


EL ARTE BARROCO: ESCULTURA

El barroco se desarrolla en una Europa diversa y al mismo tiempo dividida desde el punto de vista  religioso. El triunfo de la reforma en gran parte del continente ha hecho que con frecuencia se hable de un barroco católico y otro protestante. Si bien entre ellos existen notables diferencia las preocupaciones que asaltan al artista del XVII son semejantes aunque sus clientelas fuesen habitualmente semejantes. En la Europa católica, la  contrarreforma hizo de las instituciones católicas un verdadero devorador de obras de arte que permitiesen demostrar su importancia. En los países protestantes el triunfo de la mentalidad capitalista y de la moral del éxito en los negocios convirtió a los burgueses en grandes clientes de artistas Pero en todas partes los poderosos demandaron al arte que diera muestra de su  capacidad de dominio sobre los demás. Todo esto y más es el barroco, un estilo que pretendió que el espectador no quedara impasible ante lo que contemplaba, un estilo que casi procuraba embriagar para que fuesen los sentidos los que decidiesen al respecto, para ello cuando hizo falta se recurrió al lujo, a la fantasía o al empelo de materiales sorprendentes. En definitiva, el arte del artificio la razón había pasado a un lugar secundario.
Se extiende por los siglos XVII y primera mitad del XVIII

Escaso valor a la vida placer-gloria

Mercantilismo estancamiento económica, peste hambre

Guerra de los treinta años, guerra Alemania Imperio, hegemonía francesa

Monarquías absolutas despotismo ilustrado

A nivel cultural se desarrolla tanto en los  Países protestantes como los católicos. El barroco es considerado desde el siglo  XIX, como lo siguiente al renacimiento y el manierismo
Se caracteriza por conceptos como pesimismo, hombre desprotegido e imperfecto, necesidad de espiritualidad,  melancolía, Contrarreforma. La ironía, la concordia de los opuestos Emoción-reflexión, deseo-dolor, devoción- voluptuosidad.
 Se resuelven las tensiones del Renacimiento desde la subjetividad Arquitectura: predomina la libertad, la fantasía, la forma sobre función, el valor plástico y el  dinamismo, se rompe el canon y los volúmenes, los espacios se tornan  teatrales y en movimiento, el muro exterior-interior se convierte en un elemento a tratar por el barroco, se manipulan las perspectivas también en las   plazas, predomina  la sensación. 
Escultura: prevalece la escenografía, se pasa de la razón manierista y de la perfección canónica renacentista a  nuevos temas como el  dolor-placer, la muerte. Todo se siente conscientemente no son poses.
Pintura: es una estética basada en el artificio y  el ingenio. Destaca el  feísmo, el movimiento, los contrastes dinámicos, las partes dentro del todo continuo. La luz, el espacio y el color son  manipulados. Son comunes las  manchas y gruesos empastes, la profundidad continua, el espectador como actor de la obra. Los esquemas compositivos son  dinámicos, asimétricos, con escorzos, y  diagonales, con  línea curva y  contracurva, el cuadro sale del marco. Importan los  estados anímicos de los personajes, los  ropajes ampulosos, la teatralidad y los contornos difusos. 
En los países católicos, la iglesia había triunfado y Roma atrajo como un imán a los principales artistas. Gran parte de la obra de éstos tendrá un contenido profundamente religioso. El concilio de Trento, que reafirmó y clarificó todas las creencias católicas fundamentales, aprobó las representaciones con temas como martirios, éxtasis, virtudes, la muerte; para enseñanza de los fieles, con carácter didáctico. 
En los `países protestantes.  Predomina el tema costumbrista e íntimo, la moralidad  y los personajes débiles que son  salvados por el credo protestante. Los tipos de temas se centran en el  retrato, el  paisaje, el  bodegón, y las  corporaciones gremiales todo ello con una  paleta sobria. Coleccionista particular tendrá gran importancia en estos países
En las artes figurativas el barroco se caracteriza por diferentes elementos:
 ♦ La base como en el Renacimiento es el naturalismo. El artista más que interpretar la naturaleza, la observa e intenta sorprenderla y copiarla. 
♦ Más que entes de belleza abstracta las figuras barrocas representan pasiones y sentimientos. 
♦ Si el Renacimiento representa el ethos, el barroco se distingue por el predominio del pathos. 
♦ El arte figurativo se halla ahora muy cerca de la literatura y del teatro. En los sentimientos se prefieren los de mayor exaltación. 
♦ El sentimiento religioso se expresa por los estados más elevados: la ascética y la mística. Época de numerosas canonizaciones el repertorio religioso aumenta considerablemente, y se frenan las leyendas piadosas medievales. Lo  religioso tiene un gran campo: milagros.
♦ La figura humana aparece sobrealzada de su condición, redimida de su miseria y heroizada dentro de su humildad.

♦ Otro aspecto es la representación de lo cruel y espantoso: martirios, castigos de herejes, sepulcros donde triunfa el cadáver putrefacto.
♦ El movimiento no es ordenado, sino espontáneo e imprevisible, se representa en el acto, no en potencia como en el Renacimiento. Ello ocasiona la línea abierta: piernas y brazos se lanzan al espacio. Se constituyen grupos de varias figuras, donde tiene entrada el paisaje como en la época helenística. Predominan las líneas sesgadas, los escorzos y se abandona la simetría.

♦ Los ropajes acusan el movimiento, cimbreándose con violencia. Carnes y ropajes se arrugan profundamente dando lugar a un fuerte claroscuro. Con ello la figura se funde en el ambiente, tratando de conseguir un efecto pictórico. Igual que sucede con la pintura se estudia el claroscuro y la luz circundante, la escultura procura igualmente formarse un medio ambiente.

♦ El naturalismo implica el desarrollo del retrato, que se  interpreta de un modo íntegro, físico y moral. El Barroco valora no solo la forma sino la superficie misma como la manifestación de la vida y de la naturaleza. Se logran así calidades en telas y en la piel de los seres vivos que producen la sensación de realidad.

Barroco: asimetría, pictoricismo, naturalismo pleno, movimiento en acto, retrato espiritual y superficie de calidades.

               ESCULTURA BARROCA EN ITALIA: BERNINI

Roma es el hogar de la escultura barroca en Italia y es allí donde destaca figuras como Stefano Maderna, Francesco Mochi y Pietro Bernini.
Bernini (1598-1680) el caballero Bernini, de extraordinaria fecundidad estuvo al servicio de los papas.

Aunque admite la belleza de la naturaleza, aspira a la sublimación porque el repugna la vulgar imitación. Es opinión suya que “los objetos no los vemos como realmente son, sino que en su apariencia influyen los inmediatos”
Católico de convicción y amigo de la Compañía de Jesús, se consideraba un instrumento en manos  de dios. Sin embargo, realizó obras mitológicas porque coincidiendo con Ottonellí consideraba que la perversidad de una obra no depende del tema, sino de la intención del artista.
Al resto de características barrocas que presenta la obra de Bernini (ya citadas) hay que añadir que él sustituye la superficie tersa del Renacimiento por la expresión de las calidades. Se siente palpitar la carne y acusarse el dolor en los ojos y órbitas por efecto solamente del claroscuro. 

Cultivó todos los géneros y dentro de la misma escultura no halló límites.

Primeras obras son de tendencia clasicista como acredita la Cabra Amaltea (1615).
El grupo del Rapto de Proserpina arranca de las obras manieristas de luchas. Pero abandona la idea manierista de servirse del tema para componer un bello ritmo. Crea un tipo de figuras combativo que será normativo para todo el barroco. Se aprecia el contraste psicológico entre la desatada fuerza de Plutón y el pudor femenino representado por Proserpina (influjo de la pintura barroca es el recurso a las lágrimas)
Apolo y Dafne, frente a este crudo realismo, imponen una posición ideal. Se adapta Bernini a un tema propio de la pintura, y sabido es que en este siglo el barroquismo de la escultura se acentúa por la imitación de los efectos pictóricos. El cuerpo de Dafne en el aire representa un momento fugaz que es también propio de la pintura. También se aprecia el contraste psicológico, por eso Dafne curva suavemente el cuerpo, mientras su perseguidor contempla absorto cómo su victima se esta convirtiendo en árbol.

En 1623 Urbano VIII es elevado al solio pontificio solicitó la colaboración de Bernini, así realizó el Baldaquino de San Pedro, obra de bronce complicada y minuciosa que contó con la colaboración de sus discípulos.
En 1627 planea la Tumba de Urbano VIII, que no finaliza hasta 1647. Asigna a las Alegorías un papel más importante, de manera que las saca de su aislamiento y ellas son las intermediarias entre el espectador y el papa.

Aunque desde fines del siglo XVI las fuentes públicas empezaron a desempeñar un papel relevante en la estética urbanística, se debe a Bernini el que Roma se haya convertido en la ciudad de las fuentes. En el decenio de 1620 acomete la erección de la primera Fuente la de Barcaza en la plaza de España. Conocido por su simbolismo, es el barco de la iglesia navegando por el mundo bajo la enseña del papa.

La Fuente de Tritón señala la ruptura con las fuentes manieristas. Netamente romano ha de considerarse el aspecto macizo del grupo, constituyendo una unidad escultórica antes desconocida.

Una novedad de la época es la aparición de la luz dirigida, para subrayar el efecto pictórico de la escultura. Bernini aplica a la escultura el mismo concepto pictórico de luz concentrada que han empleado los tenebristas. Con ello logra fundir la escultura con el ambiente. Este efecto será especialmente necesario cuando trate de expresar milagros. Así aparece en la capilla Raimondi de San Pietro in Montorio.
En la década de 1640-1650 el paño de Bernini se convierte en pura irrealidad. Es aleteante y el corte agudísimo.

Había sido preocupación de Bernini suprimir las fronteras entre la obra de arte y el espectador  así lo muestra en la capilla Cornaro en Santa María de la Victoria. Con la bóveda pintada se logra un notable efecto ilusionista: unos ángeles apartan las nubes y nos descubren el cielo del que baja una intensa luz imaginaria que introduce al espectador dentro de la escena.
 El relieve de la Transverberación de Santa Teresa también esta iluminado por un ventana oculta, lo que acentúa la evidencia del milagro. La escena acontece en el espacio. La santa apoya suavemente sobre una nube, que flota mansamente, pero el choque con lo divino es tan intenso que se derrumba desfallecida.

Corresponde a esta época la Fuente de los Cuatro Ríos que armoniza con la iglesia de Santa Inés. El elemento paisajístico, tan barroco, se acusa en el antropomorfismo de los ríos en la presencia de árboles y animales.

A esta época corresponde la Cátedra de San Pedro, obra de gran complejidad, y con alto valor simbólico, encarna la glorificación de la cátedra de San Pedro, como consecuencia de la exaltación del culto a las reliquias en la época de la Contrarreforma; también enaltece la significación del papado y de su inhabilidad en materia de fe, lo que representa por medio de una cátedra vacía para evitar personificaciones.
Hace por estas fechas algunos de sus retratos más famosos, como el del médico Gabriel Fonseca. No cabe más intensidad dramática. El médico se va a morir y con una mano aprieta donde está su mal, y con la otra pasa las cuentas de un rosario, su mirada entre esperanzadora y ansiosa, salta hacia el altar mayor  de donde puede venir la única salvación.

El último decenio es escaso en obras pero de gran significación. En la Beata Albertoni repite el desmayo místico de Santa Teresa y se sirve de la luz dirigida. La última gran obra es la tumba de Alejandro VII aquí aparece orante preparándose para morir. La muerte sale de la cripta y levantando el telón que separa el mundo de los vivos y el de los muertos, advierte al papa, con el reloj de arena en la mano, la inminencia de su fin.

Tuvo Bernini infinidad de seguidores; ellos divulgaron su estilo que se impuso en casi toda Europa, pero sólo débilmente en España.  

