EL CINQUECENTO

CARACTERÍSTICAS GENERALES

El “Cinquecento” representa la segunda fase del Renacimiento italiano, su culminación y crisis, y el punto de partida para su difusión por Europa. Entre finales del siglo XV y principios del siglo XVI se produjo, en torno a la corte milanesa de los Sforza, un fenómeno decisivo, la revisión de los presupuestos estéticos del Quattrocento, que condujo a la selección de los elementos que constituirían la codificación del lenguaje propio del Cinquecento: un lenguaje severo y monumental, de rigurosa perfección y equilibrio, que se despoja del carácter ornamental de la etapa anterior, como formulación más perfecta de los ideales humanísticos que caracteriza el arte del Renacimiento.

La invasión francesa y la consiguiente toma de Milán provocaron la huida de los artistas que en este momento protagonizaban el cambio, produciéndose entonces la expansión de esta nueva sintaxis por el territorio italiano. Pero una nueva ciudad va a disputar ahora la capitalidad artística a Florencia, Roma, a la que los papas, vueltos de Avignon, pretenden devolver su esplendor perdido en el siglo anterior frente a otras ciudades italianas, convirtiéndola de nuevo en centro político, religioso y cultural.
Una nueva generación de papas _Julio II, León X, Clemente VII_ disputó el mecenazgo a la alta burguesía y a la nobleza, y atrajo a los grandes artistas para llevar a cabo el engrandecimiento de Roma: la construcción de la nueva basílica de San Pedro y la reordenación urbanística de la ciudad. El nuevo lenguaje artístico se adecuaba perfectamente a esta política de “Restauratio” del papado en busca del prestigio perdido.
En el orden arquitectónico, se llevó a cabo la selección y depuración del repertorio quattrocentista, que se cifró en una atención rigurosa a los órdenes y elementos constructivos clásicos _se empleó la superposición de órdenes y el orden gigante_ basada en el estudio de las fuentes de la Antigüedad, y una austeridad decorativa que tenía su fundamento en la perfecta conjugación de las líneas arquitectónicas. En planta, fueron frecuentes las de cruz, latina o griega, y en el alzado la gran cúpula puso de manifiesto su carácter simbólico.

En el campo de la escultura, se mostró preferencia por el bulto redondo respecto del relieve, y supuso también la culminación y la síntesis de las experiencias del siglo anterior. Este clasicismo se cifró en el riguroso equilibrio entre las masas y el movimiento, entre lo real y lo natural, pero con una manifiesta tendencia hacia lo monumental, que se vio favorecida por los nuevos hallazgos arqueológicos, entre ellos el del Laoconte en las termas de Tito.
La pintura fue llevada igualmente a su más alto grado de perfección técnica, y en el plano de lo formal alcanzó gran claridad despojada del detalle secundario y anecdótico, en favor de una composición nítida en la que destaca el tema principal, en primer plano, dotado de un carácter grandioso. Pero, paralelamente a esta pintura de corte romano, se desarrolló en Venecia otra escuela, reflejo de su espléndido desarrollo político y económico, que destaca los valores cromáticos, que habían ya caracterizado la pintura veneciana del siglo XV; su riqueza y brillantez, el gusto por magníficos escenarios y paisajes líricos, así como la abundancia de temas profanos y mitológicos, ponen de manifiesto su entusiasmo por los placeres de la vida.

El saqueo de Roma en 1527, culminación de la crisis europea, supuso el fin del mecenazgo papal y la dispersión de los artistas acogidos al Vaticano. Se produjo entonces la ruptura con las formas clásicas, que condujo a una proclamación implícita de la libertad de expresión artística.

ARQUITECTURA DEL CINQUECENTO

Características:

El centro de la vida política y del arte se encuentra ahora en Roma, ciudad que debe a los papas el esplendor y la riqueza.
En el siglo XVI se distinguen dos mitades, la primera mitad predomina el sentimiento de la medida y del equilibrio; y en la segunda se inicia ya el dinamismo protobarroco, en forma manierista.

Durante este siglo se imponen los planes centrales, pero en ellos prevalece el simbolismo católico. Leonardo da Vinci hizo numerosos dibujos de edificios de plan central, pero no sabemos de su teoría acerca de ellos.

DONATO BRAMANTE (1444-1514) 

Aunque cronológicamente pertenece al siglo XV sobre todo, en el aspecto artístico debe considerarse del XVI, pues de este siglo datan sus principales obras. Su primer periodo corresponde a Milán, los trabajos milaneses se distinguen por su apego al Quattrocento, prevaleciendo la decoración, como en la iglesia de santa María de las Gracias y la sacristía de san Sátiro. Pero se inclina a lo estructural en santa María  de Abiattegrasso, con una fachada de claro concepto arquitectónico, que se reduce a un colosal arco de triunfo. Todas estas obras se fechan en el siglo XV. 
Hacia 1500 aparece en Roma, donde le dominará la simplicidad arquitectónica de Alberti. De su arquitectura desaparece totalmente la decoración. La arquitectura, para él, será orden, medida, proporción, masa. Bramante concibe la arquitectura como un puro contraste de vacíos tan solemnes como los suyos,  nunca se encuentra mejor expresada su fórmula que en el Nichal del Belvedere. Sombras y luces son manejadas  también con singular destreza, es decir, es maestro insuperable de la composición arquitectónica.
Se le atribuye en Roma el palacio de la Cancillería, iniciado a fines del siglo XV, por Andrea Bregno. La limpieza en el trazado arquitectónico que posee este edificio tan solo puede atribuirse a quien había sabido asimilar diestramente las lecciones de Alberti.
En el templo de San Pietro in Montorio, de Roma, sufragado por los Reyes Católicos, recoge el plan circular de los templos romanos, pero coronándolo por una cúpula, la continúa obsesión de los arquitectos renacimientos italianos. 
Alberti había recibido en 1452 el encargo de construir el nuevo templo de San Pedro, pero apenas hizo otra cosa que abatir la basílica antigua. El Papa Julio II convocó una especie de concurso aceptándose los planes de Bramante. En 1502 acomete la obra: planta de cruz griega con cúpula, como símbolo del cosmos. La cúpula era la clave de la construcción, se elevaría sobre cuatro grandes pilares que comenzaron a edificarse en vida de Bramante. Por eso aún cuando la obra sufriera modificaciones y fuera realizada por otros maestros la idea principal de San Pedro pertenece a Bramante. Éste apenas si empezó los cimientos y viéndose acabar su vida, deseo que terminara esta empresa Rafael de Sanzio, quien quiso cambiar la planta de cruz griega por la de cruz latina. Se debe a Miguel Ángel la realización del plan bramantesco central posteriormente se añadieron nuevas partes al templo, que nos dieron el actual trazado basilical.

También en el Palacio del Vaticano realizó Bramante algunos trabajos, empalmó el palacio de Nicolás V con el Belvedere de Inocencio VIII por medio de un alargado cuerpo, en el centro del cual se abre un gran nicho. Es el triunfo de lo arquitectónico, de las grandes masas, claras y sencillas. La preocupación romana por los espacios interiores se ve claramente en este edificio, que nos revela por fuera una estructura interna, como si Bramante hubiera cortado por la mitad un espacio circular abovedado.
PALLADIO  (1508-1580)

Andrea di Pietro conocido como Palladio, es el más destacado representante del clasicismo romano en el País Véneto. Sus principales obras se hallan en Vicenza. En el pórtico que rodea a la basílica de Vicenza establece el llamado “tramo rítmico palladiano” que consiste en una asociación arco-arquitrabe, columnas de dos tamaños  (para provocar tensión) y vano-macizo. El contraste de luces es muy grande ya que los vanos son perforados. En Vicenza construye el Palacio Chiericati y la basílica. En ésta última utiliza  las columnas en dos escalas distintas, la mayor para el entablamento y la menor para los arcos, creando lo que se conoce como el “orden gigante”. Con ello combina genialmente el sentido estático de la arquitectura, puramente griego, con el dinámico, que es más romano. También en Vicenza hace el teatro Olímpico, que es un interpretación del teatro romano antiguo, pero con una concepción renacentista.
Quizás su mayor genialidad sean las villas, tratadas como verdaderos templos, en ellas integra la arquitectura y el paisaje. La más significativa es la Villa Capra cerca de Vicenza, conocida como “La Rotonda”. Estas villas con pórticos a la entrada parecen haber originado, a través de Inglaterra, el tipo de mansión del Sur de EE.UU.

Un aspecto muy importante de la obra de Palladio es la ordenación perspectivista que da a algunas de sus obras, singularmente en las que hizo en Venecia en 1560 como la iglesia de san Jorge.

PINTURA DEL CINQUECENTO

Características:
♦ Preocupación por el movimiento y la luz, el tratamiento de la luz es más real se incluyen matices que hacen diferenciar los distintos momentos del día. Ello origina un mayor estudio de las sombras.

♦ Composiciones sencillas que se resuelven en una escena, generalmente de esquemas triangulares. El marco arquitectónico pierde influencia.
♦ Abandono de los contornos definidos por las figuras.

♦ Pervive la búsqueda de la belleza ideal y se mantiene el orden, la simetría, el equilibrio y la serenidad en las obras.

LEONARDO DA VINCI (1452-1519)

Encarna el tránsito del Quattrocento al Cinquecento, y ha sido considerado uno de los más altos espíritus que ha producido la humanidad.

Hombre de una enorme curiosidad, desea desentrañar la realidad, su apariencia y su sentido, por eso arte, ciencia y filosofía van en él estrechamente unidas. Aunque cultiva la escultura y la pintura se siente especialmente pintor e ingeniero. A la vez ha dejado una enorme serie de manuscritos con notas, observaciones de un enorme valor sobre todas las cosas, algunas de enorme interés anticipatorio.

Como pintor su gran aportación es el “esfumato”, artificio pictórico que consiste en prescindir de los contornos netos y precisos del “Quattrocento” y envolverlo todo en una especie de niebla imprecisa que difumina los perfiles y produce una impresión total en la atmósfera. El paisaje adquiere así una misteriosa dimensión, y los personajes un encanto distante y enigmático.
Preocupado por la solución de problemas técnicos, pinto poco en realidad. Estuvo al servicio de la ciudad de Florencia, Milán y por último pasó a Francia donde murió al servicio de Francisco I. Obras famosas son la  Santa Cena, fresco de Milán, de enorme interés por el estudio de la psicología de los apóstoles ante las palabras de Cristo. La Gioconda, retrato enigmático como pocos, que ha desatado infinidad de comentarios por su misteriosa impasibilidad. Otros cuadros son la Virgen de la rocas, o la Virgen y Santa Ana, compuestos de modo riguroso, constituyen lo más seguro de su producción.  

RAFAEL  (1483-1520)

Rafael Sanzio de Urbino, pese a su breve existencia es quizá el artista que mejor representa la perfección del clasicismo. Dotado de gran capacidad de síntesis su estilo se va formando al contacto con el de sus contemporáneos que sabe asimilar y convertir en algo nuevo y personal.

En su primera juventud, la influencia de Perugino fue decisiva, con modelos humanos de delicadeza extrema y ordenación compositiva simétrica, y en planos paralelos (Desposorios de la Virgen). Una  estancia en Florencia, le pone en contacto con Leonardo, y asimila inmediatamente su  composición triangular y equilibrada, y el delicado esfumato. Por último se instala en Roma en 1508 entrando en contacto con Miguel Ángel y transforma su estilo dotándolo de una grandiosidad monumental nueva. Las obras de esta época significan una de las realizaciones más maravillosas de la historia del arte, tanto en cuadros aislados y sobre todo en las decoraciones al fresco que realiza en el Palacio Vaticano, en la serie deslumbrante de las Stanza della Signatura. En los muros desarrolló todo un programa humanista pintando la Disputa del Sacramento, la Escuela de Atenas, Las Virtudes y El Parnaso de 1509 a 1511.
Pintó también en la sala de Heliodoro, en la del Incendio del Borgo y la Sala de Constantino.
A Rafael y sus discípulos inmediatos se debe la difusión de la decoración de grutescos  directamente inspirada en lo romano, en la “Domus Aurea” de Nerón recién descubierta.

Las últimas obras de Rafael muestran ya la grandiosidad miguelangelesca, rasgos del nerviosismo y crispación del Manierismo que se muestra abiertamente en la obra de sus discípulos dispersados por toda Italia.

ESCUELA VENECIANA: TIZIANO (1489-1576)

Tiziano es la gran figura de la pintura veneciana. De extraordinaria longevidad fue  condiscípulo de Giorgione en el taller de Bellini. Sus obras juveniles se confunden a veces con las de Giorgione. Luego va independizando su personalidad y su técnica, que en su vejez llega a extremos de audacia y libertad en el toque enteramente impresionistas.

Su arte rebasa los límites de Venecia  y se convierte en artista de prestigio europeo, protegido por Carlos V y después por Felipe II. Es el pintor de la grandeza cortesana, cultiva por igual el cuadro religioso con un sentido solemne, colorista y lujoso (Asunción de la Virgen, Madonna de los Pésaro) pero también a veces emocionado y dramático (Entierro de Cristo, Coronación de espinas), como la mitología, en la que crea obras de una poderosa sensualidad, siendo uno de los grandes intérpretes del desnudo femenino.
Como retratista ha creado un tipo de retrato “de aparato” solemne y opulento, donde se unen la profundidad psicológica con la importancia concedida al escenario y al traje como elementos que definen la categoría  del retratado. Los retratos de Carlos V (a caballo en Mühlberg, o a pie, con su perro) de Felipe II, o del papa Paulo V son extraordinariamente significativos.
ESCULTURA CINQUECENTO

MIGUEL ÁNGEL (1475-1564)  DEL  CINQUECENTO  AL MANIERISMO
Miguel Ángel Buonarroti nació en Caprese, pero siendo muy pequeño se trasladó con su familia a Florencia donde mostró sus dotes como artista. A los trece años entró en el taller de los hermanos Ghirlandaio, donde conoció las obras de Giotto y Masaccio y pudo estudiar sus creaciones, de las que haría numerosos dibujos.
Viajó muy joven por distintas ciudades como Venecia y Bolonia lo que le permitió  conocer las obras de  los principales artistas del momento y completar su formación clásica.

Entre los años 1496 y 1501 tuvo lugar la primera estancia de Miguel Ángel en Roma. A partir de entonces y hasta 1534, vivió y trabajo entre Florencia y Roma, bajo el amparo de la familia Médici y de los papas Julio II y León X, sus grandes mecenas. En 1564 murió en Roma.
Miguel Ángel dominó todas las formas de expresión artística y, al igual que sus contemporáneos Leonardo y Rafael, fue considerado un genio polifacético: pintor, arquitecto, escultor, poeta…Aunque se sintió principalmente escultor, y por ello trasladó a la arquitectura y la pintura la plasticidad escultórica.

Su longeva vida le permitió estudiar a los grandes artistas del Quattrocento, plasmar sus ideales clásicos en el pleno Renacimiento, asistir a la crisis de este y, en los últimos años de su vida, participar de la nueva corriente el Manierismo.

MIGUEL ÁNGEL, ARQUITECTO
Con su estilo individual potenciado hasta lo titánico rompió el cerco de la identidad clásica y se sobrepuso a sus reglas. La sala de lectura y el vestíbulo de la Biblioteca Laurenziana que construyó para los Médicis en San Lorenzo de Florencia, son ejemplos característicos de su estilo. La escalera que fue proyectada por él, aunque no se construyó hasta después de su muerte, apenas tiene sitio en la estrecha y altísima antesala, a esta angosta entrada sigue la larga y estrecha sala de la biblioteca, que parece infundir en el visitante la sensación de profundidad. Esta contraposición se utiliza como medio estilístico intencionado y de rechazo consciente al canon clásico. 
Del mismo modo que esta compleja creación constituye un anuncio de las intenciones estéticas del Manierismo, también Miguel Ángel dejó una obra que, más allá de la etapa estilística manierista del s. XVI se proyecta hacia el Barroco: la cúpula de San Pedro del Roma.  Ciento cincuenta años antes  (1420-1436) Brunelleschi había llevado a cabo un prodigio técnico con la cúpula de la catedral de Florencia, cuando Miguel Ángel comenzó a coronar después de 1557 la edificación de San Pedro con una cúpula tomó como modelo la de la catedral florentina, que tiene aún pervivencias góticas. Pero ahora no partía del octágono sino del círculo. Sobre un ancho y macizo anillo se alza el tambor, que está articulado por columnas reunidas en parejas. Del ático superior suben nervios hacia la linterna,  la cual  se halla rodeada por dobles columnas y adornadas con volutas y candelabros. Pueden apreciarse rasgos manieristas en el motivo de las columnas emparejadas. Toda la decoración con columnas, guirnaldas y ventanas son de un vigor plástico extraordinario y  no sin razón se ha dicho que Miguel Ángel se comporta como escultor aún en sus obras pictóricas y arquitectónicas. 

Es  importante destacar que la cúpula de San Pedro no esta realizada, según  planeó Bramante, como semiesfera, sino fuertemente peraltada: en lugar de un arco circular matemáticamente perfecto, pero sin tensar, que habría producido un efecto más racional, la solución actual permite seguir la ascensión dinámica de la cúpula. En esta transferencia de energías móviles se anuncia ya un rasgo esencial del Barroco.
MIGUEL ÁNGEL, ESCULTOR

Se consideró por encima de todo escultor. El concepto que tenía de la escultura lo dejó bien claro cuando dijo “por escultura entiendo aquello que se hace a fuerza de quitar pues lo que se hace a fuerza de añadir se asemeja a la pintura”.

Él es sin duda el genio máximo de la escultura un arte que consideraba el suyo, aunque cultivará la arquitectura y la pintura. Su calidad excepcional, su amplitud de concepción, casi gigantesca y su extraordinaria sabiduría  frente a las formas de cuerpo y complejidades del espíritu, hacen de Miguel Ángel el prototipo universal de escultor capaz de expresar en mármol cualquier concepto, idea o propósito.
Trató de penetrar en los secretos de los escultores antiguos que supieron representar la belleza del cuerpo humano en movimiento con todos sus músculos y tendones. Pero como Leonardo no se contentaba con aprender las leyes de la anatomía de segunda mano, es decir, a través de la escultura antigua. Investigó por sí mismo en la anatomía humana, diseccionó cuerpos, y dibujo, tomando modelos, hasta que la figura humana no pareciera ofrecerle secreto alguno. A diferencia de Leonardo para quien el hombre era solo uno de los muchos fascinantes arcanos de la Naturaleza. Miguel Ángel se esforzó con una increíble uniformidad de propósito en dominar este problema humano por completo.

Inicia su formación en la línea donateliana, consiguiendo en la Madonna de la escalera (1491) un exquisito relieve de carácter pictórico. En Bolonia entra en contacto con Jacopo della Quercia que marcará su estilo futuro, y una estancia en Roma le enriquece definitivamente su concepto grandioso de la forma, en contacto con las colecciones de mármoles romanos.
En Roma labra la Piedad del Vaticano, soberbia obra de perfecto equilibrio entre una concepción monumental, de volúmenes puros y cerrados, y un acabado refinadísimo y delicado. Sorprende la extremada juventud de la Virgen en la que ha querido, sin duda, expresar no la Virgen real, madre doliente y madura, sino la Virgen eterna y sin edad.

En 1503 esculpe el grandioso David para la plaza de la Signoria de Florencia, que contrasta por el desnudo heroico, su tensión y su mirada agresiva, con los Davides adolescentes victoriosos, de serena y reposada gracia, de los escultores del “Quattrocento”. Ya está en esta escultura varonil, de belleza y fuerza casi sobrehumanas, casi todo lo que ha de ser la evolución posterior de su escultura, cada vez más reconcentrada en su tensión interna. 

Desde 1501 viene trabajando en el proyecto que había de ser el más ambicioso de su vida y que, trágicamente habría de reducirse a lo largo de casi toda su existencia, hasta constituir una verdadera y dramática obsesión: el sepulcro del Papa Julio II. Concebido primero como una verdadera montaña de mármol exenta bajo la cúpula de San Pedro, con más de cuarenta figuras de tamaño colosal, hubo de irse reduciendo por presiones de todo tipo (económicas, políticas, familiares), y cuando muchos años más tarde se instaló en la iglesia de San Pietro in Vincoli, solo figuran en él, de su mano el famoso Moisés, obra capital de fuerza contenida, y grandiosidad terrible, y las estatuas de Lía y Raquel.
Mientras concibe este gran monumento se descubrió en Roma el Laoconte, que supuso para Miguel Ángel y todos los escultores de su tiempo una verdadera revelación. A partir de este momento la expresión se hará más intensa y las actitudes más violentas, y un halo de dramático pesimismo velará los rostros.  
Entre 1520 y 1534, labra los sepulcros de la familia Médicis en San Lorenzo de Florencia; son las figuras sedentes de Julián, joven guerrero de altivez imperial, y Lorenzo, vuelto sobre si mismo en actitud introvertida que le ha valido el calificativo de “il pensieroso” A ambos lados de los sarcófagos dos figuras alegóricas  el  Día y la  Noche, el Crepúsculo y la Aurora.

Años más tarde, en su madurez y su vejez, el tono de exaltación del cuerpo, con su pagana belleza, cede a un pesimismo dramático que encuentra en lo religioso, y especialmente en el tema de la Piedad un tema adecuado. También en los poemas de esos años expresa su soledad y su amargura, que busca refugio en lo piadoso, dudando incluso, de la validez del arte, al que ha consagrado su vida anterior. Obra de este periodo son el autorretrato del viejo Arimatea inconclusa.
MIGUEL ÁNGEL, PINTOR

Cultivó la pintura y ejerció en ella una influencia capital. Sintiéndose fundamentalmente escultor, en su pintura concede primordialmente importancia al dibujo anatómico y al volumen, desdeñando el paisaje y el colorido y atendiendo ante todo a construir figuras poderosas en actitudes con frecuencia difíciles, que le permiten alardes de escorzos y de movimientos. Su primera obra de envergadura hubo de ser la Batalla de Cascina, mural del Salón del Palacio de la Signoria, donde habría de enfrentarse al de Leonardo. Como sucedió con el del su compañero, no llegó a ejecutarlo, pero el gran cartón preparatorio, hoy destruido, fue mucho tiempo el modelo donde aprendieron a dibujar generaciones de jóvenes. 
En Roma, por orden del papa Julio II hubo de realizar su obra maestra la decoración de la bóveda de la Capilla Sixtina, verdadero y deslumbrante canto al cuerpo desnudo, obra cumbre de la creación. Todo el vasto techo está dividido en compartimentos por unas arquitecturas fingidas, pilastras, cornisas y pedestales, donde se sientan, en las más variadas actitudes, bellos jóvenes desnudos. En los recuadros se presentan escenas del Génesis, y figuras monumentales de Profetas y Sibilas completan el deslumbrante conjunto.

En su madurez en 1533-40, recibe el encargo de completar la Capilla con el enorme Juicio Final del testero. La perfección clásica y el equilibrio,  aún en lo sobrehumano, que mostraba el techo,  cede el paso aquí a un desbordamiento dramático y a una violencia pesimista que puede considerarse ya manierista, en su desdén por la claridad y su complacencia en lo caprichoso. Las figuras se enroscan sobre sí mismas, los músculos se hinchan y hay y sentimiento general de retorcimiento en un espacio que, voluntariamente, no queda definido. Sus últimas obras pictóricas llegan por este camino al manierismo más extremado, utilizando en el mismo conjunto dos ángulos de visión distintos, suprimiendo casi por entero las alusiones al espacio envolvente y forzando las musculaturas hasta lo inverosímil.
Su influencia fue decisiva en todo el Manierismo de la segunda mitad del siglo, pero su propio Juicio Final fue víctima del cambio de sensibilidad que trajo el Concilio de Trento, ya que se ordenó a su discípulo Daniel de Volterra que cubrieses las excesivas desnudeces de fresco, considerándolo ya impúdico.

EL MANIERISMO

Hacia 1520 todos los amantes del arte en las ciudades italianas parecían estar de acuerdo en que la pintura había alcanzado su cima de perfección. Hombres como Miguel Ángel y Rafael, Ticiano y Leonardo, habían conseguido plenamente algo que solo pudo ser intentado por las generaciones anteriores. Ningún problema de dibujo les parecía demasiado difícil, ni demasiado complicado ningún tema. Ellos demostraron  como se podían combinar la belleza y la armonía con la corrección.
Pero, por mucho que se admirará las obras maravillosas de los grandes maestros de su época, debían preguntarse si efectivamente algo quedaba aún por hacer, puesto que todo lo posible en el arte se había conseguido ya. Algunos parecieron aceptar esta idea como inevitable y se aplicaron con ahínco al estudio de cuanto llegó a saber Miguel Ángel, e imitaron lo mejor que pudieron su estilo, las formas, los modelos y tipos de los grandes artistas “divinos”. Esa utilización y casi copia directa de obras ajenas, es lo que hizo llamar al estilo nuevo, “Manierismo”, por ver en él la realización de obras “a la manera de” cada uno de los maestros.         
Los resultados fueron un tanto ridículos: los temas sagrados de la Biblia se llenaron de lo que parecían equipos de jóvenes atletas en perfecta forma. Pero muchos otros dudaron de que el arte hubiera llegado a un punto muerto y si no era posible sobrepasar a la generación anterior en su dominio de las formas humanas, tal vez lo fuese en algún otro aspecto.
Algunos quisieron sobrepasarles en sus concepciones, pintado cuadros llenos de sabiduría  y sentido _una sabiduría que en la realidad, quedaría oscura salvo para los eruditos_. Sus obras casi parecen enigmas gráficos, 

Otros deseaban llamar la atención haciendo sus obras menos naturales, menos claras, sencillas y armoniosas que las de los grandes maestros, estas obras son perfectas, pero la perfección no siempre resulta interesante. Había algo de enfermizo en la obsesión de los jóvenes por sobrepasar a los maestros clásicos y que conducía a experimentos extraños y artificiosos 
Una actitud extraña y nueva en las que las formas artísticas van a ser tratadas con una extrema libertad que roza lo arbitrario. La realidad, que se ve como confusa y desagradable, no va a ser ya copiada en su apariencia real, sino que va a ser deformada a capricho. El espacio va a ser sometido a la distorsión de las perspectivas infinitas, o del ahogo; las proporciones anatómicas van a alterarse, estirando los cuerpos como si fuesen materia elástica; la luz será tratada de modo irreal, buscando efectos absurdos de luz coloreada, unas veces fría, como de luna; otras, en extraños efectos cálidos como de incendio.
Manierismo arquitectura
Las características generales son:

■ Un rechazo de los elementos clásicos: desaparece el orden, la armonía, la unidad, y las formas transmiten tensión, abstracción e insumisión a la verosimilitud.
■ Un mayor desarrollo del decorativismo y la plasticidad en las obras.
■ Monumentalidad y el dinamismo de los elementos arquitectónicos, que son utilizados de forma arbitraria. Así son alteradas las partes y el conjunto del edificio, rompiendo la lógica de las relaciones espaciales

■ Preferencia por los espacios longitudinales y salas estrechas que favorecen la perspectiva.

■ Pérdida o debilitación de las coordenadas axiales, las que ordenan el edificio según un eje de simetría. 
Vignola (1507-1573) y Giacomo della Porta (1539-1602)
Vignola arquitecto y teórico formado en la escuela romana y discípulo de Miguel Ángel. Su obra más considerable es la iglesia de Il Gesú de Roma, encargo de la Compañía de Jesús. Fue este edificio un modelo fundamental de la arquitectura contrarreformista. Se compone de nave única con capillas entre contrafuertes y cúpula en el crucero, es decir, resucita el viejo modelo cisterciense que popularizó la arquitectura gótica catalana y que plasmó Alberti en san Andrés de Mantua. Mientras las capillas permanecen en penumbra, atrae la cabecera por su luminosidad, que se desprende de la monumental cúpula. La focalidad basada en la luz es, a la vez, un elemento físico y simbólico del templo.
La funcionalidad de este tipo de iglesia queda determinada por el acondicionamiento para la predicación, de forma que se impone la nave única, para lograr una mejor audición y ser el orador visible desde todos los puntos. Las capillas hornacinas con comunicación independiente permiten realizar varias misas a un tiempo.

No consiguió que le aceptaran su plan para la fachada, sino que fue aceptado el plan del lombardo Giacomo della Porta que mantenía el esquema de Vignola de dos cuerpos unidos por aletas inspirado en Alberti, pero simplificando los elementos.

Manierismo escultura
Características:

■ Unos artistas producen una exageración de las actitudes y del colosalismo miguelangelesco, otros tienden al virtuosismo de oficio y los hay que buscan la corrección académica. Pero la formula manierista más socorrida es aquella que reduce la obra a un puro arabesco de líneas onduladas.
■El Concilio de Trento dio en 1563 unas someras instrucciones acerca de las representaciones religiosas, se determinó que no debía presentarse nada que implicara la posibilidad de error dogmático en los fieles, quedaban proscritas todas las impurezas de forma o de fondo. Con ello desaparece el elemento maravilloso, las leyendas los simbolismos y la poesía .Los temas cruentos son sustituidos por otros de glorificación y triunfo de la Iglesia.

■ La mayora de los artistas son florentinos y se trabaja intensamente el bronce.

Benvenuto Cellini (1500-1571)

Escultor y orfebre florentino, Cellini relató su propia vida en un libro famoso que ofrece un retrato de su época lleno de vida y color. Jactancioso, pendenciero y lleno de vanidad es un verdadero producto de su tiempo. Para el ser artista no consistía en constituirse en respetable sedentario dueño de un taller, sino en un virtuoso” por cuyo favor debían competir príncipes y cardenales. Una de las escasas obras que han llegado hasta nosotros es un salero de oro que hizo para el rey de Francia en 1543. Donde el mar en forma de hombre sostiene un barco labrado que puede contener la sal, la tierra con  forma de bella mujer, a su lado un templo adornado para poner la sal. Pero la elegancia de las figuras de Cellini puede parecer un tanto afectada y artificiosa.
De su estancia en Francia su estilo se difundió por Europa. Quizás su obra más reconocida sea el Perseo con la cabeza de la Medusa, que realizó tras su vuelta a Italia

 Juan de Bolonia o Giambologna (1529-1608)

De origen franco-flamenco, contribuye al embellecimiento de los jardines florentinos con estatuas para las fuentes. Una de las más bellas es Venus peinándose,  para el jardín de la villa de Petraia, hacia 1574 hizo su obra más famosa el Mercurio de bronce una autentica manifestación del manierismo escultórico. El dios con su gracioso movimiento, abre ostentosamente sus líneas, como proclamando la hermosura y esbeltez de sus miembros es un autentico manifiesto de la línea abierta que predominará en el barroco. Pero aquí falta una auténtica dinámica ya que la figura parece clavada al suelo en postura de danza.
Tiende a la elegancia curvilínea en el Neptuno que corona la fuente de la plaza de Bolonia. Giambologna compuso grupos de varias figuras de pleno bulto como el Hércules matando al centauro, obra de proporciones normales es esencialmente manierista en el significado de la pugna carente de todo dramatismo, hasta el punto de que parece una figura circense.

Manierismo pintura

Características:
■ Reacción anteclásica: belleza, armonía y unidad se sustituyen por tensión, inestabilidad, desequilibrio y ruptura.

■ Figuras estilizadas, alargadas, en  ocasiones de expresión alucinada, en forzados escorzos dan la sensación de inestabilidad.

■ Formas curvas y ondulantes cubren el plano negando profundidad al espacio

■ Gama cromática muy rica, que aporta a la obra un aspecto más decorativo que plástico. Se utiliza paleta de tonalidades frías, que no siempre corresponde con la realidad de los objetos representados.

■ Composición formada por diversos ejes generalmente diagonales.

Tintoretto  (1518-1594)

Es el último de los grandes artistas venecianos y el único que representa algo de la inquietud y la tensión del Manierismo. Hizo su aprendizaje en el taller de Tiziano y fue admirador de Miguel Ángel, con el que tuvo contacto en un viaje realizado a Roma y Florencia,  recoge de él el gusto por las anatomías plenas y las actitudes difíciles, y lo coordina con el gusto, plenamente veneciano por el color, el paisaje y la luz. Sus obras presentan multitud de personajes  dispuestos de modo asimétrico, las figuras son dinámicas y la composición alterna el abigarramiento con los espacios vacíos. Emplea una iluminación teatral

  Dotado de una fabulosa capacidad de trabajo y un singular rapidez de ejecución, sus enormes lienzos bíblicos (iglesia de Santa María del Orto) o evangélicos (Escuela de San Roco) son lo mas deslumbrador y dramático de toda la pintura de su siglo. Fue un excelente retratista sobre todo del mundo de magistrados, funcionarios y hombres de letras, muy distinto del de los grandes personales de Tiziano, más sobrio en la forma y el color pero igualmente profundo. Ejerció una influencia muy fuerte en el Greco.
 Paolo Calinari “Veronés”  (1528-1588)

Es el gran decorador de la pintura veneciana. Gran colorista, prefiere las armonías de gama fría y clara (gris plata, azules, amarillos) en vez de los tonos cálidos de Tiziano; amigo de Palladio, concibe sus grandes composiciones como escenarios arquitectónicos de enorme amplitud, adelantándose a sí a las escenografías barrocas, sus grandes composiciones religiosas, muy bellas, no tienen, sin embargo la emoción de las de Tiziano, ni el dramatismo de Tintoretto. Su verdadera vocación es la de cantor de las glorias de Venecia  (lienzos del palacio Ducal) o la narración de episodios de la mitología entendida como alegorías de las virtudes o vicios.
Destacan entre sus obras las Bodas de Caná cimenta su fama de gran pintor, por lo descomunal de la obra y el precisismo con que está concebida, pero principalmente por mostrarse como un gran retratista, las figuras del cuadro a excepción de la de Cristo son retratos de príncipes y damas de su tiempo.

En la Cena en la casa de Leví tuvo que responder ante el Tribunal de la Inquisición por tratar alegremente un tema religioso como era la santa Cena. 
Sofonisba Anguissola  (1532-1625)

Es junto con Artemisa Gentileschi o Lavinia Fontana  grandes artistas de su  época a las que la historiografía del arte no ha dedicado la atención que merecían.

Nacida en Cremona, Lombardía alrededor de 1532, está considerada como una de las mejores pintoras italianas. Era la mayor de siete hermanos, seis de ellos niñas. Su padre, Amilcare Anguissola, pertenecía a la nobleza menor genovesa. La madre, Bianca Ponzone, también era de familia influyente de pasado noble. Su madre murió cuando ella era muy joven, entre cuatro y cinco años. 

El padre animó a sus hijas a que buscaran su perfeccionamiento a través de la educación, lo cual era inusual para la época. La más destacada fue Sofonisba. Estudió con los pintores locales Bernardino Campi  que le influyó en su estilo delicado y su interés por la línea, y con  Bernardino Gatti (llamado Il Sojaro). 
En 1554, a los veintidós años, viajó a Roma, donde realizó bocetos de escenas y de personas. Conoció a Miguel Ángel, de quien tuvo un aprendizaje no oficial durante los dos años siguientes. No obstante, no lo tuvo fácil, pues a pesar de que contó con coraje y apoyo, más que el resto de las mujeres de su época, su clase social no le permitía ir más allá de los límites impuestos para su sexo. No tuvo la posibilidad de estudiar anatomía o dibujar del natural, pues era considerado inaceptable para una señora que viera cuerpos desnudos. Esta situación se repetiría un siglo después con Elisabetta Sirani, quien tampoco pudo acceder a una formación artística completa por ser mujer. 

Pintora especialmente de retratos, fue a Milán en 1558, donde pintó al Duque de Alba, quien la recomendó al rey español Felipe II. Al año siguiente, Sofonisba fue invitada a la corte española, lo que supuso un enorme reconocimiento a su talento. Llegó a Madrid en el invierno de 1559-1560,  para servir como pintora de corte y dama de la reina, Isabel de Valois, la tercera esposa de Felipe II que se acababa de casar. Pronto obtuvo la estima y la confidencia de la joven reina.  Durante este tiempo, trabajó estrechamente con Alonso Sánchez Coello; se aproximó tanto a su estilo, que inicialmente el famoso retrato del Felipe II, en edad mediana, fue atribuido a Coello. Ha sido recientemente cuando se ha reconocido a Anguissola como la autora del mismo. Anguissola pasó los años siguientes retratando, sobre todo, retratos de corte oficiales, incluyendo los de la reina y otros miembros de la familia real, la hermana de Felipe II Juana, y su hijo, Don Carlos. Sus pinturas de Isabel de Valois y de Ana de Austria, la cuarta esposa de Felipe II, son vibrantes y llenos de vida. 
Se casó dos veces, la primera, en 1571, con Don Francisco de Moncada, hijo del príncipe de Paterno, virrey de Sicilia, con dote dada por el rey. Después de dieciocho años en la corte española, Sofonisba- y su marido abandonaron España en 1578, marchando a Palermo, donde el marido murió al año siguiente. Se volvió a casar en enero de 1580 en Pisa. Se establecieron en Génova, donde ella siguió pintando en su propio estudio. No se limitó a retratos, sino que realizó temas religiosos, como en su juventud. Murió hacia 1625 con 93 años.
Entre los retratos destaca el Autorretrato con la Virgen y el Niño
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