago de Compostela, obra
cumbre de Casas Novoa. Los érdenes de columnas superpuestos y el
escalonamiento de las torres proporcionan verticalidad. Foto: Oliver Fernandez.

En la catedral de Lugo dirigio desde 1712 el claustro catedralicio, iniciado
por fray Gabriel Casas en 1709. De planta rectangular, consta de un solo piso
formado por cinco grandes arcadas en cada lado separadas por dobles
pilastras toscanas. Construy6 también la capilla de Nuestra Sefiora de los Ojos
Grandes (1726-1736), en novedosa planta de cruz griega potenzada, con sus
cuatro brazos cubiertos con bdvedas de cascaron gallonadas y cupula
semiesférica con linterna en el crucero, apoya sus doce nervios sobre la
cornisa volada.

En Astorga (Leo6n) se levant6 la fachada de poniente de la catedral, obra
de Manuel de la Lastra Alvear, que sucedi6 a su padre, Francisco, al frente de
las obras. Tras €l intervinieron Pablo Antonio Ruiz (1710) y los escultores
Antonio y Pedro de Valladolid. Se compone de un hastial central con triple
portada enmarcado por dos torres cuadradas gemelas de cinco cuerpos
rematadas por capiteles de pizarra con linterna, que sobresalen en planta,
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aprovechandose su cuerpo bajo para capillas, como en la catedral de Ledn.
Columnas ajarronadas —tipicas del barroco leonés— se suceden a lo largo
del cuerpo central, unido a las torres por medio de arbotantes y rematado, a
imitacion de la renacentista que tuvo la Pulchra leonina hasta fines del siglo
XIX, por una peineta entre dos columnas como las citadas, calada con una
roseta y terminada en frontén con volutas y tres ornamentados pinaculos. La
portada central destaca bajo un poértico adelantado al plano en forma de
exedra —inspirado, segin E. Morais, en Santa Maria de Viana, Navarra—
coronada a modo de retablo por un cascaréon decorado con el relieve del
Descendimiento flanqueado por la Expulsion de los mercaderes y la Mujer
adiltera; la puerta de entrada se abre bajo arco polilobulado. Una
ornamentacion exuberante de raiz plateresca a base de putti, hojarascas
carnosas, grutescos, como en horror vacui, cubre la superficie.

Detalle de la fachada principal de la catedral de Astorga. Columnas abalaustradas,
con decoracion profusa, recorren el hastial central, que muestra como si fueran sus
entrafias, al igual que la Pulchra leonina, los arbotantes que la soportan. Foto:
autor.

En Madrid, Pedro de Ribera (1683-1742) fue autor, entre otras obras, de la
iglesia de Montserrat (1720), que corresponde a la época central de su vida,
donde muestra interés por lo italiano y gran técnica en el uso de la decoracidn.
Esa cualidad llega al maximo en la fachada del antiguo hospicio de San
Fernando (1726), con la que dota al edificio de un dinamismo efectista a
través del juego ornamental y no de las lineas arquitecténicas. Esta fue una de
sus caracteristicas, entre las que también pueden verse recuerdos de los
italianos Borromini y Guarini.

De la familia Churriguera el mas significativo es José Benito (1665-1725),
arquitecto y escultor. Entre sus primeras obras se halla la capilla del Sagrario
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de la catedral de Segovia (1686), en colaboracion con J. Ferraras. En Madrid
realizd, entre otras obras, la fachada de la iglesia de San Cayetano, la fachada
de la iglesia del desaparecido convento de Santo Tomas y el palacio-iglesia de
Nuevo Baztan, incluido en el disefio urbano hipodamico —calles en
cuadricula o damero— encargado por Juan de Goyeneche.

Su hermano Joaquin (1674-1724) trabajo también en la catedral nueva de
Salamanca, donde cerr6 el cimborrio del crucero inspirandose en la béveda
estrellada calada de nervios cruzados de la catedral de Burgos, pero el
terremoto en Lisboa de 1755 caus6 su ruina y hubo que rehacerlo con una
cupula neoclasica. En la de Leon, ejecut6 el remate en floron de la torre de las
Campanas (1714) y contribuy6 a las obras de salvacion del templo, que
amenazaba ruina, levantando cuatro grandes pindculos para acentuar el
empuje vertical sobre los pilares del crucero que soportaban la ctpula
antinatura que el arquitecto Naveda habia construido rompiendo el sistema
gébtico de contrarrestos. En 1717 comenz6 el colegio de Calatrava en la capital
salmantina, que terminaria, tras su muerte, Jeronimo Garcia de Quifiones, que
elimino los adornos barrocos del exterior, en conflicto con la nueva corriente
neoclasica. Suyo es el disefio del monumental retablo mayor de la iglesia de
Santiago Apostol en Medina de Rioseco, con tallas de Tomas de Sierra, asi
como el del oratorio de la catedral de Leon, tallado en 1730 por Pedro de
Valladolid y dorado por Diego de Avendafio.

Plaza Mayor de Salamanca termmada por Garma de Qumones autor también del
edificio del ayuntamiento, en la foto. Foto: autor.

Alberto, también hermano de los anteriores (1676-1750), realizo la
sacristia y trazé la silleria de coro (1724) de la catedral nueva salmantina.
Comenzo la plaza Mayor de esta ciudad (1728), que termin6 en 1755 Andrés
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Garcia de Quifiones (1709-1784) con el edificio de las Casas Consistoriales y
su aulico programa iconografico en los medallones de la fachada, al estilo de
San Marcos de Leon, representando aqui reyes, militares, santos, sabios de la
patria. En 1729 trazé el cuerpo superior de la fachada de la catedral de
Valladolid, obra que habia dejado inconclusa Juan de Herrera.

Los Churriguera dieron nombre a un estilo (el churrigueresco),
caracterizado por la profusion decorativa tanto en fachadas como en interiores
y retablos, que combina influencias nacionales, como el plateresco, e italianas
procedentes de Borromini y Guarini. Tuvo una gran difusion en Iberoamérica,
manifestandose en los templos y edificios civiles coloniales a través de un
fastuoso recargamiento decorativo.

Algunos autores, como Menéndez Pelayo y José Maria Quadrado,
consideraron que fue una degeneracion delirante, excesiva, del Barroco. Sin
embargo, actualmente, se cree que constituye una experiencia artistica o un
momento de ensayo hacia nuevas formas en el desarrollo del estilo en Espafia.

! 8 B

Fachada de la Universidad de Valladolid, cuya decoracion escultérica fue obra de

los Tomé, representando, entre otras, alegorias de las materias que se impartian y
las estatuas de los reyes que protegieron la institucion. Foto: autor.

Los Tomé fueron una familia de arquitectos y decoradores espafioles del
siglo xviir. Antonio y sus hijos Narciso y Diego realizaron la labor escultorica
de la ornamental fachada de la Universidad de Valladolid, trazada por fray
Pedro de la Visitacion en 1715. Tras un atrio delimitado por dieciocho
columnas rematadas con figuras de leones que sostienen el escudo real, cuatro
columnas corintias gigantes —dos a dos— sobre altos basamentos destacan la
portada, sobre la que se levanta el atico, en cuya hornacina central figura la
alegoria de la Sabiduria pisando a la Ignorancia. Remata una doble peineta,
calada en su piso bajo por un 6culo entre dos pinaculos que se repiten en el
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segundo cuerpo. Sobre la balaustrada, las estatuas de los reyes que
protegieron la institucion: Alfonso VIII, Juan I, Enrique III y Felipe II. En los
intercolumnios y sobre la puerta, alegorias de las materias que se impartian:
Teologia, Retérica, Geometria, Derecho Canénico y Civil, Astrologia,
Medicina, Filosofia e Historia. Ademas del escudo de la universidad y otros,
hay motivos como guirnaldas y tarjetas que completan la decoracién.

Fachada de la iglesia de San Juan de Letran, «la obra mas genuinamente barroca de
Valladolid, por su movimiento, en forma ondulada, y por su jugosa
ornamentacién» (Martin Gonzdlez). Foto: autor.

«La obra mas genuinamente barroca de Valladolid, por su movimiento, en
forma ondulada, y por su jugosa ornamentacion», dice Martin Gonzalez, es la
fachada de la iglesia de San Juan de Letran, terminada por Matias Machuca
en 1739, con sus ocho columnas de fustes bulbosos, muestra del artificio de
este estilo.

Otro foco importante se halla en Andalucia. Vicente Acero y Arebo
(1675-1739) trazo los planos para la catedral nueva de Cadiz, pero ante las
divergencias con el cabildo por la doble cupula proyectada y la cimentacién
de las gigantescas torres de cien metros de altura y cuatro cuerpos
octogonales sobre los que descansarian otros dos circulares, presentd su
dimision. El arquitecto Torcuato Cayodn redujo los pisos a cuatro (1775) y
Manuel Machuca y Vargas a los tres actuales (1789), que se erigieron en el
siglo xix. La fachada principal, enmarcada por dos torres octogonales, se
disefio en tres calles concavas y convexas, al estilo borrominesco, con dos
cuerpos superpuestos rematados por un gran oOculo que terminaba en un
front6n circular partido. El actual remate en fronton triangular es de Cayon y
la estructura definitiva, tras otras intervenciones, de Machuca. La planta, con
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girola de once capillas poligonales, esta inspirada en la catedral de Granada,
de Siloé, si bien las naves se reducen de cinco a tres. La cupula sin linterna
del crucero es del siglo xix. Recomendado por Blas Antonio Delgado,
discipulo de Lopez de Rojas, Acero fue llamado para acometer las obras
paralizadas de la catedral de Guadix. Desmont6 las bovedas inmediatas a la
ctupula con la intencion de construirla semiesférica en lugar de ovalada como
habia proyectado Diego de Siloé. Tras su marcha, se hizo cargo de las obras
temporalmente Gaspar Cayon. Las retomo en 1738, aunque solo por tres afios,
hasta el nuevo retorno de este. Pasado el segundo tercio de siglo se termind la
fachada principal.

Profusamente decorada a modo de retablo, se caracteriza por su
horizontalidad; consta de tres pisos y tres calles divididas por grupos de
columnas que separan las portadas —la principal bajo arco escarzano—,
cuyos espacios libres se destinaron a imagenes apostolicas destruidas por la
barbarie en 1936. En el segundo cuerpo luce en el centro el medallon de la
Encarnacion, y un gran oculo en cada uno de los laterales. Al interior,
presenta tres naves con capillas, girola con abside poligonal en la cabecera y
crucero poco marcado en planta cubierto con ctpula.

En 1704 Hurtado Izquierdo (1669-1725) trazo el sagrario de la catedral de
Granada, en el que trabajo hasta 1717, en que fue sustituido por José de Bada,
autor del tabernaculo de marmoles. Es una sala en forma de cruz griega
inscrita en un cuadrado con un abside poligonal en cada brazo cubierto con
boveda vaida mientras los espacios angulares se cierran en arista. En la
decoracion escultdrica trabajaron Vera Moreno y Tomas Valero.
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concavo convexo, comenzada por Rodolfo y terminada por los Vergara.

En Levante destacan dos obras principales, que realizaron otros tantos
artistas.

Conrado Rodolfo (m. 1732), de origen aleman, escultor de camara del
archiduque Carlos VI de Austria, comenz6 entre 1703 y 1707 la fachada
principal o de los Ferros (por la reja de hierro que cierra el atrio) de la
catedral de Valencia. En el disefio de la obra se observan sus conocimientos
del Barroco italiano (especialmente de la iglesia de San Lorenzo de Turin),
mediante, por primera vez en la arquitectura espafola, el juego dinamizador
de las lineas céncavas y convexas, con las que consigue ampliar 6pticamente
el escaso espacio disponible. Construyd solamente el piso bajo, que tuvieron
que continuar tras su partida a causa de la derrota de su sefior en la guerra de
sucesion, Francisco Vergara el Viejo (1681-1753) y su hijo, el Joven, de
quien luego hablaremos como escultor. Finalizada en 1740, muestra
decoracion de tipo rococé en los motivos escultéricos que la adornan, como el
grupo de angeles adorando a la Virgen.
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combina formas concavas y convexas que rompen la sensacion de frontalidad y
crean claroscuros efectistas.

De Jaime Bort (m. 1754) la principal obra fue la fachada de la catedral de
Murcia (1742-1754), realizada a modo de gran retablo, con abundante
decoracion y figuras en intercolumnios y hornacinas, combina formas
concavas y convexas que rompen la sensacién de frontalidad y crean
claroscuros efectistas. Fue continuada desde el segundo piso y rematada por
Pedro Fernandez en forma de cascarén abocinado que se abre sobre el frontén
curvo de la calle central, en 1751.

LAS PLAZAS MAYORES, CENTRO DEL DESARROLLO URBANO

La arquitectura de las ciudades barrocas tiene su base en el urbanismo
renacentista, para el cual la planimetria de la urbe debia ser un reflejo del
orden y la armonia del universo. Sin embargo, ese rigido esquema geométrico
de la planificacién regular dejo de tener un caracter obligatorio durante la
época barroca.

En Roma el papa Sixto V emprendi6 una gran reordenacion urbana, que
encargd en 1595 a Domenico Fontana con el objeto de habilitar la superficie
de la ciudad antigua para construir edificios representativos, nueva insignia de
la Urbe Eterna.

Asi, se trazaron diversos ejes viarios desde la periferia hacia el centro, que
desembocaban en una gran plaza, transformada en el eje a partir del cual se
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urbanizaban los barrios adyacentes. Como punto de referencia visual se
instalaron los obeliscos en el centro de las mismas.

La organizacién de las plazas tuvo una importancia decisiva en la
planificacion de la ciudad.

Durante el Renacimiento tardio y el primer Barroco se urbanizaron las
ciudades de acuerdo con planos radiales y plazas cerradas en todos sus lados
—Place Royal de Paris, Piazza del Popolo en Roma—, pero con el desarrollo
del Barroco pleno la nueva tendencia se manifesto en la sucesion de plazas
para unir las diferentes estructuras espaciales.

En la ciudad francesa de Nancy, por ejemplo, se llevo a cabo la union de
tres plazas para enlazar la Vieille Ville con la Ville Neuve (la ciudad vieja y
la nueva). En la inglesa de Bath, que a lo largo del siglo xviir se convirtio en
una ciudad balneario por sus aguas termales y alcanz6 gran afluencia de
visitantes, atraidos también por la estancia en ella del rey Carlos II, se
llegaron a realizar, como veremos en el capitulo 8, tres complejos
urbanisticos.

En Espafia, la necesidad de grandes espacios urbanos para acoger al
pueblo en las grandes solemnidades publicas hizo necesario la creacion de
nuevos recintos, iniciandose asi la construccion de las plazas mayores, lugar
de confluencia urbana como antiguamente lo habian sido el dgora griega, el
foro romano o el zoco musulman.

Los antecedentes mas cercanos se hallan en la Baja Edad Media: la
administracion de justicia —instalacion en su centro de los rollos o picotas—,
la actividad mercantil provocada por las ferias, la construccién de edificios
municipales en sus flancos —a excepcion de Madrid, donde el ayuntamiento
se levantd en otra plaza cercana— como la Casa de la Panaderia, la de la
Carniceria, la Alhéndiga, etc. A estas funciones se sumé la celebracion de
espectaculos publicos —toros, teatro, juegos de cafias— y religiosos: Corpus
Christi, usos litdrgicos si se halla frente a la catedral —Cuenca—, autos de fe.
De ahi también que las casas que la forman estén repletas de ventanas y
corredores. En su centro se instalaron tablados en lugar de obeliscos o
estatuas como en Francia.

Construidas generalmente en el centro de las ciudades, también se hizo en
las vias de salida hacia las murallas, por los arrabales donde se celebraban
ferias o mercados; cumplieron en el primer caso la funciéon de nodos de
comunicacion a partir de los cuales se articulaba el entramado viario; en el
segundo ejemplo, dieron lugar al nacimiento de un nuevo nucleo urbano.
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De planta rectangular, pueden estar abiertas a las calles adyacentes —
Valladolid, Le6n— o bien desembocar estas en ellas a través de arcos bajo las
casas —Salamanca—.

La mayor proliferacion se dio en ambas Castillas, Le6n y Extremadura,
aunque existen por toda la Peninsula. La primera, que servira de modelo, fue
la de Valladolid, cuya traza rectangular, obra de Fernando de Salamanca, data
de 1561, tras el incendio sufrido por la antigua. La siguiente fue la de Madrid,
de la que hemos hablado anteriormente, que erroneamente L.ozano Bartolozzi
incluye en la proporcion aurea por sus medidas de 120 x 94 metros, cuando
para que ello fuera asi deberia contar su lado largo 152 metros, que es el
resultado de multiplicar el lado corto por el nimero de oro (1,618).

Mirador o Balcén del Pueblo en la plaza Mayor de Leén, la segunda gran plaza
barroca en el reino de Castilla tras la de Madrid. Foto: autor.

«La segunda gran plaza barroca que se levanta en Castilla» (asi dice
Ramallo Asensio) es la de Leon, tras el incendio de 1654, rematada en 1677,
después de que Francisco del Pindal sustituyera en el lado oeste la antigua
Panaderia, obra de Francisco de la Lastra, por el Mirador del Pueblo (1675),
que cuenta con dos pisos de balcones corridos y en cada esquina una torre
cuadrada rematada con capitel de pizarra. En las otras tres alas, dos plantas de
viviendas —de balcén corrido en la primera— y soportales bajo arcos de
medio punto que conducen a las calles adyacentes, quiza de origen italiano
como el primer tracista, el jesuita italiano Antonio Ambrosio, al decir de
Gomez de Ceballos y Campos Sanchez-Bordona; una innovacion que repicara
en otras como la de la Corredera de Cordoba.

Sobre todas, la monumentalidad borbonica de la de Salamanca, que ya
hemos comentado.
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BARROCO MONUMENTAL: LOS GRANDES PALACIOS

La construccion de los grandes palacios recayé en arquitectos extranjeros.
Continentes de un gran niumero de obras de arte, después de su edificacion no
dejaron de continuar atesorando joyas artisticas a medida que nuevos
monarcas los iban ocupando.

El 7 de abril de 1738 comenzaron las obras del nuevo Palacio Real que
sobre las ruinas del antiguo Alcazar de los Austrias, devastado cuatro afios
antes por un incendio, decide edificar para su residencia en Madrid Felipe V.
Tras un inicial proyecto de Juvara, los planos definitivos —mas acordes con
las posibilidades econémicas— son del también italiano Sachetti, que
aprovecha algunas proyecciones de su compatriota.

No vera el edificio terminado Felipe V ni tampoco su hijo Fernando VI.
Sera Carlos III el primer monarca que lo habite, el primero de diciembre de
1764, casi treinta afios después de haberse puesto, a cuarenta metros de
profundidad, la primera piedra, acompafiada de una cajita de plomo que el
intendente de la Real Camara, marqués de Villena, deposit6 en nombre del
rey y que contenia unas monedas de oro, plata y cobre acufiadas en Espafa y
Ameérica.

Edificado en piedra granitica de Guadarrama para los basamentos y muros
lisos y piedra blanca de Colmenar en columnas, pilastras, etc.; su puerta
principal da a la plaza de la Armeria, por la que se accede a la gran escalera
de marmol, obra de Sabatini, que consta de un tramo de subida y otro de
bajada. Posteriormente, se accede a las distintas dependencias: alabarderos —
cuerpo de guardia— salon de Columnas, estancias de Carlos III: saleta,
antecamara y salon de Gasparini, en la que el rococé campa en la decoracion:
los estucos chinescos se desbordan en la boveda, los mosaicos de marmoles
de colores en el suelo, todo dirigido por el pintor y decorador italiano de
quien toma el nombre. Sobre la chimenea, el reloj con autématas vestidos a la
moda de la época, que bailan cuando, al dar las horas, un pastor sentado toca
la flauta. También sobre pavimento disefiado por el mismo artista, la Saleta de
Porcelana, cuyas paredes y techo se hallan recubiertos por entero de este
material sujeto a un armazon interior de madera, procedente de la Real
Fabrica del Buen Retiro, al igual que en Aranjuez.
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Sal6n del Trono ael. ﬁéi;éio Real o de Oriente de Madrid. Cuatro leones de bronce

dorado custodian a sus pies la sede de los monarcas, rodeados de espejos con
marcos rococo, lamparas de arafia, estatuas...

Entre otras dependencias, destaca por su suntuosidad el Salon del Trono,
Salon de Embajadores en tiempos de Carlos III. Paredes tapizadas en
terciopelo rojo, espejos de marcos rococo, lamparas de arafa, estatuas, etc.,
hacen la corte a los dos tronos a cuyos pies posan cuatro leones de bronce
dorado que apoyan su pata sobre una bola, parte de los doce que habian sido
adquiridos por Velazquez durante su segundo viaje a Italia para adornar el
Salon de los Espejos del antiguo Alcazar. Todo bajo la boveda pintada al
fresco por Tiépolo con el tema La grandeza de la monarquia espafiola con
sus provincias y Estados.

En Aranjuez existia un complejo creado por los Austrias. En 1561 se
habia comenzado el palacio de Felipe II, que era de planta cuadrangular. En el
extremo sur se hallaba la capilla proyectada por Juan Bautista de Toledo,
cubierta por una gran cupula que destacaba exteriormente. En el extremo
contrario se construyo otra gemela en tiempo de los Borbones.

En 1731 Bonavia inici6 las nuevas obras, pero se produjo un incendio en
1748. Con Fernando VI se fue ampliando el palacio. Su estatua, entre las de
Felipe II y Felipe V, preside el atrio o frontispicio. En los jardines se
construyo un embarcadero para los espectaculos acuaticos.

Se trata de una construccion de dos plantas —edificada con ladrillo visto
y piedra blanca de Colmenar— con sendas torres en cada lado y fachada a
Occidente, a la que Sabatini afiadié otras dos laterales en 1771, dandole la
forma de U para crear un patio o cour d’honneur delante de la fachada
principal, al estilo francés.

En el interior abundan esculturas y pinturas; destaca la Sala China, con los
techos y paredes recubiertos totalmente de placas de porcelana del Buen
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Retiro.

El complejo incluye la iglesia de San Antonio y la Casita del Labrador,
situada en el extremo oriental del jardin del Principe. Consta de tres alas y fue
construida en tiempos de Carlos IV, en estilo neoclasico.

A los pies de Pefialara, ya Enrique IV, aficionado a la caza, habia fundado
una ermita dedicada a san Ildefonso. Los Reyes Catolicos pusieron el lugar
bajo el dominio de los monjes jeronimos del cercano monasterio de El Parral,
quienes construyeron en el lugar una hospederia y una granja. En 1720 Felipe
V lo adquiri6 con el fin de levantar un palacio veraniego.

Las obras del real sitio de La Granja de San Ildefonso las comenzo
Teodoro Ardemans, que disefid6 una planta rectangular con torres en los
angulos; pero ante su temprano fallecimiento, se hicieron cargo de las mismas
Procaccini y Subisati, imponiéndose asi las influencias italianas y francesas
en sintesis con el barroco espafiol.

Ambos ampliaron el edificio con plantas de tres alas, dando lugar al patio
de la Herradura —asi llamado por su forma concava—, al suroeste, y al de los
Coches al noroeste, con lo que se incorporaron dos cours d’honneur.

o e "“ '|L ?w‘:i-. = g . J'll[.
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Cascada Nueva yarterfe grande del palacia de La anja (1821), segtin grabado
del pintor italiano Fernando Brambilla, Palacio Real de Aranjuez, Madrid.

Posteriormente se encargd de las obras Juvara, quien junto con Sachetti
realizé los planos de la fachada que da al jardin, donde dejé la impronta del
barroco tardio romano. Cuatro columnas y pilastras colosales la flanquean.

En el interior abundan las obras de arte barrocas y posteriores, originales o
copias: cuadros, espejos, muebles, cortinas, jarrones, etcétera.

Los jardines, cascadas y fuentes imitan a Versalles y a los desaparecidos
castillos-palacio de Marly y Saint-Cloud. Fueron trazados por los franceses
René Carlier y Etienne Boutelou. Los juegos de agua son espectaculares en
las veintiuna fontanas mitologicas de plomo pintadas imitando bronce, entre
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las que sobresalen: la Fama, los Bafios de Diana, la Gran Cascada, la Carrera
de Caballos (Neptuno, el Mascaron y Apolo), la de Diana...

La colegiata, adosada a la fachada posterior del palacio, no se termino
hasta 1785. Proyectada por Sabatini, tiene fachada convexa, inspirada en la
Colegial de Salzburgo, que inici6 Fischer von Erlach casi un siglo antes
(1696). En su interior se hallan los sepulcros reales de Felipe V y su segunda
esposa, Isabel de Farnesio.

LA IMAGINERIA POLICROMADA EN EL SIGLO XVIII

Aunque tarde, llega ahora la influencia de Bernini a Espafia, se aminora asi la
grave y tragica escultura clasicista del siglo anterior. Aparece el movimiento,
la agitacion en ropas y cabellos, las actitudes violentas y el sentido pictorico
de la composicion, que no pueden cubrir totalmente el naturalismo autoctono
hispano, salvo en Murcia, ayuna de dicha tradicion.

Andalucia

José de Mora (1642-1724), que se inicio con su padre, Bernardo, se centro en
las figuras de bulto redondo, con numerosos postizos, y no trabajé nunca los
retablos ni el desnudo. Seguidor de Alonso Cano, en Granada se hallan sus
mejores obras, que oscilan entre la elegancia (San Bruno de la sacristia de la
cartuja) y lo patético: Ecce Homo y Dolorosa del monasterio de Santa Isabel
la Real o Santisimo Cristo de la Misericordia en la parroquia de San José de
El Albaicin.

Su hermano Diego (1656-1729) destaca por su modelado blando y las
lineas quebradas. Seguidor también de Alonso Cano, se le pueden atribuir una
Inmaculada en la colegiata, un San Antonio en la iglesia de las Angustias y la
Virgen de la Merced en la iglesia de San Ildefonso.

Discipulo suyo fue José Risuefio (1665-1732), que también fue pintor en
la linea de Cano y la elegancia de Van Dyck. Se caracteriza por la blandura de
su modelado y el tono vital de su obra, en la que son frecuentes nifios
robustos de pieles sonrosadas, sin olvidar, a veces, el patetismo en la linea de
Mena, como se observa en la imagen de San Juan de Dios, si bien la
Dolorosa de la capilla real se acerca mas al Ecce Homo de Mora. Como
imagen de vestir tiene la Esperanza de Santa Ana.
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Santisimo Cristo de la Misericordia de José de Mora, en la iglesia parroquial de
San José del Albaicin (Granada). Muestra del patetismo que maneja este escultor.

Su riqueza decorativa aparece en el relieve de la Anunciacion de la
portada principal de la catedral: angelitos entre nubes, cortinajes...

Discipulo también de Mora fue Torcuato Ruiz del Peral (1708-1773),
aunque por poco tiempo ante la temprana muerte de aquel. PracticO una
escultura mas realista que sus antecesores, no carente de efectos dramaticos
cual los imagineros del xvii. Su primera obra importante se halla en el coro de
la catedral de Guadix, donde realizo varias estatuas: san Bruno, san Anton,
san Francisco de Paula y otras, perdidas en el 36. Se conservan en Granada
varias obras como una cabeza cortada del Bautista en la catedral y la Virgen
de las Angustias en Santa Maria de la Alhambra, muestras del arte del dltimo
imaginero barroco andaluz.

Entre los discipulos de Pedro Roldan, aparte de su hija Luisa, descuella
Pedro Duque Cornejo y Roldan (1677-1757), caracterizado por el vuelo de los
ropajes y el dinamismo. Comenzo trabajando en su Sevilla natal (el
desaparecido retablo del Sagrario, donde labré el marmol, y el retablo de la
Virgen de la Antigua, ambos en la catedral) y luego en Granada, donde se
encuentra Virgen de las Angustias y otras imagenes en este templo de su
advocacion, retablo de la antigua en la catedral y sagrario de la cartujalll,
donde colaboré con Hurtado Izquierdo, dejando su mejor obra en una estatua
de la Magdalena.

Estuvo en Madrid y, ademas de los retablos de San Luis de los Franceses,
intervino en el sagrario de El Paular: imagenes de san Pedro y san José.

Su ultima obra fue la silleria de coro de la catedral de Cérdoba, en madera
de caoba, con relieves donde domina en exceso la linea curva.
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Castilla

Aparte de las dos grandes familias de arquitectos y escultores que destacan en
Castilla, los Churriguera y los Tomé, de los cuales ya hemos hablado, hay que
citar a otros dos maestros:

Alejandro Carnicero (1653-1756) trabajo en los relieves de la silleria de
coro de la catedral Nueva salmantina, asi como en la del monasterio de
Guadalupe y en el retablo mayor de la catedral de Coria, e intervino en las
estatuas de piedra de los reyes en el palacio de Oriente de Madrid y en los
medallones de la plaza Mayor de Salamanca. Fue autor también de pasos
procesionales como el de Los Azotes, asi como varias tallas del desaparecido
organo de la catedral de Leodn, entre las que destaca una de Santa Cecilia
sentada en actitud de tocar el organo, que, por testimonio de Cean Bermudez
en su Diccionario donde se recogen datos de Isidoro Carnicero, hijo del
maestro, fue realizada por este, mostrando similitud, segin Rivera Blanco,
con las mencionadas obras del artista y, especialmente, con San Miguel
Arcangel de Nava del Rey, en linea con «los influjos cortesanos de origen
francés que caracterizan su ultima etapa».

Juan Alonso Villabrille y Ron (c. 1662-c. 1733) es el mismo Juan Ron que
tuvo actividad en Madrid a principios del siglo xviii, segin demostré6 Emilio
Marcos Vallaure. Escultor, cuyo estudio se ha revitalizado en las ultimas
décadas, su obra esta muy discutida, siendo en la mayoria de los casos de
atribucion dudosa. Exhibe un estilo plenamente barroco, de fiel realismo y
buisqueda constante de los efectos dramaticos. Asi lo demuestra en una de sus
obras ciertas: Cabeza de San Pablo (1707), del Museo Nacional de Escultura
de Valladolid. Se le atribuye, asi mismo, un San Joaquin en el mismo museo
y, segun Martin Gonzalez, San Agustin y la Familia de la Virgen. Obra
probable, segtin Alvarez Lopera, es un busto de San Pablo que se halla en el
Museo Cerralbo de Madrid, que se relaciona también con su estilo «y muy
digna de este gran escultor», segun F. Llamazares —quien también
document6 ambos bustos de la Virgen y san Juan en la colegiata de San
Isidoro de Leén—, una imagen de san Joaquin en el retablo de San Francisco
Javier de la iglesia de Sancti Spiritus de Astorga. En colaboracion con el
artista siguiente labré las estatuas en piedra de san Isidro Labrador y santa
Maria de la Cabeza en las hornacinas del puente de Toledo (Madrid), siendo
también obra suya la de San Fernando recogiendo las llaves de Sevilla en la
fachada del antiguo hospicio.
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En el taller de Villabrille inici6 su formacién Luis Salvador Carmona
(1708-1767). Coincidio6 con la época en la que, sin abandonar el dramatismo
que habia caracterizado a la imagineria policromada espafiola del siglo xvii,
se dio una predileccion por temas de caracter amable como la infancia de
Jesis y la vida de la Virgen. Supo introducir la dulzura y sensibilidad
dieciochesca sobre la base del naturalismo castellano, evolucionando incluso
hacia el neoclasicismo en la udltima etapa de su vida. Lo principal de su
produccion se encuentra dentro del campo de la imagineria policromada:
santos, virgenes, Piedad, en las que muestra rasgos tipicos de su estilo como
mano derecha muy extendida, barbas y cabellos cortos, vestimentas agitadas
quebradas en pliegues angulosos para aportar mayor dinamismo, etcétera.

el fino estudio anatémico del estilizado cuerpo de Cristo desplomado. Foto del
autor, publicada con la autorizacién del sefior cura-parroco.

Murcia y Levante

Francisco de Salzillo y Alcaraz (1707-1783) realiz6 gran cantidad de
imagenes en Murcia, su ciudad natal, con profundo caracter de devocion
religiosa al modo italiano —fue hijo de un escultor de Capua, Nicolas—,
dirigidas a los fieles, una religiosidad sentimental y sencilla con la intencion
de aproximar el mundo sacro y celestial al humano. Supo combinar la
perfeccion italiana con el dramatismo de la imagineria religiosa nacional,
siendo el ultimo escultor que prolonga la teatralidad del barroco espafiol hasta
bien entrado el siglo xviiI.
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Virgen de la Leche de Francisco Salzillo. Se encuentra en la catedral de Murcia.
Con la gracia prerococo, prolonga la teatralidad del barroco espafiol hasta bien
entrado el siglo XVIIIL.

Destacan los pasos procesionales, principalmente en grupo: la Ultima
Cena, la Oracion en el Huerto, el Prendimiento, Cristo a la columna, la
Caida, la Veroénica.

Creo6 un importante taller en el que dejo obras consideradas originales del
maestro, del que salio el Belén o Nacimiento al estilo de los presepi
napolitanos, un total de 556 figuras humanas y 372 de animales de alrededor
de 35 cm cada una, todas en barro policromado excepto el grupo del portal en
madera, que representa oficios y escenas populares sin importar los
anacronismos, muy queridas del pueblo.

Gran parte de la obra de Salzillo se guarda en el museo de la capital
murciana que lleva su nombre.

Mediterraneo arriba, encontramos el nucleo valenciano, donde trabaja
Ignacio Vergara el Joven (1715-1776), quien en tremendo barroquismo labré
en alabastro sobre el disefio de Hipdlito Rovira los relieves de la portada del
palacio del marqués de Dos Aguas en la ciudad del Turia representando a
ambos lados de la entrada que preside la Virgen del Rosario —patrona del
marquesado—, obra de Molinelli en el siglo siguiente para sustituir a la
original en madera, dos atlantes que personifican a los dos rios que entregan
sus aguas a la region: el antes citado y el Jucar, bajo cuyos pies dos cantaros
—aludiendo al titulo nobiliario de su propietario— derraman el liquido
elemento.
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Ignacio Vergara el Joven. Portada del palacio del marqués de Dos Aguas en
Valencia, cuyo rio y el Jicar se hallan representados en cada uno de los dos
atlantes que flanquean la entrada.

En Catalufia, después de la dinastia de los Pujol en el siglo xvi, entra en
escena la de los Bonifas, cuyo principal representante fue Lluis Bonifas
Masso (1730-1786), que ademas de la formacién paterna en sentido practico
adquirié importantes conocimientos teoricos debido a su aficion al estudio de
tratados. Logro entrar en la Academia de San Fernando por su excelente mano
para el dibujo y un relieve en alabastro de san Sebastian que envié a modo de
presentacion.

Tuvo importante taller en Valls, donde llevd a cabo numerosos retablos
por encargo, en un estilo elegante y proporcionado, cara a los nuevos vientos
neoclasicos que empezaban a soplar, a pesar de los abundantes plegados de
sus ropajes, que tientan el claroscuro. No dejo de buscar las decoraciones
asimétricas en la ornamentacion.

Su principal obra fue la silleria de coro de la catedral de Lérida, algo
achacada de monotonia en los tipos por Maria Elena Gomez Moreno.
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6
El arte barroco en Francia

«EL ESTADO SOY YO»

Francia se convirtio en el siglo xvii en el mejor ejemplo de monarquia
absoluta durante los reinados de Luis XIII (1610-1643) y, especialmente, con
la llegada al trono, en 1661, de Luis XIV.

El primero contaba solo nueve afios cuando hered6 la corona tras el
asesinato en plena calle de su padre, Enrique IV (1589-1610), por lo que la
regencia quedd en manos de su madre, Maria de Meédicis, hasta el
nombramiento de Richelieu como primer ministro en 1626. Con mano de
hierro y la suficiente astucia, el cardenal someti6 a la alta nobleza, a la que
trasladé a Paris para acabar con el feudalismo y sus beneficios. En el terreno
militar, arrebatd a los hugonotes la plaza de La Rochela (1628) y participo
activamente en la guerra de los Treinta Afios, como ya hemos visto en el
capitulo 1.

Retrato del cardenal Richelieu, 1635-1640, por Philippe de Champaigne (Museo

del Louvre). La elegancia del retratado, primer ministro de Luis XIII, recuerda la
pintura de Van Dyck.

Durante la minoria de edad de Luis XIV (1643-1715), se hizo cargo de la
regencia su madre, Ana de Austria, y nombr6 primer ministro al cardenal
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Mazarino. Este —al igual que habia hecho en la direccion del gobierno su
antecesor, Richelieu— tuvo como objetivo de la politica francesa, en el
ambito interno, fortalecer la autoridad real, dominar a la alta nobleza y hacer
efectivo el control sobre todo el reino, a la vez que se aumentaba la
recaudacion de impuestos y se reforzaba el ejército, sobre todo, la Armada.

Sus primeras disposiciones en el plano tributario originaron la revuelta de
los llamados parlamentarios de Paris, a cuyo cargo estaba la redaccién y
acatamiento de las leyes por parte del pueblo. La orden de detenciéon de
Mazarino contra Broussel, uno de sus lideres, provoco la sublevacion de la
capital, por lo que se produjo también la huida de la familia real y la primera
de las guerras denominadas de la Fronda (fronde), en alusion a las hondas que
portaban los sublevados.

Las tropas de Condé lograron sofocar la rebelion, pero la posterior
detencion de este en 1650 cuando reclamaba excesivos honores, provoco la
segunda fronda o rebelion de los nobles, durante la cual las turbas llegaron a
invadir el palacio del Louvre y penetrar hasta el dormitorio del nifio rey, que
disimulaba estar durmiendo; una imagen conmovedora que, casi
milagrosamente, aplaco los animos. Pero en el joven monarca quedo la huella
del peligro vivido para no olvidar nunca hasta donde pueden llegar sus
suibditos, motivo suficiente para mantenerlos a raya durante todo su futuro
reinado.

Luis XIV, declarado mayor de edad en 1651 y coronado solemnemente el
7 de julio de 1654 en la catedral de Reims —como fue tradicion en treinta y
tres monarcas galos hasta 1825—, fue conocido como el Rey Sol porque toda
la politica del pais giraba en torno suyo, hasta el punto de que se le atribuye
ciertamente la elocuente frase «el Estado soy yo». Resultd de ese modo el
mejor exponente de un monarca absoluto, omnipotente, que no dejé ni una
brizna de poder en manos de ningun valido ni ministro: «Les ordeno que no
firmen nada, ni siquiera un pasaporte, sin mi consentimiento». No obstante,
contd con el concurso de Jean-Baptiste Colbert, su ministro de Hacienda, y
del marqués de Louvois al frente del ejército como ministro de la Guerra, asi
como de los Rossignol al frente de la Cabinet noir, donde se interceptaban las
comunicaciones sospechosas. Su clave secreta, la Grand Chiffre («Gran
Cifra»), no se logré desencriptar hasta 1890.

Durante su reinado se llevaron a efecto las siguientes medidas:

e Se profesionaliz6 la Administraciéon con la creacién de un Consejo

ocupado de las principales tareas de gobierno, al tiempo que se crearon
nuevos cargos como el de intendente, que era el representante del rey
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en las provincias o departamentos, y el de magistrado, encargado de la
administracion de justicia en las principales ciudades.

e Se realizaron importantes reformas en la economia de la mano del
ministro Colbert (véase capitulo 1).

e Se modernizo el ejército y se aumento la capacidad de la marina con la
botadura de nuevos barcos de guerra; se construyeron, asi mismo,
fortificaciones defensivas tanto en los puertos como en las zonas
fronterizas. Con ello, Francia se convirtié en la primera potencia de
Europa tras sus enfrentamientos con los Habsburgo de Alemania y
Espafia, a los que terminé derrotando.

Concretamente, contra su vecina Espaﬁa sostuvo cuatro guerras:

e La de Devolucion, en la que se hizo con varias plazas flamencas tras la
Paz de Aquisgran (1668).

e La de Holanda, aliado con Inglaterra, en la que Espafia perdio, entre
otros territorios, el Franco Condado; termind con la Paz de Nimega
(1678).

e La de la Liga de Augsburgo, en la que participaron también una
coalicion de Estados, la Gran Alianza, formada por Inglaterra,
Alemania y Austria, y que concluy6 con la Paz de Ryswick (1697), en
la que Espanfa logro la devolucion del Franco Condado.

e La de sucesion espafiola, en la que, como ya hemos visto en el capitulo
anterior, tomé partido por su nieto, Felipe de Anjou, pretendiente al
trono vacante de Espafia, y que finalizé con la Paz de Utrecht-Radstatt
(1713-1714).

El reinado del Rey Sol, en el plano social, se caracteriz6 por el lujo y el boato
que imprimio a su corte, situada en el palacio de Versalles, a espaldas de un
pueblo hambriento, sujeto por la fuerza de las armas. Baste como ejemplo que
en la ceremonia de asearle y vestirle a diario participaban mas de cincuenta
personas, y solamente los principes de sangre real tenian el privilegio de
presentarle la camisa. Pero, en sus ultimos afios, viejo y melancdlico, le
parecia oir en los antiguos salones de las fiestas sin fin las quejas de sus
subditos contra la miseria. Minado en su salud, tras los excesos de toda una
vida, el primero de septiembre de 1715 entreg06 su espiritu con estas ultimas
palabras: «Yo me voy. Francia se queda».
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Luis XIV, por Rigaud. Museo del Louvre. Desde un punto de vista bajo, la
solemnidad de la pose, ataviado con el manto de flores de lis y los atributos de
poder (la espada y el cetro) manifiestan el absolutismo monarquico del Rey Sol.

EL RACIONALISMO FILOSOFICO Y LA LITERATURA EN EL
GRAND SIECLE

René Descartes (1596-1650) es considerado el «padre del racionalismo» y de
la filosofia moderna. El racionalismo sostiene que la razén es la tinica fuente
de la verdad, contrariamente a lo que afirma el dogma de la fe o de lo que nos
revelan los sentidos o la imaginacion. Segun Descartes, para hallar la verdad
es necesario un método que no permita ninguna duda. Se debe dudar de todo
lo que no tenga evidencia cientifica, porque no se puede confiar en lo que
dicen los sentidos, ya que de lo tnico que se puede estar seguro es de que se
esta pensando: Cogito, ergo sum, es decir, «pienso, luego existo».

El método de Descartes se basa en la razén como fuente principal de
conocimiento y en la consideracion de las matematicas como ciencia ideal.
Consta de cuatro reglas principales expuestas en su Discurso del método
(1637): evidencia e intuicion, analisis a través de la descomposicion de lo
complejo, sintesis de lo simple a lo compuesto y enumeracion y revision para
cerciorarse de no haber omitido nada.

El siglo xvii, marcado por el largo reinado de Luis XIV, en el que Francia
alcanzo la hegemonia politica y cultural, es la época clasica de la literatura
francesa.

En el campo del teatro destacaron sobre todo dos autores: Pierre Corneille
(1606-1684) con su tragedia El Cid, Jean-Baptiste Racine (1639-1699) con
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sus protagonistas siempre mujeres, como en Bérénice y Fedra o en temas
biblicos como Esther y Athalie.

Jean-Baptiste Poquelin, llamado Moliére (1622-1673), fue el gran maestro
de la comedia con obras como El enfermo imaginario, Tartufo, El
misdntropo, El burgués gentilhombre. Destaco por sus contenidos satiricos y
su critica a los defectos humanos, entre ellos, la hipocresia, la avaricia y la
hipocondria.

Como novelista sobresalio6 Marie-Madeleine Piochet de la Vergne,
condesa de La Fayette, mas conocida como Madame de La Fayette (1634-
1693), con su obra La princesa de Cléves, que se distingue por su sencillez,
con dos personajes Gnicamente.

Como fabulista, Jean de La Fontaine (1621-1695), para cuyas Fdbulas se
inspiré en el moralista griego Esopo. Sus personajes, siempre animales, le
permitieron, en una época de censura, expresarse con mayor libertad por
medio de la ironia y el humor.

LA ARQUITECTURA CLASICISTAY PALACIEGA

Una de las mejores expresiones del poder absoluto, omnipotente, de aquellos
monarcas egoélatras fueron las realizaciones arquitectonicas, que con su
magnificencia y esplendor manifestaban un mensaje de solidez
inquebrantable en aquel reino tanto a los extranjeros como a los subditos, si
bien, el mayor lujo y despilfarro se dejaron para el ornato interno de los
fastuosos salones; tal vez, para no excitar demasiado los sentimientos de un
pueblo pobre, harapiento y miserable, pendiente de las cosechas para pagar
los impuestos y, si era posible, sobrevivir después con casi nada.

En consonancia con la politica centralista, Paris y especialmente Versalles
fueron el nucleo principal de las construcciones, para las que la planificacién
urbana cre6 el marco oportuno en el que debian instalarse. Entre ellas, la
llamada desde 1800 plaza de los Vosgos, antigua Place Royale, sita en el
barrio o quartier de Le Marais. En su formato cuadrado (ciento cuarenta
metros de lado), esta rodeada por cuatro alas porticadas sobre las que se
disponen edificios en ladrillo de dos pisos, entre los que destacan los
pabellones del Rey y de la Reina. Fue mandada construir por Enrique IV en
1605 y se inauguro siete afios mas tarde con ocasion del enlace de su sucesor,
Luis XIII, con Ana de Austria. Los arquitectos, poco conocidos, fueron
Jacques II Androuet du Cerceau y Claude Chastillon.
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La disposicion geométrica de la plaza de los Vosgos sirvio de referencia a
otras posteriores, si bien variando la figura que hizo de modelo para el disefio
de cada una: la plaza Dauphine tiene forma triangular; la de las Victorias,
circular; la plaza Vendome responde a un poligono de ocho lados, un
octogono; mientras la Concorde esta disefiada en forma cuadrada. Una estatua
del monarca presidia el centro de la antigua Place Royale hasta que la
Revolucion dio buena cuenta de ella y hoy otra decimononica la sustituye.

Luis XIII aporté un fuerte impulso al arte de la edificacion durante su
reinado. Por encargo suyo, Salomon de Brosse (1571-1626) levant6 en Paris
el palacio de Luxemburgo para Maria de Médicis, viuda de Enrique IV tras el
asesinato de este, en cierto modo, inspirando su fachada en el palacio Pitti de
la Florencia del Quattrocento, propiedad de la misma familia. Fue muy
ampliado posteriormente, ya en el siglo xix. Su nombre procede de un antiguo
palacete que tuvo anteriormente en este lugar el duque de Luxemburgo. De
sus antiguos y bellos jardines unicamente puede admirarse hoy la original
fuente de la Reina, aunque también ha tenido algunas reformas.

Un probable discipulo de Brosse, llamado Frangois Mansart (1598-1666),
elabord un proyecto para la ampliacion del castillo-palacio de Blois con el ala
destinada a Gaston de Orleans, hermano de Luis XIII y entonces heredero de
la Corona. Después de tres afios de trabajos, y habiendo nacido el futuro Luis
X1V, aquel perdi6 los derechos al trono y las obras sufrieron un paron,
acuciadas por problemas financieros.

Entre 1626-1636 Mansart construyé el palacio de Balleroy, con sus
caracteristicos tejados de pizarra en pendiente y la combinacion de piedra y
ladrillo en el exterior, que aportan una policromia especial.

Su obra maestra fue el palacio de Maisons-Lafitte, construido para el
acaudalado René de Longueil entre 1642 y 1646. Consta de planta rectangular
y dos alas salientes, centrado por un hastial donde se abre la entrada principal,
coronada por frontén triangular partido.
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Luis Le Vau. Palacio de Vaux-le-Vicomte. Domina la idea de la grandiosidad
monumental, visible en su enorme cipula ovalada. Su disefio responde al tipo entre
cour et jardin, es decir, entre patio y jardin.

Entre los grandes arquitectos que materializaron con sus construcciones
las ideas megalomanas, egodlatras, del Rey Sol, se halla Luis Le Vau (1612-
1670), que busco conjugar el clasicismo francés con las corrientes barrocas.
Destaco en el trazado de jardines, como se observa en su obra principal, el
palacio de Vaux-le-Vicomte, encargado en 1657 para iniciarse sus obras al
afo siguiente. Domina en €l la idea de la grandiosidad monumental, visible en
su enorme cupula ovalada cubierta de pizarra como el resto del tejado. Una de
sus grandes innovaciones consistio en el disefio, que vino en llamarse entre
cour et jardin, es decir, entre patio y jardin, una disposicion que sento escuela
porque supuso la integracion del conjunto en la naturaleza que le sirve de
marco. La decoracion de interiores fue realizada por Charles Le Brun —de
quien luego hablaremos—. Los jardines fueron disefiados por André Le
Notre. La ordenacion de parterres y arriates, los juegos de agua y el pequefio
canal supusieron una gran obra de arquitectura e ingenieria que, segun se dijo,
provocaron los celos del mismisimo Luis XIV. En su interior destaca el Salon
Oval, asi llamado por su estructura, que se cubre con una gran cupula
sostenida por dieciséis cariatides, obra de Francois Girardon, un escultor
rayano o dentro ya del rococa.

Ademas, Le Vau tuvo a su cargo la edificacion e integracion en el espacio
ciudadano de no pocos palacetes urbanos —los llamados hétels, que constan
de un cuerpo central y dos alas estrechas que forman un patio cerrado—, tan
demandados por la nobleza y la nueva alta burguesia. Entre ellos, destaca el
Hotel Lambert, edificado por encargo del financiero de ese nombre entre
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1640 y los cuatro afios siguientes. En su disefio, la principal novedad fue el
desplazamiento del jardin, situado entre el patio principal y el ala trasera que
lo abraza. En su decoracién interior particip0, entre otros, Charles Le Brun, a
cuyo cargo estuvo la decoracion pictorica de la Gran Galeria de Hércules, en
la que abundan las referencias a la Antigiiedad, entre ellas, a los famosos doce
trabajos del héroe. Lamentablemente, esta estancia, aunque no tanto como la
Cabinet des Bains, obra de Eustache Le Sueur (1617-1655), y otras
dependencias de la mansion, especialmente los techos, resultaron muy
danados a causa de un incendio que tuvo lugar en julio de 2013, tras el que
comenzaron las labores de restauracion, que han procurado devolver al noble
edificio su antiguo y elegante aspecto.

De su obra religiosa hay que significar el disefio del colegio de las Cuatro
Naciones (1662-1672), encargado por Colbert de acuerdo al testamento del
cardenal Mazarino para que en €l se instruyeran sesenta gentilhombres
pertenecientes a las cuatro naciones sometidas a la obediencia real tras las
paces de Westfalia y los Pirineos: Artois, Alsacia, Pignerol y el Rosellon y la
Cerdaiia. Ubicado frente al Museo del Louvre, estd unido a él a través del
puente de las Artes. Inspirandose en el mundo clasico de acuerdo a las
corrientes romanas, Le Vau disefi6 una fachada principal hexastila, de seis
columnas (tres a cada lado) que flanquean la entrada, sobre la que estan
esculpidos los emblemas de Mazarino; un frontén triangular remata el
conjunto. Imponente sobre el edificio destaca la gran cupula semiesférica
sobre un elevado tambor también circular. Dos alas cdncavas unen la iglesia,
de planta eliptica, a los pabellones laterales.

Ya que hablamos de construcciones religiosas, hay que decir que este tipo
de arquitectura, si no tanto como en la vecina Italia, adquiri6 también en el
pais galo una proliferacion cada vez mayor.

La primera iglesia de cierta importancia en las primeras décadas del siglo
xviI fue la de San Gervasio, cuya fachada se atribuye a Salomén de Brosse;
inspirandose en el barroco romano, levanté tres pisos con acentuada
verticalidad, utilizé el recurso de las columnas pareadas para enmarcar los
vanos y definir las esquinas, y remat6 la construcciéon con un frontén curvo
abierto en su parte inferior.

La gran obra religiosa en Francia en esta época fue llevada a cabo por
Jacques Lemercier (1585-1654), quien después de haberse formado en Roma
se hizo cargo en 1625, por mandato de Richelieu, de unas galerias adosadas al
Louvre, asi como dos afios mas tarde del palacio del propio estadista, el
Palais-Cardinal, hoy Palacio Real.
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En 1636 comenzd la iglesia de La Sorbona, para la que construyé dos
fachadas clasicistas distintas, una a la plaza y otra al patio. La primera
presenta dos cuerpos, el ultimo rematado por fronton triangular al igual que el
portico hexastilo que se abre en la segunda. Una gran cupula semiesférica
gallonada sobre tambor octogonal elevado, imponente desde el exterior, cubre
el centro de su unica nave rectangular —adonde se halla desplazado el
transepto—, que posee cuatro capillas, una en cada angulo.

Diez afios mas tarde, trabajo también en la ctipula de la iglesia votiva de
Val-de-Grace, que habia iniciado Frangois Mansart y concluiran, ya en 1710,
Pierre Le Muet y Gabriel Le Duc. La fachada es puramente italiana, de
inspiracion jesuitica y raices en Santa Susana de Roma y, en ultimo término,
en Santa Maria Novella de Florencia por los grandes alerones laterales que
unen los dos cuerpos del edificio, salvando el portico sobresaliente adosado,
formado por cuatro columnas corintias —dos a cada lado de la entrada— que
sustentan un frontén triangular. Su planta es centralizada, rodeada por tres
absides semicirculares que semejan un trébol.

Fachada hacia la plaza de la iglesia de La Sorbona (Paris), obra de Jacques
Lemercier. Una gran ctpula semiesférica gallonada sobre tambor octogonal
elevado cubre el centro de su tinica nave rectangular.

Aparte de las iglesias de planta central, se edificaron también modelos
tradicionales como la de San Sulpicio, con planta basilical de tres naves,
transepto y girola, obra de Daniel Gittard (1625-1686).

Para el palacio del Louvre se convocé un concurso con el fin de levantar
una gran fachada que dignificase el viejo edificio, ya varias veces ampliado.
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Concurrieron al mismo varios arquitectos, entre ellos, Le Vau, Lemercier y
Mansart, pero todos sus proyectos fueron sucesivamente rechazados.
Entonces, Colbert llamo6 al afamado Bernini, pero su disefio no fue aceptado
por parecer poco representativo del absolutismo monarquico.

Jules Hardouin Mansart. Iglesia de Los Invalidos. Una apuntada aguja coronando
la linterna remata la gigantesca ctipula dorada, visible desde casi todo Paris. Foto:
Alfredo Galindo.

El elegido fue Claude Perrault (1613-1688), que cultivaba un estilo
grandilocuente, tipico de la Francia de la época. Levanto la fachada este en
1667, presidida por una gran columnata pareada de capiteles corintios, y
corono la entrada con un gran frontén triangular, todo muy academicista, al
gusto del clasicismo francés imperante.

El arquitecto oficial de Luis XIV fue Jules Hardouin, llamado Mansart
(1646-1708). Su obra religiosa fundamental, dentro del gran conjunto de Los
Invalidos de Paris —destinado a los veteranos de guerra sin hogar, vieux et
estropiés, que no podian valerse por si mismos, de ahi el nombre—, es la
iglesia del palacio, consagrada dos afios antes de su muerte. De fachada
clasicista con su frontispicio saliente coronado por frontén triangular, la joya
del edificio —nunca mejor dicho, pues exteriormente se haya recubierta de
dorados relieves que brillan como el vil metal— es la gigantesca cupula sobre
el no menos colosal tambor de dos pisos superpuestos, en el primero de los
cuales se abren ventanas flanqueadas por columnas pareadas, a imitacion del
de Miguel Angel para el Vaticano. Su aire estilizado contrarresta el efecto
horizontal de la fachada adosada. Una apuntada aguja coronando la linterna
hace de remate de este edificio, visible desde casi todo Paris.

En el plano civil, y dentro de las tareas urbanisticas, disefi6 también en
Paris la plaza de la Victoria y la plaza Vendome, cuyo simbolismo viene
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dado, en ambos casos, por la estatua ecuestre del rey en el centro que sigue el
modelo de Miguel Angel en la plaza del Capitolio de Roma.

La obra cumbre del barroco francés fue el palacio de Versalles, en las
cercanias de Paris, construido practicamente de nuevo durante el reinado de
Luis XIV, quien trasladé aqui su corte en 1682 después de una serie de
reformas y grandes ampliaciones, tras las que se afiadieron en principio dos
alas al pabellén central a partir del cour de marbre o «patio de marmol» —
llamado asi por su pavimento de este material en negro y blanco—, ubicado
en el acceso al que habia sido palacio de caza de Luis XIII, al pie de su real
habitacion. Las obras fueron llevadas a efecto por los mismos artistas que ya
habian trabajado en Vaux-le-Vicomte: Le Vau, Le Brun y Le Notre (1613-
1700), expertos en la finalidad primordial de integrar la arquitectura en la
naturaleza, para lo cual fue indispensable el disefio de grandes jardines en sus
alrededores, en los cuales plasmaron la linea francesa de la jardineria: la
naturaleza se ordena por un riguroso orden geomeétrico y racional que
distribuye espacios y adornos: arboles, flores, esculturas, parterres, fuentes,
dentro de la idea de subordinacién a la mente humana.

La fachada, en cuya construccion intervino Jules Hardouin Mansart,
representa una corriente estética clasicista que busca la vuelta a la sencillez
grecorromana, procurando no ofrecer un aspecto demasiado lujoso ante un
pueblo demasiado miserable.

El mismo arquitecto, favorito de Luis XIV, realiz6 también en la terraza
que quedaba en el medio tras la prolongacion hacia el jardin de las dos alas de
Le Vau, la crujia o corredor donde se alberga el Salon de los Espejos, asi
llamado por los diecisiete paneles en forma de arco dispuestos en la pared,
cada uno constituido por veintiun espejos para devolver los rayos del sol.
Ampulosas lamparas de cristal, dorados jarrones, estatuas como de oro
ofreciendo mds que sosteniendo transparentes candelabros, marmoles, bustos,
amorcillos tallados por Coysevox, asientos tapizados de terciopelo escarlata
bordado con hilos de oro..., todo bajo la espléndida béveda decorada con
pinturas y relieves por la mano de Charles Le Brun, que adopt6é entre los
motivos ornamentales representaciones alegoricas de la historia de Francia,
componiendo, asi, la quintaesencia del lujo, que solo un déspota se atrevia a
lucir.
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Versalles. Det;lle_(ie la fachada- a_l.[_)ati_o del_pii_fa_ci(; %oto: Wikimedia Commons.

A ambos extremos se abren el Salon de la Paz y el Salon de la Guerra. Las
paredes de este ultimo estan recubiertas de marmol decorado con trofeos y
esculturas de bronce dorado; el panel del frente contiene un bajorrelieve de
Antoine Coysevox que representa a Luis XIV a caballo vestido como
emperador romano a punto de ser coronado por la Fama, pisoteando a sus
enemigos; tema viejo y manido, presente ya en las antiguas culturas
mesopotamicas. El dios Marte preside la boveda, donde alegorias de los
paises vencidos soportan el triunfo francés glorificado.

Como todo era poco para el rey astro, su dormitorio se dispuso en
direccion este-oeste para que su jornada coincidiera con la del Sol.

Para la capilla se tom6 de modelo, como no podia ser de otra manera, la
Sainte Chapelle de san Luis rey de Francia, que habia sido construida para
albergar la corona de espinas de Cristo, traida por los cruzados de Jerusalén.
Esta impresionante obra, que consta de un segundo piso de tribunas sostenido
por columnas corintias que apoyan en las arcadas dispuestas sobre los pilares
de la primera planta, fue iniciada por Hardouin-Mansart en 1689 y concluida
por Robert de Cotte en 1710.

Pero Versalles no es solo el palacio y los jardines. En ellos Mansart
construy6 el Gran Triandn, un palacete con galeria hipostila al exterior.

La transicion desde la arquitectura barroca al rococo, y posteriormente al
Neoclasicismo, puede cifrarse en la obra de Ange-Jacques Gabriel (1698-
1782), primer arquitecto de Luis XV, miembro de una familia de artistas de
los siglos xvii y xviii que llevaron a cabo obras de urbanizacion y
monumentos en distintas ciudades francesas, como el Palais des Etats (palacio
de los Estados) y la Place du Palais (plaza del palacio) en Lyon; la Place
Royale (plaza real) en Burdeos; el Pont Royal (puente real) y el Palais Biron

www.lectulandia.com - Pagina 170



(palacio Biron, actual Museo Rodin) en Paris, al igual que el Petit Trianon
(pequefio Trian6n) para Madame Pompadour (muri6 antes de estrenarlo, por
lo que fue ocupado por la reina Maria Antonieta), cuya planta forma angulo
con una terraza y exhibe el orden colosal en sus fachadas. Su obra cumbre fue
el proyecto para la plaza de Luis XV —que albergaba una estatua del
monarca en su centro—, luego llamada de la Revolucion —mas de mil
ejecuciones vivio, entre ellas la de Luis XVI y Maria Antonieta— Yy,
finalmente, de la Concordia, tras la época del Terror revolucionario.
Construy6 también en la capital del Sena la Escuela Militar, fundada por Luis
XV en 1751 con el fin de instruir a quinientos hijos de oficiales que
estuviesen en la indigencia —Ila intencion era edificar un segundo Invalidos,
por asi decir—. Un imponente poértico hexastilo rematado por fronton
triangular destaca en la elegante fachada, mientras una imponente ctipula
cuadrangular sobre tambor cuadrado se recorta sobre el cielo.

LA ESCULTURA VERSALLESCA

Capitaneada por la corte de Versalles, la escultura barroca francesa se
desarrolla al servicio del absolutismo, y los artistas, mediatizados por los
caprichos de su aristocratica clientela, terminan evolucionando hacia las
delicias rococoides que hacian las de aquella frivola y banal sociedad
palaciega.

No obstante, hacia la mitad del siglo xvii, se desarroll6 una escuela
clasicista de la que fue buena muestra la fundacion de la Academia (1648). En
esta linea se inscribe Francois Girardon (1628-1715), que ademas de
constituirse en uno de los principales representantes en Versalles del
barroquismo galante, introdujo un gran naturalismo en alguna de sus obras,
como Apolo servido por las ninfas (1668), en los jardines de palacio, que
representa el aseo del dios tras su agotador viaje diario en el carro del sol. O
la tumba en marmol del cardenal Richelieu (capilla de La Sorbona), cuyo
cuerpo muerto sostiene sobre su ultima morada la alegoria de la Religion o la
Doctrina, mientras le llora la de la Ciencia; su equilibrada composicién fue
disefiada en teatral contraposto por Charles Le Brun.
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Réplica en bronce del Milén de Crotona, de Pierre Puget, realizada en 1688 a
tamafio menor que el original de marmol. Las costuras en los muslos del
envejecido atleta evidencian que la pieza fue fundida por piezas.

El principal escultor fue Pierre Puget (1620-1694), que estuvo en Italia
aprendiendo de las obras de Miguel Angel y Bernini, cuya influencia se
aprecia en su principal trabajo, Milon de Crotona (1683), que representa, tal
como figura en Las metamorfosis de Ovidio, el grito de un atleta envejecido
cuya mano ha quedado atrapada en el tronco de un arbol y, a merced de los
elementos, esta siendo devorado por un ledn. Pese a su alejamiento de lo
clasico en esta tematica antiheroica, su dominio de la anatomia humana y su
dramatismo expresivo captando el pathos, recuerdan la linea berninesca, en
concreto, el rostro del David realizado por el caballero. Primitivamente, la
obra se instalo en los jardines de Versalles con presencia del rey, lo que
significa que a su autor se le abrieron las puertas de la corte, pero luego fue
retirada y hoy se halla en el Museo del Louvre. Otras de sus obras de
parecidas caracteristicas son Perseo liberando a Andromeda (1685) y
Encuentro de Alejandro con Diogenes (1692), en las que se observa la
potencia del modelado y la plasmacién plastica de las emociones.

En los jardines de Versalles, la escultura, con la colaboracion del sol y los
juegos de agua de las fuentes para las que se disefio, encuentra un
extraordinario marco al aire libre. Entre ellas, en plomo dorado, la del Carro
de Apolo, obra de Jean-Baptiste Tuby, que también realizé la de Flora o la
Primavera, una de las que forman parte de las Cuatro estaciones junto a la de
Ceres o el Verano (por Régnaudin), la de Baco o el Otorio (de Baltasar y
Gaspar Marsy) y la de Saturno o el Invierno (Girardon).

Antoine Coysevox (1640-1720), al que ya vimos pecando de adulador
necesario al glorificar a Luis XIV en el relieve del Salén de la Guerra del
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palacio de Versalles, fue uno de los principales artistas que trabajaron durante
esta época en la corte. Estuvo muy influido por el mundo clasico y realizd,
aparte de lo ya visto, obras muy naturalistas y retratos muy psicologicos y
expresivos; entre ellos, varios del monarca y el busto del Grand Condé
(1686). Para el sepulcro de Mazarino (1693) opto6 por representar su figura de
marmol en una no tan sublime postura como la de Richelieu en su tumba, sino
arrodillado y gesticulando, emulando lo que se supone debié hacer muchas
veces mientras tuvo vida, en una plasmacion de actitudes que es uno de los
rasgos definitorios de la escultura barroca. Las negras, broncineas alegorias
de la Prudencia, la Paz y la Fidelidad, a los pies del sarcéfago, parecen velar
por el difunto mientras aquel le traga la carne (del griego sarks: «carne» y
fagos: «tragar»).

Sus discipulos y sobrinos, Nicolas y Guillaume Coustou, se apartan
paulatinamente del clasicismo para puentear hacia el estilo rococo, que ya
habia entrado por las puertas de Versalles.

LA PINTURA EN SUS MULTIPLES TENDENCIAS

La pintura del Grand Siecle abarca varias tendencias, quiza porque el arte del
pais galo estuvo durante este periodo vacilando entre continuar en su
clasicismo particular o apuntarse a las nuevas corrientes artificiosas que
venian de Italia. La primera de dichas tendencias, que inaugura el Barroco
francés en pintura, es la de los seguidores de Caravaggio, conocidos como
tenebristas.

Recién nacido de Georges de La Tour, expuesto en el Museo de Bellas Artes de
Rennes. En una atmdsfera de silencio, misterio y meditacion, es la luz, como en
Caravaggio, la que enfatiza los volimenes.

www.lectulandia.com - Pagina 173



Tenebristas

El principal representante y propagador de la linea tenebrista de Caravaggio
fue Jean Valentin de Boulogne (1591-1632), que se aparta de la corriente
oficialista y académica de la época, como puede observarse en sus obras Judit
o La buenaventura.

Georges de la Tour (1593-1652), que cay6 en el olvido después de su
muerte hasta que fue revitalizado en el siglo xx, aportd la concepcion
tenebrista en la iluminacion de la escena partiendo de un foco de luz situado
dentro del cuadro, generalmente, una vela o un candil. Se significa por sus
figuras geométricas, con volumenes muy precisos, como San José carpintero,
Magdalena penitente o Recién nacido. Los colores mas destacados, casi los
unicos que se aduefian de la composicion, suelen ser rojo y blanco, en una
atmosfera de silencio, misterio y meditacién, mientras es la luz, como en
Caravaggio, la que enfatiza los volimenes de los cuerpos y objetos.

Naturalistas

Entre los pintores naturalistas, que reflejan en sus obras escenas de la vida
real, destacaron los Le Nain, en el siglo xvii. En su pintura se han querido ver
ciertas connotaciones anticipadas de la perspectiva atmosférica de Velazquez.
Su estilo hace gala de una magistral instantaneidad y dominio del espacio,
junto con un gran estudio de efectos luminicos, lo cual se ha puesto en
relacion antes bien con la escuela holandesa que con la pintura tenebrista de
corte italiano.

La carreta de Louis le Nain (
dominio del espacio, junto con los efectos luminicos, caracterizan estas obras, que
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presentaban la vida campesina de un modo idilico.

Antoine cultiva escenas campestres, puramente paisajisticas, sin ningin
afan didactico o moralizante. Se ha querido apreciar en él cierta influencia
veneciana.

Louis se dedica sobre todo a la captacion de grupos campesinos. Su
pintura fue bastante bien aceptada, al igual que la del resto de la familia, tanto
en ambientes populares como aristocraticos.

Mattieu cultiva también esta tematica de grupos de campesinos pero con
afan burlesco, viste y dispone a los personajes con lujo, lo que en realidad no
guarda ninguna relacion con la condicion social de los representados, por lo
que conduce al ridiculo.

Otro pintor de estilo naturalista, a caballo del academicismo, fue Jean-
Baptiste Simeon Chardin (1699-1779), que destaco por sus paisajes y escenas
populares de tematica campesina, asi como por los bodegones o naturalezas
muertas y escenas de género que representan actividades domeésticas: criadas
y nifios en ambientes de cocina, con una composicion equilibrada y una
iluminacion poco contrastada.

Academicistas

La linea academicista fue la oficial, pinturas muy cuidadas que se alejan de
las experiencias luminicas, y retratos de personajes.

Simén Vouet (1590-1649) adquiri6 fama como retratista y realizé
numerosos encargos para la corte. No obstante, tuvo también una etapa
caravaggiesca durante su estancia en Italia, en la que mostro buenas
cualidades pictéricas. Pero, al volver a su pais, llamado por el cardenal
Richelieu y Luis XIII, tuvo que abandonar ese estilo e instalarse en la linea
oficial que la sociedad cortesana demandaba. Entre sus obras puede citarse El
tiempo.

Philippe de Champaigne (1602-1674), de origen flamenco, fue uno de los
mejores retratistas —a veces de grupo— en las cortes de Maria de Médicis,
Luis XIII, el cardenal Richelieu y Luis XIV, desde que fue nombrado Pintor
de la Reina en 1628. Buen psicologista y detallista, capté magistralmente la
expresividad del personaje, apreciandose influencias de Van Dyck en la pose
elegante de las figuras, como da fe uno de sus retratos mas conocidos, el de
Richelieu, en el que descuella el colorido y el detallismo de los ropajes. Su
obra estuvo al servicio de los jansenistas desde 1643, cuando comenz6 a
aplicar a su pintura cierta austeridad, propia de esta secta religiosa.
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El canciller Séguier de Charles le Brun (1660), en el Museo del Louvre. Una
equilibrada composicién se une a la representacion fiel de los rasgos del personaje
y el lujo de los ropajes.

Charles le Brun o Lebrun (1619-1690) fue el principal representante de la
pintura oficial y academicista en la época de Luis XIV, asi como el primer
director y uno de los doce fundadores de la Academia de Pintura y Escultura
—creada en Paris a imitacién de la de San Lucas de Roma—, director de la
famosa fabrica de manufacturas de los hermanos Gobelins (los Gobelinos) y
de la Academia de Francia en la Ciudad Eterna.

Uno de sus cuadros mas conocidos es el de su protector, El canciller
Séguier, de equilibrada y clasicista composicion triangular en la que el
protagonista, a caballo, es servido por varios pajes; destaca el lujo de los
ropajes y la exhibicion de dorados, caracteristico también de sus
composiciones decorativas y tapices.

Jacint Rigau i Ros (1659-1743), Hyacinthe Rigaud en Francia, fue otro de
los pintores oficiales en la corte de Versalles. Miembro de la Academia, se
especializo en el arte del retrato solemne, como el que pint6 al Rey Sol
enfundado en su armadura. Domin6 muy bien la representacién de pafios y
drapeados, pomposos, acordes con la vanagloria que mostraban los engreidos
personajes.

La pintura de Sebastian Bourdon (1616-1671) se inscribe dentro de la
misma corriente oficial y academicista de los pintores anteriores. Se dedicé
tanto a la decoracién de grandes interiores como a la pintura de cuadro, con
temas profanos y religiosos: Moisés salvado de las aguas.

Clasicistas

Entre los pintores que destacaron en el estudio de la Antigiiedad clasica
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sobresale Nicolas Poussin (1594-1665), que en 1612 se trasladd a Paris para
trabajar en distintos talleres, donde colaboré con Philippe de Champaigne en
la decoracion del palacio de Luxemburgo (1621). En 1623 marchdé a Roma,
portando consigo un estilo manierista derivado del ambiente de
Fontainebleau. Su resonancia fue nula y llegé a sufrir necesidades
economicas.

Entr6 a trabajar en el taller de Domenichino y puso interés en el
aprendizaje de las nuevas corrientes, representadas por Guido Reni, Albani,
Cortona, Lanfranco. Uno de sus primeros cuadros fue la Batalla de Josué, en
el que se aprecian las influencias de su maestro.

En 1628 consigue los primeros encargos de importancia por parte del
Vaticano. Uno de ellos, el Martirio de San Erasmo, donde recurre a ciertos
efectismos.

En los afios treinta comienza su etapa de esplendor. Es la época de sus
cuadros de poemas, a base de escenas mitologicas sugeridas por un texto.
Estos temas resultan muy bien acogidos por la clase aristocratica. Su estilo
evoluciona dejando de lado los efectismos y recurriendo a las ensefianzas
venecianas. Muestra de estas obras es El Parnaso.

En 1637, con fama ya internacional, el rey de Espafia, Felipe IV, le
encarga grandes cuadros de santos penitentes para el Real Alcazar de Madrid.
Poussin pinta San Jeronimo, que se aleja un tanto de lo veneciano y muestra
rasgos prerromanticos en el paisaje.

Los pastores de la Arcadia o Et in Arcadia ego E«También yo en la Arcadia»), de
Poussin (1639), en el Museo del Louvre. Cuadro inspirado en otro del Guercino
sobre el mismo tema.

Es la época de Los pastores de la Arcadia (1638); en el sepulcro que
centra la escena inscribe Et in Arcadia ego («También yo en la Arcadia»), un
memento mori que refleja su estado interno, sumido en la meditacion sobre lo
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humano. A esta etapa pertenece su también nostalgico cuadro La danza del
Tiempo.

En 1640, es llamado a Paris para decorar el palacio del Louvre, cuando es
nombrado primer pintor del rey. Termina, por envidia, recibiendo las criticas
negativas de todos los artistas de la corte, especialmente, Simén Vouet al
verse desplazado. En 1642, influido por todas estas desavenencias, vuelve a
Roma y comienza a desarrollar una pintura muy clasicista, en el sentido de
que estudia a fondo, con erudicion, la Antigiiedad clasica para inspirarse en
ella. Es una época de cambio psicoldgico en el artista, que se envuelve en la
meditacion profunda sobre lo humano y la naturaleza y termina en la
melancolia.

Cultiva el paisaje, centrando en €l todo el interés de la obra mientras las
figuras se hacen pequefias para convertirse en un mero acompafiamiento de la
escena.

FPaisaje con el embarque en Ostia de santa Paula Romana de Claudio Lorena (h.
1639), en el Museo del Prado. Clasica vista de puertos en la que una intensa luz
dorada brilla desde el dltimo plano.

De sus ultimos afios (1664) es Las cuatro estaciones; influido por su
estudio de la Biblia, representa cada época del afio por un episodio sagrado,
que comienza con Adan y Eva (la primavera) y termina con Noé y el diluvio
(el invierno), se han visto también referencias mitologicas en distintos
elementos de la composicion.

Padre del clasicismo francés, Poussin fue uno de los grandes maestros de
la pintura del Barroco, que se anticipé en sus investigaciones a otros
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movimientos posteriores. Hay estudiosos que ven en la dltima obra citada
connotaciones puntillistas. En resumen, fue uno de los grandes paisajistas de
la historia de la pintura, por su pretension de que el paisaje ayudara a la
comprension de la escena.

La obra y el estilo de Claude Gellée (1600-1682), conocido como le
Lorraine (el lorenés), llamado en Espafia Claudio Lorena, se halla entre lo
mas importante del barroco francés. Introdujo el tratamiento del paisaje como
el asunto esencial de la obra, siendo las figuras humanas meros aditamentos
de la composicion. Asi mismo, su importancia estriba en el tratamiento de la
luz, la atmoésfera y el color, en lo cual se adelanta dos siglos a los
impresionistas de fines del XiX, como se observa en sus obras mas
significativas: Vista de Campo Vaccino, Paisaje con el embarque en Ostia de
santa Paula Romana y Desembarco de Cleopatra en Tarso. Esas ruinas
arquitectonicas en las que se desenvuelven las escenas seran un recurso muy
utilizado durante el siglo xvii, especialmente cuando se imponga el estilo
neoclasico tras el descubrimiento de las ciudades de Pompeya y Herculano,
sepultadas en el siglo 1 por la lava del Vesubio.
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7
El Barroco en Flandes y los Paises Bajos

LA INDEPENDENCIA DE LAS PROVINCIAS UNIDAS DE
HOLANDA

Felipe II entreg6 los Paises Bajos a su hija Isabel Clara Eugenia y a su futuro
marido, el archiduque Alberto, para que los gobernaran como soberanos
conjuntos, con un estatuto de semindependencia. Las provincias meridionales
aceptaron, pero las septentrionales siguieron luchando.

En 1609, Espafia, con Felipe III ya en el trono, firmo el 9 de abril, en
Amberes, la Tregua de los Doce Afos con las Provincias Unidas (Holanda) en
la guerra que mantenian desde 1568, llamada de los Ochenta Afos,
reconociendo de facto su independencia.

Cuando el armisticio estaba a punto de finalizar, el conde-duque de
Olivares era partidario de reanudar la lucha y, en las Provincias Unidas, el
principe Mauricio de Nassau encabezaba a un grupo de calvinistas y
comerciantes especialmente interesados en volver a las armas.

En 1621, coincidiendo con el reinado de Felipe IV, se reinicio la guerra.
Durante los primeros afios las operaciones militares carecieron de
espectacularidad, pero los recursos de las Indias llegados en 1624 permitieron
una gran inversion militar, que condujo a Ambrosio de Spinola a la toma de
Breda (1625). De forma paralela, la marina espafiola logr6 mejorar su
posicion en América.

A partir de 1626, los intereses de Espafia toman un rumbo diferente, que
tienen su momento mas adverso en la captura de la flota de la plata por la
escuadra holandesa de Piet Heyn (1628). Sin embargo, y en contra de la
opinion de Spinola, el conde-duque decidi6 mantener una politica agresiva
frente a las Provincias Unidas, a pesar de que hasta después de la batalla de
Nordlingen (1634) no consiguio el apoyo de los ejércitos imperiales.

La ayuda alemana no fue mas que simbélica y temporal; las dificultades
economicas, financieras y politicas fueron en aumento desde 1638 y la
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sustitucion de Olivares por Luis de Haro en 1643 no varié el curso de la
contienda.

A comienzos de 1648 concluyd, en Westfalia, la guerra de los Treinta
Afos. A partir de entonces, Espafia busc6 un tratado bilateral con los
holandeses que se firmo en Miinster ese mismo afio. Después de ochenta afios
de lucha, Holanda vio reconocida su independencia.

L.OS PINTORES DE ESCUELA FLAMENCA

La escuela flamenca se caracteriz6 por una pintura efectista y teatral en
cuadros de gran tamafio destinados a los palacios de los nobles o a los altares
de las iglesias. Tematicamente, se dieron tres facetas: la pintura religiosa, la
mitologica y el retrato de caracter grandilocuente, con el propoésito de
engrandecer al personaje. El paisaje que ambienta las escenas es de tipo
exuberante y copia al natural, de acuerdo a la tradicién flamenca.

Su principal representante fue Pedro Pablo Rubens (1577-1640), cuya
formacion artistica tuvo lugar en Amberes. Posteriormente, entre 1600 y
1608, residio en Italia, al servicio del duque de Mantua. Alli tuvo ocasion de
estudiar a los grandes maestros del Renacimiento (Tiziano, Tintoretto, Miguel
Angel, los Carracci, Caravaggio), adquiriendo la riqueza y el colorido
veneciano, la concepcion heroica de la figura humana, el estudio de luces
tipico de la escuela veneciana y el equilibrio compositivo. De vuelta a
Amberes, fue nombrado pintor de los archiduques, quienes le confiaron
misiones diplomaticas que le sirvieron para viajar por Europa.

En 1603 habia ya efectuado desde Italia su primer viaje a Espafia, a la
vuelta del cual continu6 con el estudio de los maestros italianos. Hacia 1610
realizo dos importantes obras de la que podriamos llamar su primera etapa: La
Adoracion de los Magos (Museo del Prado) y El Descendimiento (Catedral de
Amberes), en las cuales la influencia italiana es fundamental, tanto de la luz
caravaggiesca como de Miguel Angel, especialmente en esta ultima,
dominada por una violenta diagonal que contribuye al dramatismo de la
escena, que persigue, en ultimo término, conmover al espectador, exaltar la
fe.

A esa fecha corresponde, asi mismo, el Autorretrato con su primera
esposa, Isabel Brandt. Continua realizando un gran nimero de cuadros, tanto
de tema religioso como mitologico (Rapto de las hijas de Leucipo, el Barroco
en estado puro: diagonal compositiva, fuertes escorzos, dinamismo,
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teatralidad, colorido exuberante) y escenas de corte. Su pintura se va haciendo
vitalista, enérgica, a través de un uso magistral del color y una pincelada
suelta que capta los detalles.

Descendimiento de Rubens (1611). Parte central del triptico de la catedral de
Amberes. La pintura barroca en estado puro: diagonal compositiva, fuertes
escorzos, dinamismo, teatralidad, colorido exuberante.

Entre 1622-1625 pinta, para la galeria de Luxemburgo en Paris, las
veintiuna grandes composiciones de la Historia de Maria de Médicis, a quien
realiza también un elegante retrato, que como todos los que lleva a cabo el
pintor es aparatoso y solemne para dar una idea de la alta posicion social del
personaje.

Esta primera etapa puede extenderse, en sintesis, hasta el afio 1626, en el
que muere su esposa. El pintor sufre una profunda crisis emocional y se
refugia en su casa de Amberes, abandonando toda actividad publica. Sus
cuadros se llenan de simbologia.

En 1628 vuelve de nuevo a Espafia, donde recibe el encargo de realizar
varias obras —cartones para tapices— en las que, aunque copia a Tiziano,
intenta imprimir su sello personal. En la corte traba amistad con Velazquez e,
impresionado por las grandes dotes del joven sevillano, le aconseja que se
traslade a Italia para observar directamente el magnifico tesoro de arte que
encierra el pais del Renacimiento.
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Rapto de las hijas de Leucipo de Rubens (1616-1618), en la Pinacoteca Antigua de
Munich. La diagonal, los fuertes escorzos, el dinamismo, la teatralidad, el colorido
exuberante rezuman barroco por todas partes.

Ya hombre maduro, se casa con Elena Fourment, una muchacha de
dieciséis afnos. Su pintura se torna vitalista, alegre, sensual. Vuelve a las
escenas mitologicas, a los matices eroticos, vitales. Copia cuadros de Tiziano,
bacanales, llenos de colorido y movimiento. Pinta Las tres gracias, en las que
retrata a sus dos esposas: a la derecha, morena, Isabel; a la izquierda, rubia,
Elena, a quien realiza también varios retratos, sola y con sus hijos.

En 1636, Felipe IV le encarga una serie de composiciones inspiradas en
las Metamorfosis de Ovidio para decorar la torre de la Parada en Madrid.

Continda, asi mismo, con sus temas mitolégicos, dotados de una fuerte
carga sensual y erdtica, como en Ninfas y sdtiros, el Jardin del Amor, el
Juicio de Paris (1639), en los que repite el mismo modelo de mujer: rubia, de
anatomia generosa en carnes y piel sonrosada.

Rubens muri6 en 1640, y dejaba un importante taller que, igual que en
vida le permitié elaborar cientos de obras, expandira numerosos artistas por
Europa. Su discipulo mas célebre fue el siguiente pintor.

Anthonis van Dyck (1599-1641) viajo por Italia y aprendio6 el tratamiento
del paisaje y la luz al modo veneciano, se interesé sobre todo por la obra de
Tiziano. Posteriormente, pas6 a cultivar una linea mas personal, que
destacaba por su gran sentido de la elegancia, daba a las figuras un estilo
alargado y un cierto toque de embellecimiento en los rostros, resaltando la
mirada y cuidando los gestos del personaje. En este sentido, ademas de sus
obras de tematica religiosa, descuellan especialmente sus retratos, entre ellos,
los de la corte de Inglaterra, pais en el que se instal6 en 1632. Los mas
conocidos son los del rey Carlos I, en pie y a caballo, aunque retraté también
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a varios cortesanos y a otros personajes como el cardenal Guido Bentivoglio,
protector de las artes, en 1625.

Su linea, elegante y distinguida, dejara grandes resonancias en Inglaterra,
y sera recogida en el siglo siguiente por los retratistas ingleses como sir
Joshua Reynolds.

Jacob Jordaens (1593-1678) dominé el color y la forma. Haciendo uso de
una pincelada ancha y suelta, como se aprecia en Los tres musicos
ambulantes, llevé a cabo composiciones tanto religiosas como mitoldgicas y
populares, estas dltimas en ocasiones con un espiritu satirico burlesco muy
propio de la tradicion flamenca: Sdtiro y labriego, Adoracion de los pastores,
La familia del pintor, El rey bebe (1638), cuadro que recoge en diversas
versiones la tradicion de coronar la noche de Reyes a un personaje cualquiera
—a quien le tocara el haba de la torta— y beber todos a su salud.

David Teniers el Joven (1610-1690) se inici6 en la pintura con su padre,
el también pintor, David Teniers el Viejo (1582-1649). Plasmo escenas de
género y ambientes cotidianos. Se detuvo en las naturalezas muertas y
presenta cierto pintoresquismo en las representaciones, expresando muy bien
la anécdota popular. Su técnica: precisa y rapida. Buen colorista. Pinto
numerosas kermés o fiestas populares del pais.

S | =2 el L
Una de las versiones de El rey bebe (h. 1640), en el Museo Real de Bellas Artes de
Bélgica. Con su pincelada ancha y suelta, Jordaens recoge la tradicién de coronar
la noche de Reyes a quien le tocara el haba de la torta y beber todos a su salud.

Jan Brueghel el Joven, conocido como Brueghel de Velours (1601-1678),
pertenece a una conocida familia de pintores, expertos en el tratamiento del
paisaje como elemento principal de la obra, en el cual se desenvuelven las
labores campesinas. Trabajo también las naturalezas muertas, pinturas de
flores y de caracter alegérico.

www.lectulandia.com - Pagina 184



Adriaen Brouwer (1605-1638) destaco por cultivar una tematica en la que
recoge escenas populares y grotescas de los ambientes libertinos en los bajos
fondos de la sociedad (bebedores, pendencieros, prostitutas, dementes), a
veces, con intenciones satiricas y moralizantes, e influencia de los Brueghel.
Fue con todo ello un pintor de gran éxito, tanto que se hicieron falsificaciones
de sus obras cuando atin vivia. No obstante, conocio6 la carcel sin que se sepan
exactamente los motivos, pero dado los ambientes marginales que solia
frecuentar, son faciles de imaginar.

Brouwer puede considerarse un precursor del impresionismo por su
pincelada ancha y deshecha, sin matizar, al uso de Franz Hals, que fue su
maestro en Haarlem, y la observacion de sus cuadros no deja de recordar, por
lo mismo, al Goya de sus ultimas etapas.

Su cuadro mas famoso es El fumador, del Museo del Louvre. El Museo
del Prado conserva El peinado, y en el Thyssen Bornemisza se halla la
Escena aldeana con hombres bebiendo, que se le atribuye.

LA ESCUELA HOLANDESA: INTIMISMO Y PAISAJE

A partir de su independencia de Espafia, las provincias del norte se
caracterizaron por una forma de vida mas democratica, regidas por una
burguesia financiera y comerciante con alto poder adquisitivo para encargar
obras de arte. Asi mismo, la religion protestante permitié una mayor libertad a
los artistas, que comenzaron a realizar cuadros de pequefio formato con
escenas de género, bodegones, interiores, unido al cultivo del paisaje con
sentido sublime.

El principal maestro fue Rembrandt Harmenszoom van Rijn (1606-1669),
«hijo de Harmen del Rin» —su padre tenia un molino en la orilla del rio—,
que empezO como aprendiz de pintor y grabador en su ciudad natal y luego,
ya en Amsterdam, fue discipulo de Pieter Lastman, admirador de Caravaggio
y autor de grandes frescos, de quien adquirio el gusto por el detalle.

En 1625 instala su propio taller y comienza a realizar escenas biblicas, de
buena acogida entre el publico protestante, que destacan por el misticismo
que expresan, con una luz intima y un colorido vivo y claro aprendido de su
primer maestro.

Trabaja también el grabado y pinta algunos autorretratos de gran
expresividad en sus gestos y en las muecas del rostro, que muestran su agudo
sentido pictorico al lado de una fiel captacion psicoldgica. Entre ellos, destaca
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Autorretrato con casco (1634), que recoge la plenitud fisica de sus veintiocho
afios. De esta fecha —que fue también la de su boda con Saskia, que sera
esposa y modelo— es también Joven con cuello de encaje, cuyo rostro
levemente vuelto hacia el espectador irradia alegria serena, natural, a pesar de
que en su paleta utiliza —como hara mayormente a lo largo de su vida, mas
en la vejez— blanco, negro ahumado y ocre o marron transparente.

Por estos afios pinta otras obras como Judit —hasta 2009 tenida por
Artemisa—, Duda de santo Tomds, Descendimiento de la cruz, Sacrificio de
Isaac, asi como algunos paisajes: Paisaje con puente, Paisaje con castillo.

Durante la década de 1640 continu6 realizando retratos de gran sencillez,
simples pero elegantes en su modestia, de pincelada variada y luces vagas
pero suficientes para destacar al personaje sobre el fondo oscuro.

Alcanzado ya el cénit de su fama y en plena prosperidad econémica, la
vida le arrebata, en dos afos, a su anciana madre y a su esposa Saskia. De la
primera habia pintado en 1639 uno de los mejores retratos de una persona en
la vejez: sus arrugas surcando la piel, los ojos cansados ya sin pestafias, labios
retraidos...

De la segunda le quedo su hijo Titus, de un afio de edad —sera muchas
veces modelo: Cristo, Tobias, Daniel, José joven— Yy, animado por él,
proseguira con su produccion pictorica, cuyas luces cada vez se tornan mas
vagas, reflejando el propio estado de animo, aunque su pincelada suave aporta
la maestria. En cada retrato, a medida que envejece, va reflejando la soledad
animica, pero sus personajes muestran una grandeza —a pesar de su
ancianidad— que ningun otro maestro acertara a imitar; porque el virtuosismo
de Rembrandt se manifiesta en su pincelada, densa o transparente, y sus
muchos pentimentos que rematan las obras.

De los dos ultimos decenios de su vida —en los que emplea a menudo los
colores rojo y oro— son El hombre del casco dorado, Joven en la ventana,
Aristételes, Titus leyendo, Amdn, Esther y Asuero, Retrato de familia..., que
muestran cierto aislamiento entre los personajes, plasmandose asi el caracter
propio de cada uno.

www.lectulandia.com - Pagina 186



La leccion de anatomia del doctor Tulp de Rembrandt (1632), en la Royal Picture
Gallery Mauritshuis de La Haya. El primero de sus retratos en grupo, en el que
plasma el gran interés por la ciencia que existia en su época.

En El regreso del hijo prodigo (1669) suprimi6 los personajes biblicos y
toda la accion se centra en padre e hijo junto al hermano que observa; es un
cuadro para la reflexion, con su excelente estudio de luces y sombras en una
ambientacion matizada por la busqueda constante del sentimiento interno.

Si en sus obras de juventud abundaban los suntuosos decorados y en las
de madurez predominaba lo cotidiano, ahora, en las de la vejez, lo que prima
es el mundo interior de los personajes, ligado al destino que aguarda en la
vida al hombre, lo cual celebraron los romanticos. Senala el critico Herzen
que en Rembrandt existe «un mundo en el que la vida se reproduce con toda
su hondura...».

Rembrandt represent6 la cumbre del retrato colectivo —rompe con las
reglas del retrato oficial—, género en el que realiz6 tres grandes cuadros:
Leccion de anatomia (1632) —donde se muestra como un buen conocedor del
iluminismo caravaggiesco—, Ronda Nocturna (1642) —con los personajes en
movimiento en lugar de estaticos, posando, algo que no gustd a quienes la
habian encargado— y Los sindicos del gremio de parieros (1662), donde su
agudo sentido pictorico hace gala de un gran realismo.
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La gitanilla de Franz Hals (1630), en el Museo del Louvre. Buen captador de tipos

populares con pincelada pequefia y rapida, que da a su pintura un aire alegre, y
hace gala del detallismo y el colorido tipico de su tierra.

En el género de bodegon pinté El buey desollado (1655). Realizo mas de
trescientos grabados y, en el futuro, artistas como Goya y los romanticos
admiraran en €l su vision particular del individuo, acompafiada de su
antiacademicismo.

Se supone que en sus comienzos Franz Hals (c. 1580-1666) tuvo
contactos con Rubens, ya que estuvieron juntos en Amberes en 1624. En su
obra hay que destacar su maestria en pintar los grupos militares, asi como su
faceta de retratista, en la que demuestra ser un buen captador tanto de tipos
populares —La gitanilla— como de grupos burgueses: Regentes del hospicio
de ancianos. Su pincelada pequena y rapida, muy movida, da a su pintura un
aire alegre, haciendo gala del detallismo y el colorido virtuoso que en Flandes
y los Paises Bajos suele estar presente habitualmente.

En ese tipo de pincelada y en su técnica espontanea se han visto contactos
anticipados con los posimpresionistas del siglo xix, quienes le reivindicaron
como uno de los grandes pintores de la historia.

Pintor intimista, Jan Vermeer (1632-1675), que llevo siempre junto a su
nombre el de su ciudad natal, Delft, fue el creador de una linea muy personal,
se especializd en escenas cotidianas de interiores, aportando un tipo de
iluminacién que hace penetrar la luz en la escena por una ventana lateral. Se
trata de temas sencillos de la vida diaria, ejecutados con gran realismo —FI
pintor y la modelo, Alegoria de la pintura—, en los que presenta una vision
intelectual del espacio, la luz y los personajes.
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Joven de la perla de Vermeer de Delft (1666), en la Royal Picture Gallery
Mauritshuis. Delicado rostro que mira al espectador desde el blanco de sus ojos a
juego con el pendiente que le da titulo.

Entre sus retratos destaca Joven de la perla, delicado rostro que mira al
espectador desde el blanco de sus ojos a juego con el pendiente que le da
titulo.

Realizo también composiciones paisajisticas de gran luminosidad: Vista
de Delft. Tuvo mucha repercusion en pintores posteriores, como Dali, para
quien constituyo todo un motivo de estudio.

La obra de Meindert Hobbema (1638-1709) se caracteriza por la gran
importancia que presenta la tematica del paisaje, haciendo gala de un realismo
naturalista donde la figura humana o bien no existe o carece totalmente de
importancia. Tuvo repercusion entre los romanticos ingleses y en los realistas
del siglo x1x, particularmente la escuela de Barbizon.

Alrededores de Middelharnis de Hobbema, en la National Gallery de Londres. La
perspectiva lineal por disminucién del tamafio de los arboles pierde el punto de
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fuga en el horizonte, mientras ellos avanzan hacia nosotros para meternos en el
cuadro.

Alrededores de Middelharnis es su obra mas famosa, donde la
convergencia de las hileras de arboles aumenta la sensacion de lejania y la
figura humana casi desaparece.

El aspecto principal de la obra de Jacob van Ruysdael (1628-1682) se
halla también en la tematica paisajistica. Pintd6 numerosos cuadros del natural,
siempre atento a las grandes aberturas hacia el horizonte, con gran
profundidad de lineas y carentes de figuras humanas.

Entre sus obras destaca EI molino, simbolo patrio, bajo un cielo plomizo,
cuyo interés por la naturaleza en su aspecto sublime influyé en Delacroix y
los romanticos ingleses como Constable y Turner.

LA PINTURA DE GENERO Y LOS BODEGONES

Por pintura de género se entienden los cuadros que representan una tematica
de tipo cotidiano, costumbrista, escenas populares, en cuyo trasfondo existe
una carga moral o satirica no exenta en los Paises Bajos de rasgos obscenos
con el proposito de divertir al publico de talante grosero, tematica que enlaza
con la tradicién de las pinturas de kermés o fiestas populares campesinas,
muy cultivadas por los Brueghel en el siglo xvI.

Entre los pintores que trataron este género se encuentran:

Adriaen van Ostade (1610-1684), discipulo de Franz Hals, que incorporo
a su obra toda la corriente realista y paisajista desarrollada hasta entonces,
destaco por sus escenas sobre la vida campesina, afanosa y laboriosa, y
también popular y festiva, como se observa en Interior de una cabafia, Baile
de campesinos, Campesinos en una taberna.

Jan Steen (1626-1679), discipulo del anterior, tiende con sentido irénico
hacia temas de vida disoluta en tabernas o casas donde abunda la bebida y el
desorden, tal como plasma en su estrambética obra La vida al revés, asi como
en Fiesta en una taberna, Fiesta de san Nicolds, Después de la orgia, y otros
temas por el estilo.

Pieter de Hooch (1629-1683), que coincidi6 con Vermeer durante su
estancia en Delft, representé habitualmente escenas domésticas y ambientes
familiares en interiores o patios, asi como temas paisajisticos. De los primeros
pueden citarse Jugadores de cartas, Madre y nifio, Joven mondando una
manzana, Muchacha y nifia en un patio, con la novedad de hacer venir la luz
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de los ultimos planos del cuadro, lo que da al fondo de la escena una gran
vivacidad que irradia en contraluz hacia el primer plano.

Gerard Ter Borch (1617-1681), sin embargo, se centr6 en escenas de
ambientes burgueses, refinados, en los que retrata a multitud de personajes,
hasta ochenta y seis aparecen en Congreso de la Paz de Miinster de 1648,
referente al tratado final de la guerra de los Treinta Afios con Espafia. Fue un
artista de amplia formacion, ya que viajé por Inglaterra, Francia, Italia y la
peninsula ibérica. De vuelta a su tierra, continu6é con su produccion artistica
dentro de una tematica culta (Leccion de musica, Concierto intimo) o familiar
(Reprimenda paterna), siempre con personajes vestidos con cierta elegancia e
incluso preciosismo, como las finas y brillantes sedas que lucen las jovenes
holandesas del pais de los tulipanes.

Asi mismo, abundaron los cuadros de bodegones o naturalezas muertas,
que representan frutas, aves de caza, alimentos, flores, copas y recipientes. En
este género destacaron los Willem, van Aelst y Kalf, junto a la flamenca Clara
Peeters (1594-1657), una de esas mujeres artistas que han estado olvidadas de
la historia del arte hasta hace bien poco. Especialista en esta tematica, se
caracterizo por incluir pequefios autorretratos disimulados en los brillos de los
objetos. En 2016 se convirtio en la primera mujer pintora protagonista de una
exposicion en el Museo del Prado.

LA ARQUITECTURA Y LA ESCULTURA

Aunque no con la fama o el prestigio de la pintura, en Flandes y los Paises
Bajos tuvo también su época de desarrollo y calidad la hermana mayor de las
bellas artes.

Fue en la primera mitad del siglo xvii cuando en Flandes, al calor del
florecimiento econémico y cultural, se levantaron varias construcciones
barrocas, aunque mediatizadas por la fuerte raigambre que el estilo gotico
flamigero mantenia por estos lugares, ademas de la prolongacién del
manierismo y la inevitable influencia de la vecina Francia.

No obstante, orillando estas premisas, se construyeron varias iglesias que
por pertenecer a la orden jesuitica no pueden apartarse del modelo italiano del
Jesus, como las de San Carlos Borromeo en Amberes —de tres naves y
capillas laterales—, San Miguel en Lovaina, San Juan Bautista en Bruselas y
San Pedro y San Pablo de Malinas, en cuyas fachadas se observa la continua
superposicion de drdenes.
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En el campo civil, destaca hacia fin de siglo la Grand Place de Bruselas
(gran plaza de Bruselas), a la que asoman edificios de altos aticos y amplios
ventanales con recargados exteriores.

En las Provincias del Norte, tras la independencia de Espafia (1648), la
arquitectura religiosa, por la conversion al calvinismo, experimenté un
cambio radical, a la par que desaparecian —muchas veces destruidas— las
imagenes.

Sin embargo, la obra civil, a causa del potencial econdmico que habia ido
adquiriendo la rica burguesia comercial y financiera, alcanz6 un verdadero
auge, que se plasmé en la ampliacion radial de la ciudad de Amsterdam a
partir de los tres canales, construyéndose otros nuevos a los que daban las
hileras de casas de elevadas fachadas en ladrillo visto, material pobre pero
necesario donde no abunda o no existe la piedra, como es el caso de estas
tierras.

Entre los arquitectos principales, destac6é Hendrick de Keyser (1565-
1621), también escultor, autor del disefio —al fallecer, su hijo Pieter lo llevo a
la practica— de la iglesia de Westerkerk («del oeste») en Amsterdam,
caracterizada por su altisima torre campanario, formada por cuatro cuerpos en
disminucion para aligerar el peso y coronada por un elegante cupulin. Alberga
la tumba de Rembrandt y su hijo, Titus. Por el contrario, la de Noorderkerk
(«del norte»), obra de Hendrick Staets (1559-1630), aunque también debio
intervenir en ella Keyser, cambia radicalmente su estructura interior para
adaptarse al culto calvinista: una sala de planta central y disposicion
geométrica variada (cuadrada, circular, poligonal o bien de cruz griega), en
cuyo centro se encuentran el pulpito del predicador y la pila bautismal,
rodeados por los bancos de madera que ocupan los fieles.

Fue en la arquitectura civil donde la influencia clasica, a través del
conocimiento de la obra de Palladio, se instal6 en Holanda, desplazando al
largo manierismo hasta entonces imperante, en lo cual no dejo de pesar,
ademas de la cercana Francia, la también proxima Inglaterra, en cuyos
edificios hacia furor por entonces dicha tendencia.

El arquitecto, y también pintor, difusor por excelencia de este estilo, fue
Jacob van Campen (1595-1657), formado en Italia. Su obra mas popular fue
la casa conocida como Mauritshuis, en La Haya, que toma el nombre de su
propietario, Mauricio de Nassau. De planta cuadrada, sobre elevado zocalo
luce su fachada clasica —de piedra clara, contrastando con el resto de la
construccion en ladrillo visto—, compuesta de cuatro pilastras jonicas de

www.lectulandia.com - Pagina 192



orden colosal, adosadas bajo el fronton triangular que las remata. Sera el
modelo para otras muchas mansiones tanto urbanas como rurales.

No obstante, su obra ensefia fue el disefio del edificio del ayuntamiento de
Amsterdam, hoy Palacio Real, iniciado en 1648, inmediatamente después de
la firma de la Paz de Westfalia, y concluido por Daniel Stalpaert (1615-1676).
De planta rectangular, en su centro se halla la gran Sala Civil, en la que
abunda, como en todas las demas (la de las Artes, la de la Contratacion, la del
Tribunal Militar, la de los Ediles, etc.), decoracion simbdlica. Sobre el
exterior, tras el frontén bajo pilastras adosadas que remata la fachada —
encuadrada entre dos cuerpos laterales a modo de torres—, cuyo timpano fue
decorado con motivos marinos fabulosos, segin disefio de Artus Quellinus
(1609-1668), destaca la alta torre del Reloj, a modo de campanario.

Oscurecida un tanto por la calidad de la pintura, se desarrolla, no obstante,
una corriente escultérica impregnada de realismo, a veces teatral pero muy
expresivo, que enlaza con la mejor tradicion flamenca y centroeuropea,
presente ya desde los tltimos compases del Gotico.

Santa Susana en la iglesia de Santa Maria de Loreto de Roma y San Andrés en San
Pedro del Vaticano, por Francois Duquesnoy entre 1629-1633; la primera en
sereno contraposto y la segunda en dramatismo atenuado.

Quellinus se habia formado en el circulo de Rubens y durante su estancia
en Roma fue discipulo del flamenco afincado en Italia, Francois Duquesnoy
(1597-1643), colaborador de Bernini en el baldaquino de San Pedro,
representante de la linea mas clasica de la escultura barroca, como se observa
en una de sus obras importantes: la estatua de Santa Susana que hoy se halla
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en la iglesia de Santa Maria de Loreto en Roma; en ella hace gala de un gran
naturalismo tanto en la pose, de sereno contraposto —al contrario de otras
obras barrocas—, como en la forma de caer los pliegues de la ttnica. En el
interior de San Pedro del Vaticano se encuentra su imagen de San Andrés, de
menor dramatismo o teatralidad que las de su contemporaneo Bernini.

Lucas Fayd’herbe (1617-1697), también antiguo discipulo de Rubens, fue
el autor del sepulcro del arzobispo Andreas Cruesen en la catedral de Malinas,
novedoso porque se representa al protagonista, ain vivo, arrodillado y
despojado de su mitra frente al Resucitado, en claro gesto teatral barroco.

Anterior a este fue el monumento funerario del héroe nacional Guillermo I
de Orange Nassau, en la Nueva Iglesia de Delft, obra de Hendrick de Keyser,
quien represento al difunto por partida doble: primero, en marmol, yacente; y,
encima, en bronce, sedente, rodeado por las alegorias de la Justicia, la
Libertad, la Religion y el Valor.

Otro trabajo funerario de interés es el del te6logo van Polyander Kerkoven
en la iglesia de San Pedro de Leiden, obra de Rombout Verhulst (1624-1698),
quien representa al finado dormido en placido gesto, con el naturalismo de la
cabeza apoyada en la mano y ropajes de abundantes pliegues, tradicion
realista que arranca del siglo xv.

Aparte de la escultura funeraria, hay que destacar el asombroso pulpito,
hoy en la catedral de San Miguel y Santa Gudula de Bruselas, realizado para
la iglesia jesuitica de San Miguel de Lovaina, obra de Hendrik Frans
Verbrugghen (1654-1724), que representa la historia de la redencion del
género humano a través de raices veterotestamentarias: sobre un tronco
aparecen Adan y Eva con la muerte a sus espaldas, expulsados del paraiso,
sosteniendo en sus hombros la tribuna, que simboliza la bola del mundo;
sobre el tornavoz, campan la Virgen con una corona de doce estrellas pisando
la media luna, como dice el Apocalipsis (12:1), y el Nifio de pie. Teatralidad y
expresionismo se funden en esta obra de ritmo centrifugo.
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8
El Barroco anglosajon

LLA MONARQUIA PARLAMENTARIA. REVOLUCION Y GUERRA
CIVIL EN INGLATERRA

A la muerte sin herederos de la reina Isabel I (1603) subio6 al trono Jacobo
Estuardo VI de Escocia y primer rey inglés (1603-1625) de esta dinastia que
auna las Coronas de Escocia e Irlanda. Su poco respeto a la opinion del
Parlamento habia fomentado el caldo de cultivo revolucionario para que a la
llegada de su hijo Carlos I (1625-1649), empefiado en el absolutismo y el
derecho divino de la monarquia, estallara la revolucién, que ha sido
catalogada como la primera de caracter burgués, anticipada siglo y medio a la
francesa, y que cre6 las condiciones para la futura Revolucion Industrial.

Previamente, el rey, que también chocaba con el Parlamento por
cuestiones de indole religiosa, llego a disolverlo varias veces, gobernando de
forma tiranica y despotica durante un periodo que se conoce como Once afios
de tirania.

Necesitado de fondos por su guerra contra los escoceses, a quienes queria
someter a la autoridad anglicana, Carlos I en 1640 opté por dirigirse al
Parlamento para solicitar subsidios, a lo que los parlamentarios le plantearon
el juramento de la Peticién de los Derechos (segunda carta magna inglesa).
Entonces el monarca opt6 por disolverlo al cabo de tres semanas (Parlamento
corto) y sus miembros se dividieron entre partidarios y enemigos del rey, con
lo que estallo la primera guerra civil en 1642, que se alargaria hasta 1646. En
el bando realista estaban los aristocratas y los ricos burgueses, preocupados
por los conflictos y las agitaciones sociales. De lado parlamentario se
encontraba la nobleza rural, los Roundheads («cabezas redondas») y el
pueblo.

La victoria de las tropas parlamentarias en la batalla de Naseby (1645)
oblig6 al monarca a abandonar su politica absolutista y a aceptar el control de
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la camara (Parlamento largo), que entre otras medidas, retir6 al rey el poder
de disolverla.

Carlos I, que habia sido encarcelado, logré escapar y se ali6 con los
escoceses, asi se desencadend una nueva guerra civil entre 1648 y 1649, en la
que el protagonismo fue para un parlamentario que pasaria a la historia:
Oliver Cromwell (1599-1658). Dirigidos por él, los puritanos (ironsides:
«costillas de hierro») derrotaron a las fuerzas realistas. El rey, que habia
huido a Escocia, fue entregado, juzgado por alta traicion y decapitado,
proclamandose la Republica (1649-1660), que supuso el triunfo de la
burguesia comercial y financiera y su libertad econémica.

No obstante, la necesidad de mantener el control militar del pais ante los
partidarios de Carlos II, sucesor legitimo a la Corona, y la necesidad de
reprimir los levantamientos en Escocia e Irlanda, llevaron a constituir una
dictadura férrea en manos de Cromwell y sus puritanos, aboliendo la Camara
de los Lores y proclamandose él mismo, en 1653, lord protector de Inglaterra.

El rey Carlos I de Inglaterra retratado con la habitual elegancia y dominio de la
composicién por Van Dyck (h. 1635). Museo del Louvre.

Entre sus principales medidas estuvo la publicacién de las Actas de
Navegacion, en 1651, que estipulaban que el comercio con Inglaterra solo
podia ser ejercido por barcos ingleses o de aquellos paises que mantuvieran
acuerdos comerciales con Inglaterra, con el fin de enfrentarse a su
competidora, Holanda.

A su muerte, en 1648, le sucedi6 su hijo Richard, pero, falto de apoyos,
fue depuesto al afio siguiente.

www.lectulandia.com - Pagina 196



Ese mismo afio, Carlos II (1660-1685) fue proclamado rey, restaurando la
dinastia Estuardo, aunque con poderes limitados por el Parlamento, donde, en
1673, se aprob¢ la llamada Ley de Prueba; en su virtud, todo cargo publico
debia dejar constancia de su anticatolicismo. Esta disposicion legal fue
ratificada posteriormente, en 1681, por medio de la Ley de Exclusion,
apoyada por uno de los dos bandos en los que se habia dividido el
Parlamento: los whigs o partidarios del mismo, y los seguidores del monarca,
que se llamaron torys —ambas denominaciones se siguen manteniendo
actualmente para nombrar a los dos principales partidos politicos en Gran
Bretafia: liberales, los primeros, y conservadores, los segundos—.
Previamente, en 1679, se habia aprobado la ley de Habeas Corpus, por la cual
todo detenido tenia derecho a la asistencia letrada y a que fuese juzgado en un
plazo maximo de veinte dias, lo que se considera un avance historico en
materia penal.

A la muerte de Carlos II, su hermano Jacobo Estuardo (1685-1688) se
convirtié en rey, intentando la restauracién del absolutismo y favoreciendo a
los catolicos. El Parlamento le retir6 su confianza y llamé a su hija Maria,
esposa del holandés Guillermo de Orange para ocupar el trono, convirtiéndose
ambos en los nuevos reyes de Inglaterra. Estos firmaron la Declaracion de
Derechos, que prohibia al monarca abolir las leyes emanadas del Parlamento
y era este quien quedaba facultado para proclamar rey a quien estimara
conveniente, como asi ocurrio6 con el de Orange, que se convirtio en
Guillermo III de Inglaterra por medio de la que se conoce como Revoluciéon
Gloriosa o Incruenta (1688), siendo coronado junto a su esposa el 23 de
febrero de 1689 e instaurando el periodo de la monarquia parlamentaria en el
pais.

No obstante, para muchos historiadores no se tratd6 de una revolucion
porque no involucrd a las masas, sino de un golpe de Estado que llevd al
poder a unos nuevos soberanos por la fuerza de las armas.

En 1702, su cunada, Ana Estuardo, sucedi6 en el trono a Guillermo de
Orange, y en 1709, mediante el Acta de Union, se produjo la unificacion
definitiva de Escocia e Inglaterra, que pasaron a formar el Reino Unido de la
Gran Bretana.

Con Jorge I (1714-1727) se instauro en el trono la casa de Hannover, y se
implanto el régimen de monarquia parlamentaria, en el cual el rey reina pero
no gobierna, funcion que queda atribuida al Parlamento.
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EL TEATRO INGLES: SHAKESPEARE

El teatro inglés tuvo su momento de mayor esplendor durante el reinado de
Isabel T (1559-1603), cuando surgié en Inglaterra un teatro nacional cuyo
maximo representante fue William Shakespeare (1564-1616), considerado el
mejor dramaturgo inglés de todos los tiempos, aunque en su época tuvieron
fama también otros autores de obras teatrales como Christopher Marlowe o
Ben Johnson.

Como todo el mundo sabe, Shakespeare es considerado uno de los
mayores genios de la literatura universal, al nivel de Dante Alighieri o
Cervantes, a quien se le ha querido unir en el dia y mes de su fallecimiento:
23 de abril, cuando, en realidad, el Principe de los Ingenios, falleci6 el dia 22,
«no el 23», como siempre corrigié Martin de Riquer.

Natural de la pequefia Stratford-upon-Avon, William Shakespeare paso de
cuidador de caballos en las entradas de los teatros a actor y, luego, a
dramaturgo de gran prestigio entre el pueblo, a pesar de que no buscé la
popularidad, puesto que publico en vida muy pocas obras. Escribié también
en verso: La violacion de Lucrecia y los Sonetos (dirigidos a un tal W. H.,
aun sin identificar), por lo que en ocasiones era conocido como el Bardo de
Avon (o simplemente el Bardo: poeta). Su produccién dramatica fue muy
amplia: comedias, tragedias, dramas historicos y tragedias romanas. Se puede
clasificar, cronolégicamente, en tres grupos:

e Entre 1590 y 1600, su primer periodo, en el que prima el optimismo,
en general. Aqui se incluyen comedias como El suefio de una noche de
verano y tragedias romanas como Julio César.

e Entre 1600 y 1608, su época de comedias sombrias y de tragedias, en
las que desaparece el optimismo anterior y se apodera un tono
sombrio, pesimista, de la existencia humana. Escribe sus famosas
tragedias: Hamlet, Otelo, Macbeth, El rey Lear; piezas romanas como
Marco Antonio y Cleopatra; y comedias: Bien estd lo que bien acaba.

e Entre 1609 y 1611 se desarrolla la que podemos considerar su tercera y
ultima etapa, en la que se observa una cierta armonia, fantasia y
lirismo; por ejemplo, Cuento de invierno, La tempestad.

Si bien cronoldgicamente estariamos atin en tiempos renacentistas, el teatro
inglés, por su evolucién, ofrecia ya, en la segunda mitad del siglo xvi,
caracteristicas barrocas.

A diferencia del teatro espafiol, las mujeres, como en la antigua Grecia, no
podian actuar y los personajes femeninos eran desempefiados por hombres.
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Se trata de un teatro popular, que contacta con el pueblo gracias a la
proteccion de Isabel I, a fin de utilizarlo como un arma propagandistica al
servicio de la Corona, necesitada de borrar siglos de luchas fratricidas y el
oscuro pasado que la habia llevado al trono: su madre, Ana Bolena, habia sido
ejecutada por brujeria e incesto. De ahi, que los temas histéricos gozaran del
beneplacito no solo de la Reina Virgen sino de los nobles, ya que ensalzaban
el pasado de grandes caballeros y el prestigio, pues, de la clase nobiliaria.

No obstante, era mal visto por los sectores mas puritanos de la sociedad
inglesa, ya que a su alrededor pululaban las gentes de mal vivir, se armaban
escandalos, borracheras y se fomentaba la propagaciéon de enfermedades,
como el llamado «sudor inglés», en las aglomeraciones humanas que se
producian para ver los espectaculos, bastantes de una moralidad que dejaba
mucho que desear para los grupos mas extremistas de la sociedad
conservadora inglesa. Por ello, a partir del primer cuarto del siglo xvi, el
teatro comenzd a verse recluido al ambito de la corte y en manos de una
minoria. La puntilla vino en 1642, cuando el Parlamento clausuro los teatros y
las representaciones quedaron reducidas a algunas esporadicas de aristocratas
aficionados.

LAS BELLAS ARTES INGLESAS

El introductor en Inglaterra del clasicismo palladiano frente a las pervivencias
goticistas del estilo Tudor, muy arraigadas en esta tierra, fue Ifiigo Jones
(1573-1652). Su admiracion por el pais transalpino radica en una estancia que
llevo a cabo alli (Venecia, Vicenza, Roma), de donde regres6 imbuido su
espiritu de clasicismo.

Entre sus construcciones mas importantes se encuentra el Queen’s House
de Greenwich (la casa de la reina de Greenwich, 1616-1635), palacio
disefiado de acuerdo a una rigida estructura geométrica rectangular, cubica,
que recuerda la gravedad palladiana al igual que la logia de columnas jonicas
que mira al jardin en uno de los bloques, unido por un puente al segundo y
dispuesto de manera transversal con relacion a este; el modelo parece estar en
la Villa Medici construida por Sangallo en Poggio a Caiano.

También son obra de Jones la Banqueting House (casa de los banquetes,
1619) en Whitehall y la Queen’s Chapel (capilla de la reina), asi como el
Whitehall Palace (palacio de Whitehall), un complejo palaciego destinado al
rey Carlos I, que acabd destruido durante la guerra civil.
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Trabajo en la restauracion de la catedral de San Pablo de Londres, aunque
quien finalmente llevo a efecto la obra fue Christopher Wren.

Colaborador de Ifligo Jones fue Isaac de Caus (1590-1648).
Conjuntamente construyeron la Wilton House (casa de Wilton, 1632), en
cuyo interior destacan las lujosisimas salas del Cubo y del Doble Cubo, asi
llamadas por la estructura de su planta.

Christopher Wren. Catedral de San Pablo. Fachada sur del crucero, inspirada en
Santa Maria della Pace de Roma por su disefio semicircular convexo que sobresale
hacia el exterior.

Con Christopher Wren (1632-1723) se inicia el periodo de arquitectura
barroca en Inglaterra, si bien el estilo mantuvo en la isla caracteristicas
propias como la patente influencia clasica, que no ces6 de estar presente en
mayor o menor medida. No existe el sentido dinamizador, ondulante, propio
del barroco romano, sino mas bien una sobriedad caracteristica de los tiempos
renacentistas.

Favorecido por la actividad urbanizadora que tuvo lugar en Londres tras el
devastador incendio que se produjo en la Navidad de 1666, Wren se convirtio
en el arquitecto favorito de Carlos II.

Entre las varias iglesias que edificé en la city destaca la de San Esteban de
Walbrook (1672), en forma de rotonda cubierta por una cipula adornada con
casetones y sostenida por esbeltas columnas corintias.
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Su obra principal es la catedral de San Pablo (1675-1710), cuyo disefio en
cruz latina con desarrollado transepto emana de los templos goticos, como
Wells y Winchester. Posee doble ctpula sobre el crucero (rematada por doble
linterna de novedosa base cuadrada), inspirada en el cupolone de Santa Maria
de las Flores de Florencia, de Brunelleschi, e imita, aunque rodea su tambor
un peristilo como San Pietro in Montorio de Bramante, la del Vaticano, la de
Val-de-Grace o la de Los Invalidos de Paris, al tiempo que servira de modelo
para la del Capitolio de Washington y las de otros edificios neoclasicos. Su
imponente fachada occidental de inspiracion palladiana, que consta de dos
cuerpos coronados por fronton triangular sobre el que preside la estatua
dorada del titular del templo, emplea columnas pareadas corintias que
recuerdan la fachada del Museo del Louvre; pero sobre todo rememoran el
portico de San Pedro del Vaticano. Asi mismo, en los campanarios se ha
querido ver alguna influencia borrominesca.

Por encargo del nuevo monarca, Guillermo III, y dentro de la tendencia
inglesa a las residencias campestres mas que a los lujosos palacios
caracteristicos de la Francia contemporanea —en parte, por la falta de
presupuesto—, construy0 la residencia veraniega real, el Hampton Court
Palace (palacio de Hampton Court), elegante edificio de planta rectangular
decorado en blanco sobre la fachada vista, en cuya entrada recibe un pértico
coronado por frontén triangular.

Su udltima obra fue el hospital de Greenwich, iniciado en 1695 a base de
columnatas en su planta baja; sus alas se agrupan en torno a patios; sendas
cupulas coronan las dos torres. En la construccion colaboraron los arquitectos
John Vanbrugh (1664-1726) y Nicholas Hawksmoor (1661-1736).

Ambos edificaron posteriormente el Castle Howard (castillo Howard) en
North Yorkshire, edificio rectangular presidido por un pértico clasicista con
pilastras corintias adosadas y fronton triangular de remate, sobre el que se
impone, bien visible desde el exterior, una gran cupula semiesférica con
linterna sobre elevado tambor, que cubre el vestibulo de planta cuadrada,
abierto al patio; un tipo de edificio de los llamados entre cour et jardin, es
decir, construidos entre el jardin que le precede y el patio posterior. Su
sefiorial interior, con grandes arcadas sostenidas por elevadisimas pilastras
corintias adosadas, mas se asemeja a un templo que a una residencia civil,
salvando los bustos y estatuas que en exceso lo adornan. En el jardin se
levantaron diversas construcciones imitando estilos antiguos, como templetes
clasicos y obeliscos egipcios.
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Castillo Howard. Edificio rectangular presidido por un poértico clasicista sobre el
que se impone una gran cipula semiesférica con linterna sobre elevado tambor.

En colaboracion también, puesto que lo inici6 el primero y lo terminé el
segundo, Vanbrugh y Hawksmoor construyeron sobre un antiguo castillo
medieval el Blenheim Palace, en Oxfordshire (1705-1725), dispuesto como el
castillo Howard en torno a un gran patio y presidido por un portico de
inspiracion clasica compuesto por dos columnas centrales y cuatro pilastras
laterales —dos en cada esquina— que sostienen el frontén triangular en cuyo
timpano lucen en relieve las armas del duque de Marlbourg, propietario del
palacio —un descendiente suyo sera bautizado como Mambrt cuando acuda a
Espafia como aliado del archiduque Carlos de Austria durante la guerra de
sucesion—, regalado por la reina Ana Estuardo en conmemoracion de su
victoria frente a la Francia de Luis XIV en la batalla que tuvo lugar en
Blenheim, a orillas del Danubio, por lo que también se conoce el palacio con
el mismo nombre. Traspasando el umbral, se accede a un gran vestibulo que
da al amplio sald6n principal del conjunto en el que, por cierto, vino al mundo
el Premier Winston Churchill.

Tras esta etapa del breve y peculiar barroco inglés, volvio a imponerse el
gusto palladiano, como una anticipacion prematura del neoclasicismo.

En esta linea, Richard Boyle (1694-1753) construy6 cerca de Londres la
Chiswick House (casa de Chiswick) entre 1727 y 1729, que recuerda la Villa
Rotonda de Palladio: planta cuadrada con una sala central octogonal cubierta
con cudpula; pértico hexastilo coronado por frontén liso sobre columnas
corintias; y ausencia total de adornos sobre los lisos muros, ni siquiera
estatuas que coronen la cubierta: sobriedad absoluta al estilo clasico.

Con menor fidelidad a este modelo, pero dentro de la misma corriente
neopalladiana, William Kent (1685-1748) edifico en 1734 la Holkham Hall
(sala de Holkham), en Norfolk, un palacio de aire monumental en un entorno
de jardin inmerso en el paisaje —acompafiamiento ideal de las villas—, en
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cuyo interior emplea bovedas cubiertas de casetones sobre una monumental
escalera que conduce a la planta noble.

Capitulo aparte fue la obra del escocés James Gibbs (1682-1754),
aprendiz en Italia con Carlo Fontana, cuyas ensefianzas aplic6 de regreso a
Inglaterra en su primera obra, la iglesia de Saint Mary-le-Strand vy,
posteriormente, en la de Sant Martin-in-the-Fields (San Martin en el campo),
en la que combiné una fachada clasica (portico hexastilo rematado por
frontén triangular) con una elevada torre rematada en agudo capitel sobre el
campanario.

Radcliff Camera (biblioteca de la Universidad de Oxford) de planta circular sobre
un zocalo también curvo, coronada por una gran ctipula semiesférica con linterna
sobre tambor circular.

Para la biblioteca de la Universidad de Oxford, la Radcliff Camera, diseno
una planta circular dispuesta sobre un zocalo también curvo, coronada por
una gran cdpula semiesférica sobre tambor circular y rematada por una
linterna a juego con la cubierta de pizarra. Articulan el exterior dobles
columnas adosadas, entre las que alternan ventanas bajo frontén triangular y
huecos en forma de hornacina destinados, seguramente, a albergar estatuas.
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Bath Circus, conjunto urbano de la ciudad de Bath, realizado por los arquitectos
Wood, que forma un circulo inspirado en el Coliseo romano.

En la linea palladiana, los Wood, padre (1704-1754) e hijo (1728-1781),
diseniaron dentro del conjunto urbano de la ciudad de Bath —muy visitada por
sus famosas aguas termales— tres plazas monumentales: Queen Square
(cuadrada), The Circus (circular) y Royal Crescent (semicircular); la segunda,
que se llama asi porque las casas —todas idénticas, de tres pisos— forman un
circulo inspirado en el Coliseo romano, fue terminada por Wood el Joven, y la
ultima —un conjunto de viviendas en elipse al final de una de las tres calles
radiales que conducen hasta alli— es obra exclusivamente suya; se conoce
con ese nombre por la disposicion de los edificios, que exhiben érdenes
gigantes de raiz palladiana en forma de media luna.

Wood el Viejo disefio también en la misma ciudad, necesitada de tejido
urbano por la gran afluencia de visitantes, varias obras, entre ellas, el hospital
de San Juan y el parque del Prior.

La escultura, escasa y triste

No fue de las mas importantes del Barroco la escultura inglesa; en ello
influyeron varias circunstancias, primordialmente, la iconoclastia que se
desato6 cuando el Acta de Supremacia separo la iglesia anglicana de Roma.
Hay que buscar el principal refugio de ese arte en el campo funerario, en
el que destaca principalmente Nicolas Stone (1586-1647), que se formé en
Amsterdam con Hendrick de Keyser y tuvo alguna colaboracién en el terreno
arquitecténico con ffiigo Jones. Sus dos principales trabajos son los sepulcros
en marmol de sir William Curie en Hatfield y de Lady Elizabeth Carey en la
iglesia de Stone-Nine, ambos de un gran naturalismo: el primero, yacente de
medio lado, cubierto con leve sudario y en el primer estado de
descomposicion; la segunda, en un gesto diferente al usual de unir ambas
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manos en actitud orante, coloca solo la derecha sobre su pecho y el rostro
refleja ya la tristeza de la ausencia de vida.

En el primer tercio del siglo siguiente, puesto que no puede hablarse de
una escultura rococo en Inglaterra, fue el francés Louis Francois Roubiliac (h.
1695-1762) quien se estableci6 en este pais y logro su primer renombre con la
estatua sedente del compositor aleman George Frederick Hdndel para el
Vauxhall Garden de Londres, representado con las piernas cruzadas y tocando
la lira. Posteriormente, se dedicé a la escultura sepulcral, realizando la del
citado musico y el imponente, sobrecogedor, monumento funerario de sir
Joseph y Lady Elizabeth Nightingale para la abadia de Westminster, evocando
el momento en que la vision de un rayo (simbolizado por la espada que
blande la Muerte) aterroriza a la dama, haciéndole perder el hijo que esperaba
y falleciendo también, mientras su esposo no puede parar la tragedia.

Moralina, elegancia y color en la pintura

La pintura inglesa se caracterizo por su variedad, elegancia y colorido.

William Hogart (1697-1764), pintor y grabador, fue un autor famoso de
escenas populares y costumbristas con afan satirico o moralizante, como se
observa en una de sus series mas conocidas: Vida de un libertino, en la que
muestra, en seis escenas, el tragico final del protagonista después de derrochar
su hacienda en la mala vida. Del mismo estilo, La carrera de una ramera,
Poco después de la boda, y otras. Entre sus retratos puede citarse La
Vendedora, boceto inacabado.

Poco después de la boda (escena 2.%) de William Hogart (1743), en la National
Gallery de Londres. Una escena popular, costumbrista, con afan satirico o
moralizante.
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Sir Joshua Reynolds (1723-1792) se caracteriza por un aire elegante y
aristocratico, ademas de dominar también el tratamiento del paisaje. Pint6
retratos de personajes importantes de su época, como el del Duque de
Devonshire o el de Lord Heathfield. En el estilo elegante sigue a Van Dyck y
exhibe una gran viveza de colorido.

Los Andrews de Thomas Gainsborough (1750), en la National Gallery de Londres.
Las figuras estan ambientadas en el verde campo bajo nubes rompiendo.

Thomas Gainsborough (1722-1788), el pintor de la clase alta, destaco en
el retrato, género muy demandado por la sociedad inglesa del momento.
Llevo a cabo también excelentes composiciones paisajisticas, algunas con
pleno caracter romantico.

Manejo muy bien el colorido y la ambientacién de sus figuras ante fondos
con arquitecturas y paisajes realistas y minuciosos, cualidad que también se
observa en el detallismo de los ropajes. De sus obras puede citarse Los
Andrews, donde conjuga extraordinariamente los colores: las nubes
rompiendo, el azul celeste del vestido de la dama, que hace juego con el suave
amarillo verdoso del campo y los blancos nacarados de sus encajes.

LA ARQUITECTURA EN EL CENTRO Y NORTE DE EUROPA

A principios del siglo xvir el estilo barroco va entrando por las puertas del
Imperio aleman, como se observa en el mausoleo del emperador Fernando 11
en Graz (Austria), su ciudad natal, iniciado en 1614 segun disefio del
arquitecto italiano Giovanni Pietro de Pomis (c. 1565-1633) y terminado tras
su muerte por Pietro Valnegro; siendo obra de Fischer von Erlach, en 1687, el
interior, cubierto con dos cupulas superpuestas sobre tambor circular. En su

www.lectulandia.com - Pagina 206



fachada se da la combinacion de frontones triangulares y curvos, asi como
columnas de orden gigante adosadas.

Pocos afios antes del cambio de siglo se habia levantado por autor
desconocido la iglesia jesuitica de San Miguel en Munich, cuya bonita
fachada, poblada de imagenes en hornacinas, recuerda algo asi como una casa
de mufiecas.

En 1614, Santino Solari (1576-1646) inici6 sobre una antigua basilica del
siglo viir la catedral de San Ruperto de Salzburgo, al modo italiano, con
planta longitudinal dividida en tres naves escalonadas en altura y una gran
cupula sobre tambor octogonal que cubre el crucero; dos torres también
coronadas por ctpulas con linternas enmarcan el hastial central de la fachada,
organizado en dos cuerpos con pilastras adosadas y coronado por un atico
rematado por frontén triangular sobre el que campa la estatua del santo titular.

En arquitectura civil, Elias Holl (1573-1646) construyo el ayuntamiento
de Augsburgo (1620), cuya fachada poblada de ventanas simétricamente
dispuestas semeja un templo religioso por su gran hastial central rematado en
atico y fronton encima, dispuesto entre dos torres octogonales que arrancan de
una estructura cuadrada y se cubren con sendas cuipulas en forma de bulbo
que rompen la sobriedad del conjunto. En el interior destaca la Sala Dorada
con su primoroso artesonado de madera.

Tras los desastres de la guerra de los Treinta Afos, el Imperio aleman
comenzoO a recuperar su actividad constructora, si bien hay que distinguir dos
zonas perfectamente diferenciadas: al norte, los Estados protestantes, para
cuyos templos optaron por seguir el clasicismo francés; al sur, los catélicos,
que al abrigo de la orden jesuitica fueron edificando iglesias que expandieron
el modelo romano por el territorio centroeuropeo, a lo que contribuyé la
llegada de varios artistas de procedencia italiana, tanto a Austria, donde
trabajé Carlo Antonio Carlone (1635-1708), como a Alemania, donde lo
hicieron Agostino Barelli y Enrico Zucalli. Al primero se deben distintos
trabajos en la colegiata de San Florian, en la Alta Austria; y a los dos ultimos
la construcciéon de la iglesia de los Teatinos en Munich, que consta de una
nave central con capillas laterales.

De estos, el primero disefio los planos del palacio de Schleissheim, cerca
de Munich, que fue concluido en 1719 por Josef Effner (1687-1745),
paisajista y decorador, autor también de la reordenaciéon del parque de la
residencia de Nymphenburg por encargo del Elector de Baviera y uno de los
principales introductores del rococo en este pais.
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En Austria el principal arquitecto fue Johann Bernhard Fischer von Erlach
(1656-1723), que se formo en Italia con Carlo Fontana, se tratd con Bernini y
algunos eruditos y también se interes6 por Borromini. Entre sus primeras
obras se hallan las tres iglesias inspiradas en modelos romanos que levant6 en
Salzburgo: la de la Trinidad, la de Santa Ursula y la Colegiata; en todas,
integradas en la escenografia urbana, destacan sus imponentes ctpulas. La
fachada convexa de la dltima sirvié de inspiracion para otras obras a lo largo
de Europa, como la colegiata de La Granja de San Ildefonso en Espaiia.

En competicion con Von Hildebrandt, le fue encargada en 1695 la
construccion de un palacio urbano para el principe Eugenio de Saboya,
aunque, posteriormente, la remodelacién y ampliacién corrié a cargo de este
ultimo arquitecto.

Al afo siguiente (1696) se iniciaron bajo su direccion las obras del
monumental palacio de Schonbrunn («hermosa fuente»), situado muy cerca
de Viena, tras modificar los primeros ambiciosos planos que habia dado afios
antes para expresar la grandeza del kaiser Leopoldo I de Habsburgo (1658-
1705). Modificaciones que no le seran extrafias al conjunto a lo largo del
tiempo por mor del capricho de los nuevos monarcas, como la emperatriz
Maria Teresa I, que mando transformar la sala central cubierta con cipula que
habia llevado a cabo Fischer por la Gran Galeria y, asi mismo, encargo
nuevos frescos para adornar los techos. Por lo mismo, la fachada exterior, que
tira hacia un aire versallesco al igual que sus hermosos jardines, fue realizada
por Nicolas Pacassi (1716-1790).

Su obra mas importante es la iglesia de San Carlos Borromeo de Viena
(1716), coronada por una gran ctupula ovalada de tambor alargado y precedida
de un portico clasico hexastilo. Dos torres de corta estatura rematadas por
caprichosos campanarios flanquean el edificio. Las dos grandes columnas
conmemorativas del exterior, que lucen relieves en espiral a modo de relato,
recordando la Trajana de Roma, son una alusién también tanto a las dos que
precedian la entrada al templo de Salom6n —Jaquin y Boaz— como a las
miticas de Hércules, emblema de la casa de Habsburgo que figuran en el
escudo nacional de Espafia acompafiadas de la leyenda «PLVS ULTRA», de
la que precisamente el rey Carlos I, V emperador de Alemania, mando retirar
la expresion «NON» tras el descubrimiento de las tierras de América.
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En una colina sobre el Danubio se alza el monasterio de Melk. Dos torres gemelas
en la fachada rematadas con bulbosos capiteles y una gran cipula sobre cimborrio
octogonal componen la soberbia imagen exterior de la obra.

A su ultima etapa pertenece el edificio de la biblioteca de la corte de
Viena, que hubo de terminar después de su muerte Fischer hijo. Su sala
central, cubierta con una gran cupula, esta situada entre las de las Ciencias de
la Guerra y de la Paz, ambas abovedadas, y delimitados sus espacios por dos
imponentes columnas corintias que pueden tener la misma simbologia que las
dos exteriores del edificio anterior, teniendo en cuenta que aqui se encuentra
el escenario de la glorificacion de Carlos VI, cuya estatua en pie como el
Hércules de las Musas se halla en el centro y su apoteosis pintada al fresco
cubre la boveda.

En cuanto a construcciones religiosas, hay que decir que la magnificencia
de los palacios fue apetecida por los abades de los grandes monasterios,
quienes ejercieron un mecenazgo similar al de los grandes principes y reyes.
Es impresionante por su lujo desbordado, obsceno en aquel mundo de miseria,
enfermedades y muerte, el interior del monasterio de Melk, construido en una
colina sobre el Danubio por Jacob Prandtrauer (1660-1726), un arquitecto
local al que acompafiaron decoradores, alguno italiano (Antonio Beduzzi), en
la riquisima e incontenida ornamentacién interior: angeles musicos flotando
entre nubes que vuelan en las policromas bdvedas y pechinas, otros en
dorados relieves posados sobre el pulpito, un derroche de ostentacién para
mostrar una particular vision del paraiso como queria el abad Berthold
Dietmayer. Dos torres gemelas en la fachada, rematadas con bulbosos
chapiteles y una gran ctpula sobre cimborrio octogonal muestran la soberbia
imagen exterior de la obra, que fue concluida por Josef Munggenast (1680-
1741), discipulo de Prandtrauer. A este maestro se debe también su trabajo en
otros conjuntos monasticos, como la Sala de Marmol de la colegiata de San
Florian antes citada.
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Uno de los primeros arquitectos barrocos en Alemania fue Andreas
Schliiter (1660-1714), que después de formarse en Francia e Italia obtuvo el
encargo de construir el Palacio Real de Berlin, medio destruido durante la
Segunda Guerra Mundial y demolido en 1950. La inspiracion habia estado en
la obra de Bernini y una gran cupula se hallaba sobre el portico de entrada,
que ofrecia en sus mejores tiempos aspecto de solidez en su conjunto.

Al sureste, en Suabia, en la region de Vorarlberg, existia desde mediados
del siglo xvii la tradicion de una corporacion de maestros artesanos
(carpinteros, canteros, estuquistas), conocida como Auer Zunf (Gremio de Au)
por su localidad de residencia, a la que retornaban con la llegada del invierno
tras finalizar la época de los trabajos alli donde habian sido llamados.
Formaban en su pueblo una escuela de aprendices con caracter tedrico y
practico, que se guiaban por cuadernos de trabajo con modelos de grandes
maestros italianos (Vignola, Palladio), franceses y alemanes. Se difundio asi
un tipo de arquitectura que llevaba el nombre de su region y se plasmo en un
disefio de iglesia con torres gemelas en la fachada, que presenta tribunas en
las naves, las cubre con bévedas y suele prescindir de la ctipula en el crucero.
Asi mismo, se terminé abandonando la planta longitudinal para adaptarse a la
central con tendencia a la disposicion ovalada. Caracteristica sine qua non
fueron los luminosos estucados de sus interiores, exuberantemente recubiertos
de frescos y decoracion desbordante.

Catedral de Cristo Salvador en Fulda (Alemania). Adosadas a sus torres de cuatro
cuerpos, coronadas por capiteles bulboides hay sendas capillas abovedadas.

En la Alta Baviera trabajaron los Dientzenhofer, una familia de
arquitectos que a lo largo de varias generaciones llevé a cabo la construcciéon
de numerosas iglesias por toda Bohemia, Franconia y el Alto Palatinado.
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Entre las primeras, atin a finales del siglo xvii, se halla la de peregrinacion de
Kappel, cuya planta trilobulada simboliza la Santisima Trinidad a la que esta
consagrada, mientras sus ctipulas bulboides le dan un aire oriental.

De principios del siglo xviiI es la de San Miguel en Praga, donde se revela
el conocimiento de la obra de Guarino Guarini en sus fachadas ondulantes y
en la dinamica espacial del edificio.

A estas fechas, aproximadamente, pertenece la catedral de Fulda,
inusualmente orientada de oeste a este. Adosadas a sus torres de cuatro
cuerpos, sendas capillas abovedadas. En el hastial central hay cierta
inspiracion jesuitica. El templo, antigua iglesia abacial, consta de dos
transeptos con una gran cupula que cubre el primer crucero.

Pero la obra mas espectacular es la iglesia del monasterio benedictino de
Banz, con las bovedas desplazadas de la planta y las naves que ofrecen
oscilaciones opticas.

Kilian Ignaz (1689-1751), de la tercera generacion Dientzenhofer, edifico,
ya en pleno rococo, la iglesia de San Juan Nepomuceno sobre la Roca, en
Praga.

Johann Lucas von Hildebrandt (1668-1745), italiano de nacimiento, se
formd en el estudio-taller de Carlo Fontana y sinti6 admiracion por los
arquitectos mas innovadores de su tierra: Borromini y Guarini. Llevo a cabo
obras de gran monumentalidad con efectos ilusionistas, entre las que destacan
la reconstruccion del antiguo palacio Mirabell (del italiano mirabile:
«admirable») de Salzburgo (1706), con sus hermosos jardines, el palacio
Daun-Kinsky (1713-1716), en el que prima su caprichosa portada coronada
con frontén curvo partido entre dos atlantes que sostienen el entablamento, y
el palacio de Belvedere en Viena. Este, realizado entre 1721 y 1722, esta
formado por siete cuerpos distintos, todos con cubierta de faldon, entre los
que sobresale el central flanqueado por otros dos de menor altura a los que
escoltan a cada lado sendos pabellones mas bajos; el conjunto esta
encuadrado en cada extremo por una torre cubierta con cupula. Diferentes
adornos (grutescos y espirales) salpican muros y ventanas, adornadas con
molduras caprichosas; estatuas y trofeos lucen coronando y rematando los
tejados. En cuanto a los interiores, son caracteristicas de este arquitecto las
salas octogonales u ovaladas y las monumentales escaleras.
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Lucas von Hildebrandt. Palacio de Belvedere (Viena), formado por siete cuerpos
diferentes con cubierta de faldén, encuadrados en cada extremo por sendas torres
cubiertas con cipula.

Trabajé también en el palacio de Weissenstein, en el que destaca su
monumental escalera compuesta de tres rampas.

Frisando ya el rococé se debe citar la construccion entre 1709 y 1728 del
palacio Zwinger en Dresde, conjunto de edificios y galerias en torno a un gran
patio destinado a espectaculos, que fue levantado por Matthaus Péppelmann
(1662-1736), arquitecto al servicio del rey de Polonia y elector de Sajonia,
Federico Augusto II el Fuerte, quien le habia hecho el encargo junto al
escultor Baltasar Permoser (1651-1732), autor de la abundante decoracion
mitologica: satiros, faunos, ninfas, Hércules cargando el globo terraqueo
mientras sustituia a Atlas, guirnaldas de flores... No lleg6 a realizarse todo el
complejo proyectado sino una serie de construcciones y galerias en torno a su
patio cuadrado, con dos bellos edificios ovalados en cada extremo.

Como esta, otras obras que en Dresde, la Florencia del Elba, sufrieron la
barbarie de los aliados en 1945 sin que se tratase de ningun objetivo militar,
simplemente porque era «tiempo de destruir Alemania», como rezaban las
octavillas que, con las bombas incendiarias, arrojaban los pajaros de acero
que liberaban de tan salvaje modo Europa.

En Suiza, hacia finales del siglo xvi, tuvo mucha influencia la
arquitectura de la region de Vorarlberg, con sus caracteristicas fachadas de
torres gemelas y pilares adosados en los interiores, magnificamente decorados
con estucos, como se observa en las colegiatas de Solothum, obra de Heinrich
Mayer, y de Einsiedleln, de Kaspar Moosbruger, en la que una milagrosa
Virgen Negra era foco de atraccion de devotos. En esta, destaca su ondulante
fachada entre sendas torres idénticas, traspasandola se accede a la capilla
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octogonal, cuya cupula decor6 al fresco Cosmas Damian Asam con el
Nacimiento de Jesus.

Peter Thumb (1681-1767) fue el autor de la iglesia del monasterio de
Saint Gall, de planta longitudinal con sala oval en el centro que sobresale al
exterior aunque apenas se percibe por dentro. En la decoracion de la suntuosa
biblioteca (frescos del techo, estucos y maderas) colaboraron varios artistas.

Si observamos el norte del continente, a principios del siglo xvii, se dio la
influencia de las cercanas tierras de Flandes y los Paises Bajos, aunque en la
segunda mitad de la centuria llegaron corrientes tanto francesas como
italianas.

Dinamarca vivio una época de esplendor con la monarquia de Christian
I'V. De entonces es el edificio de la Bolsa de Copenhague, obra de Hans van
Steenwinkel el Joven (1587-1639), un maestro a caballo entre la arquitectura
manierista y la barroca, que se inspiré en edificios holandeses para realizar
esta obra en el caracteristico ladrillo visto; su fachada se compone de tres
cuerpos horizontales superpuestos en disminucion, coronados por un atico,
con la portada flanqueada por cuatro columnas, dos a cada lado. Un altisimo
capitel verde jade de cincuenta y cinco metros corona el edificio; reemplazé
al original en el siglo xvii y estd formado por cuatro colas de dragén
enroscadas, una por cada uno de los cuatro paises nordicos: Dinamarca,
Suecia, Finlandia y Noruega.

El Barroco clasicista lo representa el palacio de Charlottenburg,
construido por Lambert van Haven (1630-1695), que se habia formado en
[talia.

En el siglo siguiente se llevd a cabo la obra cumbre del barroco danés, la
Frederikskirke o iglesia de Federico —en honor al rey Federico V—, mas
conocida por la iglesia de Marmol, en la plaza octogonal de Amelienborg,
centro de la renovacion urbanistica que se estaba emprendiendo con la
construccion de un nuevo barrio en Copenhague sito en los antiguos jardines
de la reina Amelia, de ahi el nombre. El templo es de planta circular y tiene
un portico clasicista formado por cuatro columnas corintias coronadas por
frontén triangular; le cierra una enorme cupula semiesférica gallonada con
cubierta de cobre —caracteristica del pais—, dispuesta sobre tambor circular.
Fue obra de Nicolaj Eigtved (1701-1754), a quien se considera el introductor
del rococ6 francés en Dinamarca.

En Suecia también existié inspiracion holandesa en una primera fase,
aunque pronto se produjo la llegada de las corrientes francesas con Simén de
la Vallée y su hijo Jean (1620-1696). La obra fundamental fue la Riddarhuset
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(Casa de los Caballeros) en Estocolmo, un edificio rectangular en ladrillo y
piedra arenisca con pilastras de orden gigante adosadas en la fachada y un
fronton triangular para resaltar el centro de la misma, donde se abre la
portada.

El palacio Drottningholm, con sus alas laterales y su monumental escalera
interior, fue comenzado por Nikodemus Tessin el Viejo —que se habia
formado viajando por gran parte de Europa— y terminado por su hijo el
Joven (1654-1728), a cargo de quien también quedo el disefio de los jardines.
Fl mismo se encargé de la reconstruccién del Palacio Real de Estocolmo,
medio destruido a causa de un incendio. Se ha querido observar en la
sobriedad del disefio algunas reminiscencias del proyecto de Bernini para la
fachada del Louvre.

LA RICA ESCULTURA IMPERIAL Y EL ESCASO ECO DE LA
PINTURA

La primera mitad del siglo xviI no resulté fructifera para la labor escultorica
en Alemania a causa de la desastrosa guerra de los Treinta Afios, que sembro
ruinas y desolacion por doquier.

Quiza por eso se produjo la llegada de maestros extranjeros —flamencos,
holandeses, de formacién italiana—, quienes ante la falta de artistas locales
suplieron los encargos que iban surgiendo, principalmente trabajos en bronce,
de los que fueron los introductores en el Imperio.

Entre estos se halla Hubert Gerhard (1540-1623), autor de una estatua de
san Miguel alanceando al diablo para la iglesia de esa advocacion en Munich.

Su discipulo, Hans Krumper (1570-1634), ademas de una imagen de la
Virgen con el Nifio (la Patrona Boiariae) para la Residencia de Munich, fue
autor de monumentos funerarios, entre los que destaca el del emperador Luis
IV el Bavaro en la catedral muniquesa, que no se terminO, pero se conserva
alguna figura de acompafiamiento como la del duque Alberto de Baviera, en
cuya labor destaca el impecable detallismo y riqueza en los ropajes.

Dentro ya de un estilo barroco pleno, aportando movimiento y teatralidad
a sus composiciones, destaca Adrian de Vries (1545-1626), de origen
holandés, que fue alumno de Giambologna en Italia y aprovechd esos
conocimientos para sus fuentes de Mercurio y Hércules en Augsburgo y
Praga. Trabajé también la imagineria policromada en el Ecce Homo de la

www.lectulandia.com - Pagina 214



catedral, una figura labrada en zigzag con entrada y salida de planos que
acentdan su patetismo.

En la misma linea y la misma ciudad, Hans Reichle (1570-1642), con
idéntica formacion que de Vries, fundié en bronce el grupo de San Miguel
pisoteando a Satands para la fachada del edificio de la Armeria.

En el campo de la estatuaria religiosa en madera hay que citar el retablo
de la Virgen Maria, sin policromar, tallado por Jorn Ziirn (1583-1635), hijo de
Hans Ziirn el Viejo, para la catedral de Uberlingen. Atn con reminiscencias
gobticas, como los marcos arquitectonicos para encuadrar los motivos, presenta
un tratamiento dinamico en las figuras, que hablan de Barroco temprano.

En contraposicion a la madera de tilo utilizada por Ziirn, Johannes
Juncker (c. 1582-1624) utiliz6 el noble marmol rojo y negro para el retablo de
la Pasion en la capilla del palacio de Aschaffenburg, con escenas en relieve de
gran dinamismo centradas por la imagen de Cristo muerto en la cruz y su
inerte cabeza ladeada.

Pasada la guerra, entré6 de nuevo en escena la actividad artistica, aunque
con no muchos impetus. En la catedral de Bamberg, Justus Glesker comenzo
el mismo afio de la paz (1648) el grupo escultérico de la Crucifixion, en el
que se aprecia la formacion italiana del maestro.

Habra que esperar hasta fines de siglo para que haya una mayor actividad,
en este caso de la mano de Thomas Schwanter (1634-1707) con el retablo de
San Wolfgang, mientras en el arte funerario destaca el sepulcro del can6nigo
Karl von Metternich, labrado en marmol por Matthias Rauchmiiller (1645-
1686) haciendo gala de gran espontaneidad y naturalismo: sentado con sus
elegantes ropajes sobre la ultima morada de su cuerpo, el titular pasa las
paginas de un libro despreocupadamente.
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Matthias Rauchmiiller. Sepulcro en marmol del canénigo Karl von Metternich.
Sentado con sus elegantes ropajes sobre la tiltima morada de su cuerpo, pasa
indiferente las paginas de un libro.

De caracter conmemorativo es el monumento en el que, de rodillas, el
kaiser Leopoldo I ruega a Dios por el fin de la peste que asolaba Viena y, bajo
él, la Fe triunfa sobre la macabra figura del Mal, monumento realizado por
Paul Strudel y otros.

El también arquitecto Andreas Schliiter (1664-1714) fue el autor de la
estatua ecuestre en bronce del Gran Elector Federico Guillermo I, en Berlin,
bajo cuyo pedestal pétreo cuatro esclavos encadenados —realizados
posteriormente— temen la presencia del soberano en una dispersion de gestos
tipicamente barroca.

La guerra de los Treinta Afios también fue negativa, como es evidente,
para el arte de la pintura. Los artistas optaron, ante tan sombrio panorama, por
trasladarse a los paises vecinos en busca de clientela: Holanda, Francia, Italia,
Praga.

San Jeronimo y el dngel de Johann Liss (1627), en la iglesia de San Nicolas
Tolentino de Venecia. Se observan influencias venecianas por su formacion en
Italia, aunque las tonalidades claras, pastel, preludian ya el estilo rococo.

Ese fue el caso de Adam Elsheimer (1578-1610), quien a pesar de no
haber dispuesto de mucho tiempo en este mundo, aprovech6 para formarse en
la capital italiana tras una primera estancia en Venecia, donde adquirio las
ensefianzas de los grandes maestros del Cinquecento como Tiziano, Tintoretto
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o Veronés, cuya influencia puede observarse en un Autorretrato o en las
grandes masas boscosas que, en ambiente nocturno, ocupan la mayor parte de
su cuadro sobre La huida a Egipto, realizado al 6leo sobre cobre.

Johann Liss (h. 1595-1630) también se formo en Italia pero tampoco vivi
mucho tiempo para desarrollar su obra. Aun asi, asimil6 las influencias de los
venecianos tanto como el claroscuro de Caravaggio, sintetizando ambas
corrientes en su San Jeronimo y el dngel, aunque las tonalidades claras,
pastel, preludian ya el estilo rococo.

Georg Flegel. Naturaleza muerta con flores y aperitivos, h. 1635. Museo del
Ermitage (Leningrado). Uno de los numerosos temas de bodeg6n que pinté este
artista.

En el género de los bodegones o naturaleza muerta el principal
representante de la pintura alemana fue Georg Flegel (1566-1638): Armario
con flores, frutas y copas o Naturaleza muerta con flores y aperitivos, entre
otras muchas.
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9
El rococo: los estertores del Barroco

UN ESTILO RECARGADO POR NATURALEZA

El rococ6 —asi en francés, en castellano rococo, segiin Maria Elena Gomez
Moreno— fue un estilo artistico que se desarroll6 hacia la primera mitad del
siglo xvii, a partir de una exageracion de la ornamentacion barroca. Se
caracteriza por el empleo profuso de la curva y contracurva, especialmente en
la escultura y las artes decorativas, donde encontr6 un amplio campo de
accion. Se adscribe a la clase aristocratica dieciochesca, sociedad galante que
profesaba un gran gusto por los ambientes recargados y el lujo excesivo. Esta
sociedad banal, frivola, despreocupada de todo lo que no resultara agradable a
primera vista, pretendia huir del teatral patetismo barroco en pos del interés
por un estilo de vida refinado.

El rococd se caracteriza por el predominio de la ornamentacion
asimétrica, abundancia de rocaille (elemento decorativo que designa las falsas
rocas que a modo de naturaleza virgen incluia la aristocracia en sus
mansiones), de donde procede el término, guirnaldas, palomas, amorcillos,
contracurvas, caros marmoles, espejos con marcos retorcidos y asimétricos,
disefio de techos con molduras y plafones para disimular la unién con las
paredes, porcelanas como las de Sevres, Meissen y Capodimonte, etcétera.

Los excesos del rococd, en ultimo término, no fueron sino una
degeneracion del Barroco que, al agonizar agotado, rompe como un canto de
cisne antes de ser superado por la reaccion neoclasica.

DESDE FRANCIA POR ESPANA Y CENTROEUROPA

El predominio francés se manifestd, especialmente, en el siglo xvii, la
llamada época de los Luises (XIV, XV y XVI). Primeramente, el
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desenfrenado desarrollo del Barroco tuvo un momento de serenidad en la
interpretacion clasicista. Sin embargo, en los ultimos afios del reinado de Luis
XV (1723-1774) se dio una reaccion contra esta calma artistica y el arte
francés se recargd abundantemente, dando origen al estilo rococo.

Una de las causas sociales que lo propiciaron, grosso modo, fue el regreso
a Paris desde Versalles de las clases nobiliarias. Con ellas regreso el gusto por
los palacios urbanos y por el recargamiento decorativo de sus interiores mas
que por las fachadas efectistas, cuya época ya habia pasado de largo. Ademas,
el auge de la burguesia financiera y comercial, que habia ido haciendo fortuna
al calor de sus negocios, equipar6 las apetencias de esta clase de nuevos ricos
con las de la aristocracia, y la demanda de lujo desbordado aument6
exponencialmente en un interés por lo superfluo y frivolo en pos de una vida
caprichosa y banal que necesitaba del lujo y la decoracion fastuosa para
hacerse sentir.

Estuquistas, pintores y decoradores, hacen su agosto y son llamados por
doquier para recargar de ornamentos los salones y dependencias interiores a
base de filigranas imitando oro en paredes y techos, combinado con pinturas
en tonos claros.

Hubo un periodo previo al pleno esplendor del rococ6 que recibe el
nombre de estilo regencia, en alusion a la etapa de gobierno del duque Felipe
de Orleans (1715-1723), sobrino de Luis XIV, que ocupo el trono durante la
minoria de edad de Luis XV, periodo en el que la decoracion recargada se
aduefia de los interiores.

Entre los arquitectos mas destacados del momento estuvo el ya citado
Robert de Cotte con su Palais de Rohan (palacio de Rohan) en Estrasburgo,
que muestra, no obstante, una grave fachada al rio, al estilo clasicista,
centrada por un pértico tetrastilo rematado por un frontén triangular. El
rococo, pues, iba por dentro.

Posteriormente, por no decir enseguida, el rococo salio a aduefarse
también de muchos exteriores de edificios.

Pese a que se viene considerando el rococé como un fenémeno europeo,
especialmente francés, no debe olvidarse la importante influencia que sobre
su desarrollo tuvieron los viajes comerciales, cientificos y diplomaticos que se
habian llevado a cabo por Extremo Oriente, que alentaron el gusto por lo
exOtico como se aprecia en la aceptacion que tuvieron las llamadas
chinoiseries, decoraciones sobre aspectos de la vida cotidiana y las
costumbres orientales.
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El sensualismo de las formas

En la escultura rococé francesa dominaron los temas frivolos, sensuales,
cuyos mejores representantes fueron Pigalle y Lemoyne.

Jean-Baptiste Pigalle (1714-1785) se inscribe en la linea de los escultores
oficiales de la corte versallesca; muestra un estilo galante, picaresco y
sensual, muy solicitado por la aristocracia dieciochesca que hacia los
encargos. Realiz6 diversas figurillas alegérico mitolégicas como Eros, Amor,
Amistad, Venus armando a Cupido. Asi mismo, llevd a cabo obras de tipo
monumental como los sepulcros del conde Maurice de Saxe, en Santo Tomas
de Estrasburgo, y del mariscal D’Hacourt, en la catedral de Notre Dame de
Paris. Esculpi6 también una estatua del rey Luis XV. Por su patente realismo,
destacan la imagen de Voltaire y el busto de Diderot.

Venus armando a Cupido, en los jardines de Waddesdon Manor
(Buckinghamshire, Inglaterra), tipica escultura mitoldgica de Jean-Baptiste Pigalle.

Otro de los escultores que trabajaban para la corte de Versalles a base de
encargos oficiales fue Jean-Louis Lemoyne (1665-1755), que destaco por su
habilidad en el arte del retrato, como se aprecia en los bustos de Hardouin-
Mansart y Montesquieu.

Su discipulo, Jean-Antoine Houdon (1741-1828), elaboré piezas
inspiradas en la mitologia grecorromana: Diana cazadora. También fue autor
de algunos retratos, tratados con bastante crudeza e incluso espiritu satirico:
Voltaire. En todos predomina la captacion psicologica, el gesto caracteristico
del retratado que define su personalidad, como se observa en los bustos del
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conde de la Tour d’Auvergne o en el de Mademoiselle Servat, ambos en
blanco marmol.

Existe también una tematica tragica, espeluznante, visible en el
monumento funerario que existe en la parisina iglesia de San Sulpicio, obra
de René Michel Slodtz (1705-1764), dedicado a Languet de Gergy, un erudito
que fue arzobispo de Sens y dejo diversos escritos. En macabro espectaculo,
como los cuadros de vanitas o la tradiciéon de mostrar los despojos humanos,
se observa al clérigo implorando a un angel que siga sosteniendo atn el
negro, tétrico manto de la muerte que, brotando del esqueleto que lleva la
guadafia en una mano y alza la otra pidiendo su turno, pretende cubrirle.

En la pintura francesa, se representaron temas cortesanos y mitologicos
ademas de escenas galantes, fiestas, jardines idilicos. Predominan los tonos
claros: crema, rosa, pastel, azul cielo, verde manzana.

Representante de la corriente elegante, culta, fue Jean-Antoine Watteau
(1684-1721), que comenzo realizando escenas de comedia y teatro aprendidas
durante sus primeros tiempos en Paris, antes de lograr el ingreso como
alumno en la Academia y conocer la obra de los grandes maestros del pasado.
Alcanz6 su maxima celebridad como pintor de escenas galantes, haciendo uso
de una gran sensibilidad, opuesta a los cuadros fastuosos de los artistas
oficiales del barroco versallesco, como se observa, por ejemplo, en Diio
campestre. Otras obras célebres son Embarque para la isla de Citerea, Giles,
La cancion de amor, Fiesta en un parque...

Francois Boucher (1703-1770) cultivo también el grabado ademas de la
pintura. En su viaje a Italia se intereso por la obra de Correggio. A su regreso
a Francia cobr6 fama y logré6 numerosos encargos, entre ellos, varios retratos
para Madame Pompadour, que le tuvo en gran estima. Ademas, dirigio la
fabrica de tapices de Beauveais, ilustr6 numerosos libros y disefio
escenografias.
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Desnudo en un sofd, probable retrato de Marie-Louise O’Murphy, de Francois
Boucher (1751), se encuentra en la Pinacoteca Antigua de Munich. La sensualidad
de las formas femeninas redondeadas queda patente en este cuadro, bandera del
erotismo.

En su obra destacan dos temas: el desnudo femenino y el retrato. El
primero lo cultiva preferentemente en escenas mitoldgicas y cortesanas,
donde muestra la sensualidad de las formas femeninas redondeadas, a veces
rubenianas, como en Diana después del bafio o en Desnudo en un sofd.
Respecto al retrato, se muestra como un buen captador de la psicologia del
personaje, tanto en las representaciones de frente como de perfil.

Jean-Honoré Fragonard (1732-1806) destaco por ser uno de los pintores
que en varias de sus obras preludian la época romantica, con un estilo vivo y
colorista, a pesar de hallarse aun en pleno siglo xviil. Estuvo en Roma, junto
con el también pintor Hubert Robert, y quedd embebido de ardoroso
romanticismo observando las fuentes, jardines y estatuas de la Ciudad Eterna.
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El columpio de Jean-Honoré Fragonard (1767), en la Wallas Colection de Londres.
La vegetacion se aduefia de la escena y llega a prender hasta en las vestimentas del
personaje femenino entre la picardia de los protagonistas.

De su produccion destaca el cuadro titulado El columpio, prototipo de las
obras destinadas al consumo de la picara aristocracia rococoide, en la cual se
observa como la vegetacion se aduena de la escena y llega a prender hasta en
las vestimentas del personaje femenino con cierta carga de erotismo.

En Italia, Andrea del Pozzo (1642-1709) decor6 la boveda de la nave
central de la iglesia de San Ignacio de Roma con la técnica del trampantojo y
la quadratura, simulando asi mismo una cupula inexistente en el crucero
(cuya superficie es plana), con lo que demostr6 su dominio de la perspectiva.

En 1702 marché a Viena, donde decord la iglesia de los jesuitas y
continud sus trabajos dentro siempre de una linea rococ6. Como teorico,
escribio Perspectiva pictorum.

Otro italiano, Alessandro Magnasco (1667-1749), Il Lissandrino,
comenzO COmo retratista pero pronto se paso a la pintura de género de un aire
misterioso, representando en pequefio tamafio vagabundos, clérigos,
malhechores, reos torturados cruelmente, en claroscuros que imprimen un
ambiente mas tragico si cabe en interiores sombrios: Camara de tortura.

En cuanto al arte decorativo rococé de interiores, capitulo importante lo
constituye el mobiliario, disefiado también para ser comodo. Aparecieron los
grandes sillones o bergeres (de commodité, de téte-a-téte, «cara a cara», O
marquise para acoger a dos personas, la chaise longue para reposar las
piernas), los meublants a la Reine (sillas de respaldo plano para adornar
arrimadas a la pared), los courants o cabriolets (sillas con respaldo plano para
dos personas colocadas en el centro de la habitacion), canapés, divanes,
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comodas, mesitas, bureau o escritorios. Se trataba de obras muy cuidadas por
las cuales una corporacion o gremio de ebanistas velaba por su buen acabado
y respeto a las normas de fabricacién con el fin de estampillar la calidad de la
produccion. Artistas famosos fueron Jean Francois Oeben o Jean-Henri-
Reisener.

Las porcelanas se trasladaron por deseo de la Pompadour a Seévres en
1756. Por medio del procedimiento del biscuit se podian realizar figuras de
pasta blanca, mate, tomando como modelos principalmente obras de Falconet,
director de la manufactura de Sevres.

Espaiia en rococo

El desbordamiento decorativo caracteristico del rococ6 hizo presa en Espafia.
Hay que partir de Narciso Tomé (m. 1742), que destacé por su gran riqueza y
sentido de los elementos decorativos. Su obra cumbre fue el Transparente —
llamado asi por el papel que juega la luz en su concepcion artistica— de la
catedral de Toledo (1732), un gran retablo cuyo ornato demuestra el fervor
eucaristico y es un compendio teatral de todas las artes plasticas. Realizado en
marmol de Génova, jaspes y bronces, la fantasia y el delirio decorativo se
desbordan por esta obra, que desentona lamentablemente con el templo goético
que la alberga, al cual, sin miramientos, se rasgaron las bovedas para que la
luz diera de lleno en «la mejor joya de nuestro rococé nacional», al decir de
Gaya Nurio.

Suyas son también las trazas, en 1738, del gran retablo mayor de la
catedral de Leon, que hoy se halla, fragmentado, en la iglesia de San
Francisco. Afortunadamente, conocemos su aspecto gracias a una pintura de
las clarisas de Villalpando (Zamora). El grupo de los apostoles, del que solo
restan tres figuras, fue obra en Toledo de su hermano Andrés. Su sobrino,
Simo6n Gavilan Tomé (1708-1791), realizo en Leon el resto del conjunto: los
altorrelieves de la Anunciacion, Visitacion, Presentacion y Desposorios de la
Virgen y las imagenes de la Asuncion, Trinidad y de los evangelistas. Una
gran aparatosidad teatral campaba por toda la obra, con las columnas
cubiertas de serafines que flotan entre nubes y orbitan en torno a Maria.
Posteriormente, el artista se trasladd a Salamanca, donde realiz6 el retablo de
la capilla de la Universidad, con el neoclasicismo asomando cuando lo
concluyd, en 1766.

El otro gran foco rococé fue Granada, donde entre 1704 y 1720 Hurtado
Izquierdo realizd el sagrario de la Cartuja, destinado a guardar las reliquias y
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sagradas formas. De planta cuadrada cubierta con ctupula semiesférica por la
que penetra la luz, en su centro —como un bel composto tipo Bernini que
pretende aunar arquitectura, escultura y pintura—, se levanta un tabernaculo
de marmoles rojos y negros formado por ocho columnas salomoénicas negras
que sostienen la cubierta; en los angulos, las alegorias de las virtudes
cartujanas: la Verdad, la Integridad, el Examen de Conciencia y la Frugalidad,
obras de Risuefio, quiza policromadas por Cornejo —segun apunta Orozco
Diaz—, en actitudes dinamicas de corte berninesco. En los intercolumnios,
bajo pabellones de madera realizados por Risuefio, policromados semejando
cortinajes de seda con flecos que descubren angelitos —como «apariencias»
del teatro barroco, en el que se descorrian cortinas que ocultaban algun
personaje u objeto—, cuatro estatuas: san Bruno y san José con el Nifio, de
José de Mora; san Juan Bautista, de Risuefio; y la Magdalena, de Duque
Cornejo.

I H E L 4 i 5 d i i
Cupula del Sagrario de la Cartuja de Granada, pintada al fresco por Palomino y
Risuefio. Rompe la Gloria con la Trinidad, Maria y san Juan Bautista, mientras san
Bruno, ayudado por la Fe, sostiene la bola del mundo coronada por la Hostia.

En la cipula, pintada al fresco por Antonio Palomino y José Risuefio,
rompe la Gloria presidida por la Trinidad rodeada de angeles, con Maria
acompafiada de virgenes martires a un lado, y san Juan Bautista de profetas,
patriarcas y anacoretas al otro; san Bruno, ayudado por la Fe, sostiene la bola
del mundo presidida por la Hostia; bajo €él, una escultura con la misma
alegoria corona el tabernaculo.

Entre las obras que se inspiraron aqui esta el tabernaculo de la capilla de
los Ojos Grandes de la catedral de Lugo, trazado por Casas Novoa y
ejecutado por Miguel Romay (1670-1740), tallista del circulo de Mateo de
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Prado, que realizé también el retablo mayor del monasterio de San Martin
Pinario en Santiago de Compostela.

Pero el rococé de la cartuja no acaba aqui. Adosada al abside por el lado
de la nave del evangelio se construyo entre 1732 y 1764, segun traza posible
de Izquierdo, la sacristia, en planta rectangular cubierta con béveda de cafién
con lunetos, y un abside cerrado con cipula. El retablo mayor alberga un San
Bruno de Mora. Destaca la cajoneria de taracea, de influencia mudéjar, con
maderas nobles (caoba, ébano, palo santo), marfil, plata y nacar, obra de fray
José Manuel Vazquez entre 1730 y 1764. Techos, paredes y cornisas estan
recargados al maximo de densa decoracién, obra del cantero Luis de Arévalo
y el tallista Luis Cabello, mezclando yeserias, carpinteria y pinturas en sus
vibrantes formas vegetales y geométricas.

Hurtado proyect6 también en la Cartuja de Santa Maria de El Paular
(Madrid), en 1718, la capilla del Sagrario o transparente, formado por dos
estancias tras el abside; en la primera, de forma octogonal, e iluminado por
siete grandes ventanales de medio punto, se halla el tabernaculo, que contiene
un sagrario monumental construido de marmol rojo de Cabra y Priego
(Cordoba), en 1724, para albergar una gran custodia de plata sobredorada —
mas de veinticuatro arrobas—, obra de Tomas Pedrajas, desaparecida cuando
la «francesada». Separada por una mampara decorada en rojo y oro se halla
una capilla ochavada en la que hay tallas de santos y cartujos obra de Duque
Cornejo y Pedro Alonso de los Rios entre la densa decoracion de lineas y
exuberante vegetacion. La decoracion pictérica fue realizada por Antonio
Palomino en 1723, muy celebrada por Gaya Nufio: «una de las mejor
imbuidas por el espiritu del nuevo siglo».

La pintura de grandes espacios

Respecto a la pintura dieciochesca, coincidiendo el final del siglo xvii con la
muerte de los principales maestros nacionales —excepto Palomino (m. 1726),
pintor del rey desde 1688, que se vera muy influido en lo decorativo por el
maestro siguiente—, destacan los artistas que se dedicaron a la decoracion de
techos y salones, extranjeros que llegaron a la nueva corte de los Borbones,
cuyos gustos eran muy distintos a los de los monarcas anteriores, cefiidos al
naturalismo, la sobriedad, el intimismo. Priman ahora la ostentacion y lo
fastuoso tratados con superficialidad.

Lucca Giordano (1632-1705), llamado en Espafia Lucas Jordan, fue
discipulo de José de Ribera en Napoles y completé su formacion en Roma
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estudiando el colorido de los maestros venecianos, y con Pietro da Cortona en
las técnicas del barroco decorativo. En 1677 realiz6 la decoracion mural de
Montecassino, arrasada por miles de toneladas de bombas de los aliados en
1944.

En Espafia, como pintor de camara de Carlos II, participo en la decoracion
al fresco del Cason del Buen Retiro (Alegoria del toison de oro, en la boveda
del Salon de Baile) y en el palacio de Aranjuez, asi como en la boveda de la
sacristia de la catedral de Toledo (Imposicion de la casulla a san Ildefonso
por la Virgen Maria) y en la basilica y la boveda de la gran escalera
escurialense, en la que representd La gloria de la casa de Austria. En su
faceta de pintor de caballete se mostro heredero del colorido veneciano y de
Velazquez por su pincelada suelta y ancha.

Giambattista Tiépolo (1696-1770) destacé en la decoracion de interiores:
bovedas, ctipulas; donde emplea todos los recursos ilusionistas de perspectiva
y efectos oOpticos, que conjuga con la representacion de arquitecturas
contemporaneas. Muestra influencias de su maestro, Piazzetta, y, sobre todo,
del Veronés.

Lo s

Alegoria del toisén de oro de Luas Jordan, en la béveda del Salon de Baile del
Cason del Buen Retiro.

Alcanz6 fama internacional y fue llamado a Espafia para trabajar en la
decoracion del Palacio Real de Madrid.

Tiépolo cierra brillantemente el ciclo de la pintura decorativa que se habia
iniciado con los grandes maestros del siglo xvi. Sus obras —frescos y lienzos
— reflejan el lujo decorativo propio de Venecia en el siglo xviii, ambientado
incomparablemente por la luz y el colorido caracteristico de esta escuela. Sus
escenas alegoricas y religiosas funden la exuberancia barroca con el ambiente
preciosista rococo.
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Por sus trabajos en la corte espafiola, si bien ya préximo al academicismo
neoclasico, puede incluirse al francés Louis-Michel van Loo (1707-1771), que
retratd a Felipe V e Isabel de Farnesio en 1739 y a toda la familia real en un
cuadro de grandes dimensiones en 1743.

Entre los pintores espafioles destacan los Meléndez. El mas conocido es
Luis Egidio (1716-1780), especialista en pintura de miniaturas y bodegones
en los que hace gala de un gran dominio de la composicion, la luz y el
volumen, por lo que se consagré como el principal representante de este
género en el siglo. Un autorretrato se conserva en el Museo del Louvre.

Centroeuropa, un festival

La arquitectura rococ6 tuvo un gran desarrollo en Centroeuropa, volcandose
en palacios, conventos y salones.

Buena muestra en Alemania es el palacio de Federico II en Sanssouci
(Potsdam, cerca de Berlin), obra de Georg Wenzeslaus von Knobelsdorff
(1699-1753), en la que no dejaron de inmiscuirse los disefios del propio
monarca (rococd federiciano); rezuma decoracion en sus interiores Yy
exteriores, como se observa en el pabellon del Té, construido con
connotaciones exdticas imitando las formas orientales mientras los adornos de
tipo vegetal (follajes, enredaderas, ramas) cubren las paredes. El conjunto,
formado por un cuerpo principal de una sola planta con dos alas laterales,
contaba con terrazas artificiales y numerosos templetes y pabellones a lo largo
del jardin que le rodea, asi como toda suerte de figuras mitologicas (atlantes,
satiros, ninfas) campando por las fachadas, mientras en la sala oval retorna la
Antigiiedad en la linterna acristalada que corona la gran ctpula, recordando el
oculo abierto en la del pante6n de Roma.

e = .~|: 3

Detalle del cuerpo principal cubierto con ctipula, en la fachada norte del palacio de
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Federico II en Sanssouci, obra de Von Knobelsdorff con algunos disefios del
monarca.

Johann Baltasar Neumann situd el altar en el centro de la iglesia de
Vierzehnheiligen o de los Catorce Santos Intercesores (Alta Franconia). Tres
6valos de distinto tamafio en la nave y dos circulos en el crucero forman la original
planta.

Johann Baltasar Neumann (1687-1750), fue un artista de formacién
amplia (habia sido fundidor de cafiones y campanas), puesto que viajé por
varias ciudades de Italia; desarrollé posteriormente lo principal de su obra en
Wurzburgo, donde construy6, entre 1720 y 1754, la majestuosa residencia
arzobispal. Al igual que en Versalles, el complejo se agrupa en torno a un
patio de honor. La iglesia, como no podia ser de otra manera, funde
arquitectura, escultura y pintura especialmente en su monumental escalinata,
cuya decoracion al fresco de la gran boveda corri6 a cargo del pintor Tiépolo.
En esta obra colabord el maestro de origen genovés, Lucas von Hildebrandt.

Arquitecto innovador, Neumann realiz6 fundiendo arquitectura y
decoracion la iglesia de Vierzehnheiligen o de los Catorce Santos Intercesores
(Alta Franconia), que segun la tradicion se habian aparecido con el Nifio Jests
a un pastor en el siglo xv, y fue lugar de peregrinacion de muchos devotos. La
original planta esta constituida por tres 6valos de distinto tamafio en la nave y
dos circulos que forman el crucero. El exterior presenta el aspecto de una
basilica de cruz latina con fachada de clasico hastial central entre dos torres
gemelas.

Frente a la desbordada exuberancia de este recinto, contrasta en su finura
la iglesia de la abadia de Neresheim, con sus blancas columnas pareadas que
soportan las pechinas sobre las que se hallan las cipulas donde se explayan
los frescos.
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Fischer remodel6 la abadia de Ottobeuren, «El Escorial de Suabia», cuya cipula
exulta decoracion policroma en oro y tonos claros con perspectivas en trompe

Poeil.

Quizd una de las obras mas representativas del rococé alemdan sea la
abadia de Ottobeuren, remodelada por Johann Michael Fischer (1692-1766).
Se trata de un conjunto de edificios que ha recibido el sobrenombre de «El
Escorial de Suabia», en el que descuella la iglesia, exultante de decoracion en
el interior: rocallas en techos y paredes, querubines entre los retablos,
policromia en oro y tonos claros en paredes y techos, perspectivas en trompe
I’oeil («trampantojo»)...

Del mismo autor es también la colegiata de Diessen, con su fachada en
dinamismo optico e interiores decorados en la misma linea.

Los hermanos Asam, Cosmas Damian (1686-1739) y Egid Quirin (1692-
1750), el primero arquitecto y pintor y el segundo decorador, se formaron en
Roma vy, tras regresar a su tierra, realizaron obras espectaculares cual los
frescos de la cupula de la iglesia del monasterio de Weltenburg y la
construccion del templo de San Juan Nepomuceno en Munich, que sirvio de
oratorio y panteon para la familia.

En Amalienburgo (Baviera), Francois de Cuvilliés (1695-1768),
arquitecto de origen flamenco y formacion francesa, que vino a Alemania
trayendo el rococo de tierras galas para mezclarlo con el gusto aleman, edifico
el palacete de caza, cuyo Salon de los Espejos exhibe sobre los estucos una
decoracion a base de lacas y filigranas vegetales en tonos verdes, azules,
plateados, dorados, que, ascendiendo desde los marcos de los espejos que
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pueblan las paredes, se suben al techo brillando entre muiltiples reflejos,
habilmente manejados por la mano del artista, especialista en la fina
decoracién de interiores de inspiracion versallesca.

El palacio arzobispal de Augustusburgo en Briihl, iniciado en 1725,
integra el clasicismo francés con el gusto decorativo germano. En él trabajé
Cuvilliés y lo finaliz6 Neumann, autor de la gran y suntuosa escalinata, que
responde al modelo que en Alemania se conoce como treppenhaus; a medida
que se asciende surgen adornos, columnas, figuras, dentro de un mundo
ilusionista creado ex profeso para encantar al visitante.

Sin embargo, Johann Konrad Schalaun (1694-1773), que fue rechazado
para la obra anterior porque su disefio no satisfizo al arzobispo, demostro sus
conocimientos en el palacio de Erbdrostenhof, donde combin6 las alas
concavas laterales con el cuerpo central saliente adaptando el edificio al
esquema triangular del patio.

En Birnau, Alta Suabia, destaca la iglesia de Nuestra Sefiora (1745-1751),
obra del ya citado Peter Thumb, en la que Anton Feuchtmayer (1696-1770)
decoro los estucos con una suntuosidad extraordinaria.

Aqui trabajaron los hermanos Zimmermann, Johann (1680-1758) y
Dominikus (1685-1766), el primero pintor y el segundo arquitecto, y ambos
estucadores, quienes realizaron con planta oval la iglesia de Steinhausen, uno
de los grandes centros de peregrinacion del lugar, y la decoraron, al igual que
la de Wies, con fantasticos estucos y pinturas.

Asi mismo, los frescos de Martin Kuen, en 1744, decoraron el techo de la
gran biblioteca del monasterio benedictino de Wiblingen, cerca de Ulm.
Consta de dos pisos, el segundo sobre las columnas de la planta baja,
construidas en madera decorada que imitan el marmol gris veteado, al igual
que las estatuas alegoricas de las Virtudes y las Ciencias, también de madera
pero pintadas semejando marmol blanco. A la entrada, su lema: «En quo
omnes tesauros sapientiae et scientiae» («En el que se hallan todos los tesoros
de la sabiduria y la ciencia»).

En cuanto a la escultura en el Imperio aleman, para ejemplo de teatralidad
y juegos de luces, el altar de la Asuncion de Maria en el convento agustino de
Rohr, obra de uno de los hermanos Asam, concretamente de Egid Quirin.
Trasladada por angeles al cielo, la Virgen abandona su féretro, al que rodean
los apostoles realizando excéntricos gestos de abrumador pathos.

Profundizando en los sentimientos, la Piedad en madera policromada de
Franz Giinther, cuyo estudio anatomico de Cristo muerto deja mucho que
desear en relacion con los grandes imagineros de escuela espafiola.
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Mas profundo es el mismo tema en plomo dorado para la catedral de
Gurk, fundido por George Raphael Donner (1693-1741), con Ciristo
desplomado sobre el regazo de la Madre, a la que un angel no puede dar
consuelo. El mismo dominio de este material demuestra el artista con las
figuras alegoricas de los rios en la fuente de la plaza de la Harina de Viena.

En la decoracion de jardines destac6 Adam Dietz (1709-1777), en
concreto, de los palacios de Franconia y Tréveris, como se observa en la
fuente del Parnaso, poblada por multitud de figuras en juegos de galanteria
rococd, coronadas por un caballo rampante.

LA CONTINUIDAD DEL GENERO VEDUTISTA EN VENECIA

La pintura de tipo narrativo sobre los ambientes publicos de Venecia que
recogia paisajes urbanos, iniciada en el Renacimiento, tuvo su continuidad
durante el siglo xviil en el pincel de los maestros venecianos de la época.

Antonio Canal, llamado el Canaletto (1697-1768), realizo sus paisajes al
modo de grandes escenografias en las que la luz y los matices atmosféricos,
con un cuidado dibujo, componen espléndidas estampas de su Venecia natal.
Entre 1746 y 1755 se sitia su etapa inglesa, motivada por el traslado a este
pais de su principal clientela tras la guerra de sucesion austriaca que redujo
las visitas de viajeros britanicos a la ciudad de los canales. En este periodo
realizd vistas y paisajes como El castillo de Alnwick o algunos temas
londinenses, donde hizo gala de su dominio de la representacion del natural.

A su regreso a Venecia continu6é cultivando el género paisajistico y
cobrara gran popularidad por sus bellas vistas del Gran Canal y las diversas
estampas de la ciudad, que algunos consideran repetitivas.
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Retorno de il Bucintoro el dia de la Ascensién (1729), expuesto en el Museo
Nacional de Arte de Catalufia (Barcelona). Una de las muchas estampas de su
ciudad que realizé el Canaletto.

Francesco Guardi (1712-1793), influenciado por Rizzi y Tiépolo, cultivo
en su primera etapa los temas religiosos: Tobias. Posteriormente, siguiendo a
Canaletto, destaco por las pinturas de paisajes sobre temas venecianos —Vista
de la isla de san Jorge y la Giudecca, Plaza de san Marcos, La Salute, La
laguna de Venecia—, donde la ciudad y los canales destacan mientras los
personajes carecen de importancia, bafiada toda la ambientacion en la dorada,
transparente, luz de su bella ciudad natal. Posee también una serie de paisajes
imaginarios conocidos como capricci.

Giovanni-Battista Piazzetta (1682-1754) fue pintor de temas religiosos en
un tono menos delicado que sus colegas de siglos anteriores, si bien por
influencia de Tiépolo y Rizzi no dejé de emplear la paleta clara y luminosa:
Asuncion de la Virgen. Se distinguié también en la representacion de escenas
del pueblo llano.

Pietro Longhi (1702-1785) se afincé en una pintura costumbrista a base de
temas populares, asemejandose a una especie de cronica de la vida cotidiana
en la Venecia del siglo xviil con sus conocidas escenas de bailes y disfraces,
que tuvieron buena aceptacion para decorar las viviendas de las clases altas:
El charlatdn, Leccion de danza, El gedgrafo, El chocolate matinal, etcétera.

EL RENOVADO iIMPETU PORTUGUES
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El descubrimiento de las minas de Minas Gerais en Brasil, que en unos afios
inundo6 de oro y diamantes el pequefio pais luso, transformé al monarca Juan
VI (1706-1750) en un acaudalado mecenas dispuesto a convertir Portugal en
una nueva Roma, cuna de las artes.

Con el concurso del arquitecto aleman Johann Friedrich Ludwig (1670-
1752) se propuso construir en 1717 un gran monasterio en Mafra, que
empequefieciera incluso la vecina obra de El Escorial. Buscé inspiracién en
los grandes edificios de la Ciudad Eterna, como la basilica de San Pedro y el
palacio Montecitorio, antigua residencia de la familia Ludovisi, que habia
sido encargada por el papa Inocencio X al omnipresente Bernini, a quien se
pretendia emular en la nueva rica corte portuguesa. La iglesia monacal,
decorada con los mas costosos marmoles traidos de Italia, se consagré en
1730.

Al mismo tiempo, se proyecto la realizacion de la Patriarcal, la residencia
del prelado de Lisboa, llamado asi desde 1716 en que sustituyo al arzobispo
de Braga, quien hasta entonces ostentaba el titulo de primado de las Espaiias.
Para este encargo se requirié nada menos que a Filippo Juvara, pero no paso
finalmente del papel.

Genio y figura, el monarca portugués aun encarg6 antes de su muerte el
palacio de Queluz, residencia oficial de la realeza desde que el gran terremoto
de 1755 asol6 Lisboa hasta que los franceses invadieron el pais y la familia
real se vio obligada a exiliarse en Brasil. En esta obra, en la que también se
cebaron los desastres, como un devastador incendio a mediados del siglo x1x,
trabajaron los arquitectos nacionales Manuel Caetano de Sousa (1742-1802) y
Mateus Vicente de Oliveira (1705-1786) junto al francés Jean-Baptiste
Robillon (1704-1782), a cuyo cargo estuvo principalmente la remodelacion de
interiores (Salon del Trono) y la realizacion de los jardines, para lo que se
inspir6 en Versalles y Marly. Ademas de su fachada en tonos rosa y pastel,
jalonada de balcones, son bellisimas en su interior la Sala de los Azulejos y la
Camara del Rey, escenarios, la primera, de representaciones del pasado
colonial y, la segunda, de escenas del Quijote; asi como la Sala de los
Embajadores, que recuerda la Galeria de los Espejos del gran Versalles.

Al norte del pais, en las ciudades de Oporto y Braga, se desenvolvieron
otros dos centros artisticos. En la primera destaca la iglesia de los Clérigos
(Igreja dos Clérigos), levantada por el arquitecto italiano (sienés) Nicola
Nasoni, de la que destaca sobre el panorama urbano su barroca torre, iniciada
en 1732 mientras volteaban al unisono todas las campanas de la ciudad.
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En la no lejana Braga, el arzobispo Rodrigo de Moura Telles emprendio
una febril construccion de monasterios por los alrededores, entre los que
descuella el de Bom Jesis do Monte (Buen Jests del Monte), iniciado en
1722. Anteriormente, existieron en el lugar varias capillas para peregrinos. Su
aspecto mas llamativo lo constituye el camino procesional, una escalinata que
salva un desnivel de ciento dieciséis metros, flanqueada por esculturas tanto
del cristianismo (la Pasion de Cristo, la Magdalena, los cuatro evangelistas)
como de motivos alegoricos (los Cinco Sentidos).

Todavia a mediados de la penultima década de la centuria (1784), el
arzobispo Gaspar de Braganza decidi6 completar el conjunto afiadiendo un
tercer tramo de escaleras, dedicado a las tres virtudes teologales (fe, esperanza
y caridad) y una nueva iglesia, que no se consagré hasta 1834.

EL RECARGADO ARTE COLONIAL HISPANOAMERICANO

Tanto Espafia como Portugal exportaron el Barroco a sus colonias de
ultramar.

Existio6 una gran diversidad debido al medio fisico, la variedad de
materiales y el pasado precolombino, con aportaciones indigenas debido a su
contribucion como mano de obra, particularmente en las zonas andinas (arte
mestizo).

Se trata de un barroco esencialmente decorativo, con escasos cambios
arquitectonicos, que se manifiesta en las fachadas retablo con el color como
rasgo caracteristico a través de los materiales: ladrillo visto o revocado en
blanco, azulejos, yeseria policromada, placas de ceramica.

En la América hispana hubo dos grandes focos:

e Virreinato de Nueva Espafia (México), de gran influencia
churrigueresca, como se observa en las fachadas de San Francisco de
Acatepec, Santa Prisca de Taxco, en las capillas del Rosario de Santo
Domingo de Oaxaca y Puebla, o en la fachada del Sagrario de la
catedral de México, templo inspirado en la de Granada; asi como en el
santuario de Ocotlan y en la iglesia de los jesuitas de San Francisco
Javier de Tepotzotlan.

e Virreinato del Pert, en el que domina un eclecticismo que recoge la
tradicion guarani: San Agustin de Lima e iglesias de la Compaiiia en
Cuzco y Arequipa. En el campo civil, el palacio de Torre-Tagle en
Lima, de estilo andaluz.
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En Quito destaca la churrigueresca capilla de la Virgen del Rosario
en la iglesia de Santo Domingo, construida esta entre 1540 y 1688
segun disefio de Francisco Becerra.

En Bolivia, la iglesia del convento de San Francisco de La Paz, de
mediados del xviii, con fachada profusamente decorada; planta de cruz

latina con tres naves y una gran cupula sobre el crucero.

El principal arquitecto fue Pedro de Noguera (1580-1660), natural de
Barcelona, que trabajé en el templo de San Francisco de El Callao y en la
silleria de coro de la catedral de Lima, donde se hizo también cargo de la
fachada al ser nombrado maestro mayor.

Entre 1718-1737 Jer6nimo Balbas (m. 1748), formado con los
Churriguera, que habia realizado el retablo del Sagrario de la catedral de
Sevilla, sintetiza la tradicién indigena con las corrientes hispanas en el retablo
de los Reyes de la catedral de México.

En imagineria, alcanzaron gran difusién las figuras de Martinez
Montafiés, importadas desde Espafia para despertar el fervor popular: la
Virgen del Rosario para Chile, trabajos para sagrarios en los conventos
franciscanos, dominicos y agustinos. En 1607 recibi6 el encargo del retablo
para el convento de la Concepcion en Lima y en 1640 el de la capilla de los
Reyes en la catedral de Puebla de los Angeles (México), entre otras obras.

En pintura ejercieron gran influencia Zurbaran y Murillo asi como Valdés
Leal en el mexicano Juan Rodriguez Juarez y en el colombiano Gregorio
Vazquez de Arce.

e —

Churrigueesa cl de la iren del Rosario (iglo II) en la iglesia de Santo
Domingo de Quito, repleta de fastuosa decoracion en oro.
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Abundaron las escenas religiosas con iconografia indigena (arte indio-
cristiano).

En el Brasil portugués, el Barroco llego bien entrado el siglo xviii. Debido
a la abundancia de oro, en la region de Minas Gerais destacaron el
enriquecimiento de las fachadas asi como las decoraciones al fresco en las
bovedas de las iglesias y las imagenes de piedra o madera policromadas.

El autor principal fue Antonio Francisco Lisboa (c. 1730-1814), llamado
O Aleijandinho (el Lisiadito), escultor y arquitecto: iglesias de San Francisco
en Vila Rica, San Juan de El Rey (Tiradentes). Trabajo la pedra-sabdo
(«piedra jabon») y la madera. Las figuras denotan un crudo expresionismo en
sus cuerpos enflaquecidos y en sus grandes manos y pies, reflejo de las
deformidades fisicas de su autor, que le valieron el citado apodo. Su obra
cumbre son las doce estatuas del Largo dos profetas para el santuario de Bom
Jesuis de Matozinhos, asi como las sesenta y seis figuras de Los Pasos de la
Pasion.

Planta de la iglesia de San Lorenzo de Turin, por Guarino Guarini. De estructura
central, estd formada por un octégono de lados céncavos cubierto con béveda
califal de nervios cruzados, cabecera eliptica y un espacio rectangular a los pies del
edificio.
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Planta de la iglesia de Vierzehnheiligen o de los Catorce Santos en la Alta
Franconia (Alemania), por Johann Baltasar Neumann. Tres 6valos de distinto
tamafio forman la nave y dos circulos el crucero.
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Glosario

A

Abaco: parte superior del capitel, superpuesta al equino, donde apoya
el entablamento.

Abocetar: realizar bocetos o dar este caracter a una obra.

Abocinado: se aplica a los vanos cuya anchura aumenta o disminuye
hacia el interior o el exterior de un muro.

Abovedar: cubrir con boveda una construccion.

Abside: zona sobresaliente en la planta de una iglesia que suele
corresponder a la cabecera, aunque existen excepciones en las que
se construye también a los pies del edificio. Generalmente
abovedado, el abside presenta diversas estructuras: semicirculares,
cuadradas, poligonales, en forma de herradura...

Absidiola o absidiolo: abside adosado al principal.

Adarve: camino protegido por las almenas o por un parapeto en lo alto
de una muralla o fortificacion.

Adintelado: se aplica a un vano o edificio construido a base de
dinteles.

Afrontado: figura o elemento dispuesto frente a frente o contrapuesto.
Agua: vertiente de un tejado.
Aguja: remate de una torre en forma piramidal. Capitel agudo. Flecha.

Alegoria: representacion normalmente femenina de caracter simbolico
que expresa una idea abstracta mediante lo concreto.

Alfiz: moldura normalmente rectangular que enmarca un vano (puerta
0 ventana) con caracter decorativo. Originario del mundo
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musulman.

Alma: estructura interior, generalmente de madera, de una pieza de
orfebreria.

Almohadillado: sillares de juntas rehundidas que sobresalen como si
fueran almohadillas, de ahi el nombre. Se distingue el rustico o de
superficie plana y el de punta de diamante, con la superficie de los
sillares en forma piramidal.

Antipendio: revestimiento de la parte delantera de un altar hasta el
suelo. Frontal del altar.

Apunte: pintura de escasos trazos. Boceto.

Arbotante: segmento de arco que transmite los empujes de la boveda
al contrafuerte, propio de la arquitectura gética.

Arcada: serie de arcos.

Arco: elemento arquitectonico que cierra un vano entre dos puntos.
Esta formado por varias piezas o dovelas de las que la central se
denomina clave. La linea de arranque recibe el nombre de imposta
y la primera dovela de la serie el de salmer; la distancia horizontal
entre ambos salmeres es la luz del arco. Se conoce como flecha al
espacio que se halla entre la linea de impostas y la clave. La
superficie interna del arco recibe el nombre de intradds y la
externa el de extradds o trasdos; el espacio entre ambos es la rosca
del arco. Cuando esta adosado a un muro recibe el nombre de
ciego. Tipos:

e Angrelado: cuyo intradds se halla decorado con motivos que imitan

encajes de tela.
e (Carpanel: de tres o mas centros.

e Conopial: constituido por cuatro segmentos de circunferencia; las

dos centrales apuntadas.

e De herradura: cuyo centro se halla mas alto que la linea de
impostas, con peralte de un tercio del radio en la arquitectura
visigoda, o bien de peralte de medio del radio en el arte musulman.

e De medio punto o semicircular: de un solo centro formado por

media circunferencia (180°).
e Escarzano: formado por un angulo de 60°.

e Fajon: adosado interiormente a una bdoveda, por lo general de

cafion, para reforzarla.
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e Formeros: dispuestos de forma perpendicular al eje.
e Korbel o maya: también falso, formado por bloques de piedra que
se proyectan desde cada uno de los lados de una pared hasta

encontrarse formando un vértice; produce interiores concavos.

e Lobulado y polilobulado: formado por diversos lébulos

semicirculares superpuestos.
e Mixtilineo: combina lineas rectas y curvas.

e QOjival o apuntado: de dos centros, formado por dos segmentos de

arco que se unen en la clave.
e Peraltado: sus lados se prolongan bajo la linea de impostas.

e Perpiafio: similar al fajon pero generalmente apuntado, por lo que

se utiliza para cefiir bévedas de cruceria.

e Torales: cuatro arcos dispuestos en el crucero para sujetar el

tambor.

e Triangular: o falso arco, construido con hileras horizontales de

sillares cuyos picos sobresalientes se cortan; por ejemplo,
miceénico o el etrusco.

Arqueria: conjunto de arcadas. Adosada a un muro, arqueria ciega.
Arquivolta: arco de una serie concéntrica que enmarca la portada.

Atributo: objeto simbolico que caracteriza a un personaje en Ssu
representacion plastica.

Atico: parte superior de un retablo, sobresaliente sobre la calle central.

B
Bacanal: representacion de las ceremonias orgiasticas dedicadas a
Baco, dios romano del vino.

Baldaquino: templete delante del altar mayor formado por cuatro
columnas cubiertas.

Baptisterio: edificio generalmente exento destinado al bautismo.

Banco: en un retablo, zona inferior sobre la que se disponen los
distintos pisos y calles que lo forman. Si esta decorado: predela.

Bidimensional: representacion en un plano de dos dimensiones, largo
y alto.

Blason: elementos que componen un escudo: figuras, armas, sefiales,
divisas.
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Boceto: proyecto o esbozo de una obra artistica.
Botarel: contrafuerte.

Boveda: construccién curva con funcién de techo o soporte,
engendrada por la proyeccion de un arco en el espacio. Tipos:

e Abanico o palmera: cuyos nervios se abren a partir de un soporte.

e Angevina: de cruceria formada por una boveda esférica con hiladas
concéntricas.

e Arista: formada por la interseccion de dos bovedas de medio
cafion.

e Cafon o medio cafion: formada por la proyeccién en el espacio de
un arco de medio punto.

e (Cascarén: formada por un cuarto de esfera.

¢ Cruceria u ojival: formada por arcos apuntados cruzados.

e Cuarto de esfera o de horno: engendrada por la mitad de un arco de
medio punto.

e Esquifada: de aristas entrantes, formada por la interseccion de dos
bovedas de cafion sobre un plano cuadrado o rectangular.

e Encamonada: o falsa, soportada por armazones de madera
recubiertos de yeso.

e Estrellada: de cruceria multiple formada por terceletes.

e Lunetos: de cafidon atravesada por una o varias bovedas de menor
flecha.

e Nervada: boveda de nervios cruzados.

e Sexpartita: de cruceria, dividida en seis partes por cada tramo.

e Triangular: falsa boveda resultante de la proyeccion de un arco
triangular.

e Vaida: boveda semiesférica cortada por cuatro planos verticales,
paralelos dos a dos. También llamada «de pafiuelo» por su parecido
inverso a esta prenda colgada por sus vértices.

Brufiir: pulir la superficie de un metal.

Bulto redondo: escultura exenta que puede verse desde todos los
angulos y recorrerse alrededor.

C

Cabecera: zona de la iglesia dedicada al culto, generalmente orientada
hacia el este, donde se encuentra el altar mayor. Testero.
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Cabujon: piedra preciosa pulimentada sin tallar.

Calado: decoracion a base de perforaciones en piedra, madera, marfil,
metal.

Calvario: Cristo en la cruz con la Virgen a su derecha y san Juan
Evangelista a su izquierda.

Cancel: pared de mediana altura, balaustrada o reja que en una iglesia
separa el presbiterio de la nave; en una iglesia abacial, el coro
mayor del resto del templo.

Canecillos: elementos salientes que soportan la cornisa de un edificio.
Canon: regla de proporciones.
Capitel: parte superior de una columna situada encima del fuste.

Casetones: elementos ornamentales de las bovedas en forma cuadrada
o rectangular.

Celosia: enrejado de metal o piedra que cierra un vano.

Cera perdida: procedimiento para moldear el metal modelando
primero en cera. Se recubre la figura con arcilla liquida y se deja
secar para endurecerla; se practica un orificio superior para
inyectar el metal y otro inferior para que salga la cera derretida y
se introduce en el horno; cuando se enfria, se rompe la arcilla y
aparece la figura de metal, bronce generalmente.

Ceroferario: angel portador de cirios.

Champlevé (talla en hueco): término de origen francés que designa la
técnica de esmaltado basada en abrir una cavidad en una placa de
cobre para depositar el esmalte. Las figuras se elaboran con hilos
de metal.

Chapitel: remate de una torre en forma troncocénica o piramidal.
Aguja. Flecha.

Cimacio: moldura sobre el capitel.

Cimborrio o cimborio: torre cuadrada o poligonal sobre el crucero de
una iglesia, cubierta con cupula.

Cincelado: Acabado de una pieza utilizando un cincel.

www.lectulandia.com - Pagina 243



Claraboya: ventana en el techo o en la parte alta de las paredes.
Tragaluz.

Claristorio: grandes ventanales dispuestos en hilera en el piso superior
de la nave de una iglesia, por donde entra la claridad.

Clasicismo: tendencia artistica basada en modelos grecorromanos.

Cloisonné: término de origen francés que designa el esmalte
alveolado, vertido en polvo sobre laminas de metal muy fino que
posteriormente se introducen al horno para su fusion.

Columna: elemento arquitectonico constituido por basa —excepto el
orden dorico—, fuste y capitel. Dispuestas en serie: columnata.

Contrafuerte: elemento arquitecténico que refuerza un muro.

Contraposto: término italiano que en escultura designa la oposicion
armonica de las distintas partes del cuerpo de la figura humana
para que resulte equilibrada alrededor de un eje vertical.

Contraste: marca sobre una pieza de metal que certifica su ley.

Coro: en una iglesia, espacio reservado para la oraciéon o el canto de
los clérigos durante los oficios litirgicos. En las iglesias francesas,
sinonimo de presbiterio.

Cresteria: elemento decorativo horizontal formado por motivos
geométricos o vegetales que remata un edificio.

Cripta: capilla subterranea bajo el altar que alberga las reliquias de un
santo.

Criselefantino: realizado en oro y marfil.

Crucero: en una iglesia, interseccion de la nave transversal con la
nave mayor.

Cubo: torreon circular o semicircular adosado a una muralla.

Cupula: casquete generalmente circular semiesférico que cubre una
superficie cuadrada, casi siempre apoyada sobre un tambor.

Custodia: pieza de oro, plata u otro metal, en la que se expone el
santisimo sacramento.
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Deambulatorio: pasillo libre por detras de la cabecera de una iglesia o
catedral. Girola.

Déesis: expresion de origen bizantino que designa la representacion de
Cristo entronizado con la Virgen a su derecha y san Juan Bautista
a su izquierda.

Dintel: elemento arquitectonico recto que cierra un vano por la parte
superior y soporta la carga sobre dos pilares verticales.

Diptero: edificio rodeado por dos filas de columnas.

Diptico: objeto pintado o labrado formado por dos hojas que se
pliegan sobre si mismas.

Dos aguas: doble vertiente de una cubierta.

Doselete: elemento arquitectonico sobresaliente en una fachada que
cobija una estatua.

Dovela: pieza integrante de un arco.

Duomo: en Italia, catedral.

E

Eboraria: arte del trabajo y la talla del marfil.
Ediculo: edificio pequefio. Templete.
Elefantino: realizado en marfil.

Enjuta: cada uno de los espacios libres en un cuadrado al inscribir un
circulo o un arco en su interior.

Entablamento: parte superior de un orden de arquitectura constituido
por arquitrabe, friso y cornisa.

Entasis: abombamiento del fuste de una columna en su parte media.
Equino: pieza del capitel que apoya sobre el fuste de la columna.

Escorzo: técnica ilusionista que representa el volumen y la
tridimensionalidad en una figura con aire brusco.

Espadana: prolongacion superior de la fachada de una iglesia, donde
se enclava el campanario.
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Estética: disciplina que estudia la belleza y los fundamentos
filosoficos del arte.

Estilo: conjunto de caracteristicas artisticas comunes a una época, un
pais, una escuela, etcétera.

Estofado: madera dorada (pan de oro) y policromada.
Estuco: bafio de cal muerta, yeso o polvo de mar.
Exedra: en un edificio, ampliacion semicircular con asientos fijos.

Expresionismo: tendencia figurativa que deforma la realidad para
plasmar connotaciones religiosas, psicologicas, satiricas, etc.

Exvoto: accién de gracias mediante una obra artistica.

F

Fabrica: edificacion arquitecténica.
Factura: modo y manera de ejecutar una obra artistica.
Fachada: frente de un edificio. Imafronte (en templos).

Faja: moldura decorativa estrecha que recorre, total o parcialmente,
una parte del edificio.

Figurativo: arte o artista que representa formas perceptibles y
comprensibles a primera vista.

Filigrana: decoracion geométrica a base de lineas entrelazadas.
Fitomorfo: que tiene forma vegetal.

Flecha: en un vano, su altura maxima.

Follaje: ornamento vegetal: hojas, tallos, ramas.

Forma: conjunto de lineas y colores, planos y volumenes, que
componen la obra de arte.

Fresco: técnica pictorica que consiste en aplicar en un paramento los
colores disueltos en agua sobre una mezcla de cal y arena.

Friso: banda horizontal decorada con escenas en serie.
Frontal: parte anterior o delantera de un altar. Antipendio.

Frontis o frontispicio: fachada principal de un edificio.
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Fronton: espacio triangular, de herencia clasica, que corona un
edificio.

Fuste: parte de una columna donde apoya el capitel.

G
Gallones: las diversas partes de una cupula semiesférica o de media
naranja, que semejan gajos de esa fruta.

Gdrgola: escultura en forma de animal fantastico que sirve para el
desagiie de la lluvia.

Geminados: elementos dispuestos de dos en dos.

Género, pintura de: obras que tienen como tema la narracion o la
anécdota. Por ejemplo, las bambochadas o las kermés flamencas.

Girola: prolongacion de las naves laterales, con apertura de capillas,
que rodea el altar mayor. Deambulatorio.

Gliptica: arte y técnica de la talla de piedras finas.

Greca: motivo ornamental formado por lineas quebradas en angulo
recto con caracter repetitivo.

Grutesco: ornamento decorativo fantasioso realizado con vegetales y
animales entrelazados.

H

Hagiogradfia: historia de la vida de los santos.
Hastial: parte superior de la fachada principal de un edificio.

Hieratismo: actitud rigida y carente de realismo en la representacion
de la figura humana.

Hilada: serie horizontal de sillares o ladrillos.
Hipetro: edificio o zona del mismo sin cubierta.

Hipostilo: edificio o zona del mismo cuya cubierta esta sostenida por
pilares o columnas en serie.

Historiado: decoracidn a base de escenas figuradas.
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Hornacina: hueco, generalmente en forma de arco de medio punto,
abierto en el muro de un edificio o bien en un retablo para albergar
una escultura, un jarrén, etcétera.

Horror vacui: expresion latina que significa «horror al vacio» y
designa la tendencia a no dejar espacios libres de decoracién en
una superficie.

Hueso: aparejo dispuesto en hiladas sin argamasa intermedia.

Icono: pintura al temple realizada sobre tabla. Designa también una
imagen arquetipica o una imagen consagrada.

Iconografia: ciencia que describe e identifica las imagenes de una
obra de arte.

Iconologia: interpretacion de simbolos y alegorias en las
representaciones artisticas.

Idealismo: tendencia artistica que pretende representar la belleza
buscando la perfeccion.

Iluminar: decorar o ilustrar.

Ilusionismo: representacion de la tercera dimension a base de volumen
en las figuras y lograr la profundidad espacial.

Imafronte: fachada principal de un templo.
Imagineria: arte de la elaboracion escultérica de imagenes.
Intercolumnio: espacio entre dos columnas.

Isocefalia: alineacién a la misma altura de las cabezas de los
personajes.

L

Laceria: decoracion geométrica a base de lineas curvas entrelazadas.

Linterna: pequefia construccion sobre la cupula con ventanas laterales
para que penetre en el interior la iluminacion natural. Serie de
vanos abiertos en la base de la cupula carente de tambor.
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Lobulo: sector de un arco en forma de onda. En serie: polilobulado.

Luz: en un vano, su anchura maxima.

M
Madonna: término italiano que designa la representacion de la Virgen
con el Nifio en brazos.

Maesta: término italiano que designa la representacion de la Virgen
entronizada con el Nifio.

Mamposteria: sistema de construccién a base de piedra y argamasa
realizado a mano, con mampuestos colocados y ajustados sin
orden de hiladas o tamafios.

Martyrium: pequefio edificio de planta central para la veneracion de
un martir.

Meénsula: pieza saliente de una pared que puede soportar una estatua,
un arco, etcétera.

Miniado: ilustrado con miniaturas.

Miniatura: pintura de pequefias dimensiones que ilustra un
manuscrito. Su nombre proviene de la tinta de un molusco (el
minio) que se usaba en estas obras.

Modillon: pieza saliente que soporta la cornisa o alero de un edificio.
Moldura: elemento decorativo saliente en un edificio.

Monolito: construccion de un solo bloque de piedra.

Mortero: mezcla de arena y cal viva con agua.

Motivo: tema de una obra de arte.

Mural o parietal: obra realizada sobre un muro o pared.

Musivaria: arte y técnica de la elaboracion de mosaicos.

N

Nadrtex: portico en el atrio de una iglesia reducido a la parte que
precede a la puerta.
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Naturalismo: tendencia artistica que se basa en la imitacién directa de
la naturaleza y las actitudes humanas.

Nave: zona interior de un templo que se extiende desde la entrada
hasta el presbiterio, reservada para los fieles durante el culto.

Necropolis: término griego que significa, literalmente, «ciudad de los
muertos». Cementerio.

Nervio: elemento arquitecténico que soporta una boveda de cruceria o
sus derivadas.

Nervadura: conjunto de los nervios de una béveda.

Nimbo: circulo luminoso que rodea la cabeza de una figura para
indicar santidad.

Nimbo crucifero: aquel que tiene inscrita una cruz, exclusivo de
Jesucristo.

(0)

Obra maestra: la que se considera ejemplar, unica y admirable.

Ofidica: columna de fuste doble en espiral, que recuerda a dos
serpientes entrelazadas.

Onda: motivo ornamental a base de curvas sucesivas.
Orante: figura humana en actitud de orar o rogar.
Orden: estilo arquitectonico.

Orfebreria: arte de los metales.

P

Pala de altar: en italiano, retablo.
Panda: cada una de las galerias de un claustro. Ala.
Paramento: superficie exterior de un muro o pared.

Parteluz: elemento arquitectonico vertical que divide en dos (parte la
luz) el centro de un vano, generalmente la portada de un templo.
Mainel.
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Pechina: triangulo esférico que cubre las esquinas del cuadrado al
asentar una cdpula semiesférica sobre cuatro pilares.

Peineta: remate decorativo sobre la portada principal.

Pentimentos: retoques en una pintura para corregir posturas en las
extremidades de animales y personas.

Peraltado: arco o boveda prolongado por debajo de la linea de
impostas.

Peristilo: galeria de columnas.

Perspectiva: método técnico en pintura y escultura (relieve) para
representar el volumen y la profundidad. Atmosférica: a base de
distintas gradaciones de color.

Piedad: representacion de la madre de Dios con su hijo muerto en el
regazo.

Pilar: elemento arquitectonico vertical de seccion cuadrada, circular o
poligonal, que sustenta una cubierta.

Pilastra: pilar adosado a un muro.

Pindculo: elemento arquitectonico dispuesto sobre un contrafuerte
para contrapesar el empuje del arbotante que apuntala el edificio;
remate de forma piramidal.

Pinjante: elemento decorativo colgante.

Planta: plano o seccién horizontal de un edificio cortado a ras de
suelo.

Plastica: representacion de tipo pictérico y escultorico.
Policromar: aplicar varios colores a una superficie.
Predela: parte inferior de un retablo decorada.

Presbiterio: en una iglesia, zona destinada al sacerdote en la cabecera
para oficiar el culto.

Profano: arte de tematica social, no religiosa.

Pseudocrucero: crucero incipiente, poco marcado en planta.

R
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Radial, capilla: capilla en la girola del templo proyectada a través del
radio cuyo centro es el abside.

Radial, composicion: aquella cuyos elementos se disponen orientados
hacia un centro.

Realismo: tendencia artistica que representa la realidad objetiva.

Rebajar: disminuir la altura de un arco o boveda por debajo del
semicirculo.

Refectorio: comedor de un monasterio.
Relicario: objeto que contiene una o mas reliquias.

Relieve: escultura sobre el mismo bloque que le sirve de soporte.
Segun sobresalga del fondo menos de la mitad, la mitad o mas de
la mitad se trata de bajo, medio o altorrelieve.

Repujado: labor artistica sobre metal o cuero a base de golpear el
reverso hasta crear relieve en el anverso.

Roleo o rollo: motivo decorativo circular.

Roseton: vano circular de disposicion radial abierto en la fachada de
un templo, cerrado con vidrieras de colores.

Rotonda: edificio o recinto dentro del mismo de planta circular.

S

Saetera: ventana muy estrecha.

Sala capitular: dependencia de un monasterio donde se reune la
comunidad.

Salterio: libro de rezos ilustrado con miniaturas que contiene los
ciento cincuenta salmos del Antiguo Testamento.

Seccion: corte en sentido vertical o transversal del plano de un edificio
para mostrar su interior.

Sedente: personaje que se representa sentado. En un trono,
entronizado.

Semicolumna: columna adosada a un muro del cual sobresale menos
de la mitad de su bulto.
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Seo: en Catalufla y Aragon, catedral, donde tiene su sede (seu) el
obispo.

Serpentinata: linea que gira sobre su propio eje vertical; figura
humana caracterizada por su movimiento giratorio.

Sillarejo: sillar pequefio.

Silleria: piedras uniformes de un muro. De coro: serie de asientos en
madera para el clero situados a ambos lados del coro.

Soga y tizon: disposicion de sillares o ladrillos en un muro de forma
que cada hilada presente estos, alternativamente, con el tramo
largo y el tramo corto hacia el exterior.

Sogueado: decoracion en forma de soga.

Sotto in su: «de abajo arriba». Perspectiva utilizada en la decoracion
de techos para representar arquitecturas o personajes suspendidos
en el aire vistos desde abajo en escorzo violento. Similar a
quadratura.

T

Tabla: pintura realizada sobre madera.
Talla: escultura en madera.
Tallar: esculpir, labrar.

Tambor: construccion cuadrada o poligonal que sostiene la cupula de
un templo.

Taracea: entarimado a base de la incrustacion de maderas finas de
diversos colores que forma un dibujo.

Tarjeta: elemento decorativo que presenta una inscripcion.
Tejaroz: breve tejadillo que cubre a veces la portada del templo.

Témpera o temple: técnica pictorica consistente en diluir los colores
en agua de cola o yema de huevo.

Tenantes, angeles: criaturas divinas que sujetan al Agnus Deli, a Cristo
salvador o a su cuerpo muerto.

Terceletes: nervios de la boveda de cruceria. Combados: cruzados.
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Terracota: barro cocido, vidriado y policromado.

Tesela: pequefia pieza en marmol, vidrio o ceramica para componer
un mosaico.

Testero: cabecera de un templo.

Timpano: en una portada, espacio semicircular entre el dintel y la
primera arquivolta.

Tono: matiz, grado de intensidad luminica del color.
Traceria: decoracion arquitectonica calada de tipo geométrico.

Transepto: nave perpendicular a la nave mayor en una iglesia, que
forma el crucero.

Trascoro: en el interior de una iglesia, zona situada detras del coro.

Tribuna: en el interior de una iglesia, espacio realzado a los pies del
templo para la asistencia del rey al culto. También, espacio sobre
las naves laterales destinado a las mujeres durante la celebracion
liturgica.

Triforio: galeria formada por tres 16bulos, de ahi el nombre, que rodea
el espacio interior de una iglesia o catedral sobre los arcos que
separan las naves.

Triptico: objeto pintado o labrado formado por tres hojas, de las
cuales las dos laterales se pliegan sobre la central.

Triunfal, arco: en el interior de un templo, arco que precede al
presbiterio.

Trompa: pequenias bovedillas conicas que se disponen en los angulos
que deja libres la ctpula al apoyar sobre el tambor.

Trompe [’oeil: «trampa al ojo», trampantojo; término francés que
indica un recurso técnico en pintura de tipo ilusionista, que
presenta a través de la perspectiva falsos efectos de realidad.

Turiferario, angel: angel portador de incensario.

\%

Valor: grado de oscuridad que posee un color.

www.lectulandia.com - Pagina 254



Vano: abertura en una pared O muro: puerta, ventana.

Venera: motivo decorativo. Concha. Emblema de los peregrinos a
Santiago.

Vertiente: en el tejado, agua o espacio desde el vértice al alero.

Vidriera: elemento decorativo formado por fragmentos de vidrios de
distintos colores, grisallas y amarillo plata a pincel, ensamblados
en una estructura de plomo (emplomado). Vitral.

Voladizo: que sobresale de la pared del edificio.
Volumen: espacio que ocupa un cuerpo tridimensional.
Voluta: motivo ornamental de forma helicoidal.

Votivo: objeto o figura que se ofrenda a la divinidad.

Z
Zapata: pieza horizontal sobre una columna a modo de capitel o bien
bajo un poste para realce.

Zigzag: lineas quebradas decorativas que forman alternativamente
angulos entrantes y salientes.

Zocalo: cuerpo inferior de una construccion. Pedestal.

Zoomorfo: representacion artistica de forma animal.
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Notas
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11 Del latin Cartusia: en francés, Chartreuse, cerca de Grenoble, primera
fundacion de la orden. <<
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