                           LA IMAGINERIA ESPAÑOLA
Se halla profundamente caracterizada por el realismo, y para hacerlo más intenso exacerba las acciones  de manera que la escultura se hace fundamentalmente expresivista.
Los desastres militares del siglo XVII impulsaron el catolicismo del pueblo español, y el pensamiento de los ascéticos y místicos del XVI y XVII encontró su traducción en el campo de la escultura y pintura. Se trata de mover el corazón del católico por medio de la contrición y de la atrición. 
Se medita sobre la muerte, y se hace frecuente el tema de San Bruno con  la calavera en la mano.

No hay prácticamente escultura civil y es significativa la decadencia de la escultura funeraria, el declinar político y económico debieron influir en la decadencia del género funerario.

Casi todas las obras son de madera policromada. La pintura de las imágenes adquiere una valoración muy alta como corresponde al periodo de máximo esplendor del arte pictórico. Las esculturas se pintan por buenos artistas, que tratan de conseguir sobre la madera los mismos efectos  que sobre el lienzo, es decir, las sombras las matizaciones etc… Ello se hace con el fin de exaltar el naturalismo. Y se logra un efecto de vida tan hondo en determinadas obras que parecen auténticamente naturales. La exaltación del realismo condujo al empleo de elementos postizos ajenos a la auténtica escultura, como cabellos, ojos, pestañas y uñas todo natural; también lágrimas y ojos de pasta  o cristal; coronas de espino o metálicas que pueden quitarse, espadas en torno al corazón de la Virgen. Se harán también imágenes de vestir, trabajándose cuidadosamente las partes que quedaban al descubierto dejando el resto como un maniquí o armazón de carpintería.
Aunque las figuras se agrupan, a veces, desarrollando escenas el movimiento es más bien calmado, la agitación de Bernini no llega a la escultura española hasta fines del XVII. Los escultores trabajan ordinariamente para gremios o cofradías, entidades que rinden culto a las imágenes en el templo y en la calle. Es la gran época de manifestaciones de fe en la calle. La Iglesia reacciona contra la Reforma exacerbando el sentimiento religioso. Fueron las cofradías las principales impulsoras de las procesiones y de las imágenes procesionales, las más señaladas eran las de Semana Santa. A las llamadas de penitencia  acuden fieles de diversos sectores sociales flagelándose con cilicios, y haciendo otras manifestaciones de penitencia sin afán de ostentación, para ello quedaban ocultos bajo el hábito. El cortejo de imágenes componiendo alguna escena se llamaba  paso. 
GREGORIO FERNÁNDEZ (1576-1636)
Nacido en un pueblo de Lugo, encarna con Juan Montañés la manifestación de la crisis ideológica que caracterizó el tránsito del XVI al XVII.

Su educación artística se realizó en el taller de Francisco Rincón, pronto se desplazó a Madrid donde estuvo poco tiempo pues la corte se traslada a Valladolid allí recibió la influencia de Pompeyo Leoni que le transmite el sello aristocrático y elegante de la escultura italiana, aunque acabe esfumándose ante el ardor del ímpetu del patetismo místico.

Características de su estilo:

◘ Es propio de él el convencionalismo de los ropajes, que se doblan angulosamente. Parece que copió los paños de la pintura flamenca del siglo XV con ellos quería acentuar en la escultura el contraste lumínico –tenebrista-que distingue a la pintura en aquel momento.

◘ Estudió el cuerpo humano con gran atención, el modelado aparece claramente expresado, se intuye la carne. No es casualidad, se trata de una época aficionada al logro de calidades
◘ La policromía de sus obras es excelente y predominan los tonos mates, muy naturalistas y robustece las huellas del dolor, la pintura crea llagas, abre heridas, extiende regueros de sangre.

◘ Fernández figura entre los grandes creadores de tipos así los crucificados que se muestran serenos sin contorsiones. El Yacente exento, está como descansando con los ojos entreabiertos. El modelado contradice el sufrimiento de la pasión que se manifiesta por medio de llagas y heridas. El paño de pureza apenas cubre el cuerpo.

Las primeras noticias documentales son el 1605. Los arcángeles san Rafael y san Gabriel para la iglesia de san Miguel de Valladolid acreditan el influjo de  Leoni elegantemente compuestos están dentro de la estética manierista. Pero hacia 1614 se orienta hacia el naturalismo y crea el paño quebrado desde entonces unido a su estilo.
Escultura procesional para Valladolid

Crucificados: Cristo del Consuelo (1610, Cofradía del Santo Sepulcro), Cristo de la Luz (1641, Hermandad Universitaria del Santo Cristo de la Luz).

Vírgenes: La Sexta Angustia (1619, Cofradía de las Angustias), Nuestra Señora de la Vera Cruz (1623, Cofradía de la Santa Vera Cruz), La Quinta Angustia (1625, Cofradía de Nuestra Señora de la Piedad).

Cristo atado a la Columna (1619, Cofradía de la Santa Vera Cruz).

Ecce-Homo: Ecce-Homo (1620, Cofradía de la Santa Vera Cruz), Ecce-Homo (1613, museo de la Catedral de Valladolid).

Conjuntos escultóricos: Padre, perdónalos porque no saben lo que hacen (1610, Cofradía de las Siete Palabras);  Sed tengo (1612-1616, Cofradía de las Siete Palabras);  Camino del Calvario (1614, Cofradía Penitencial del Santísimo Cristo Despojado, Cristo Camino del Calvario y Nuestra Señora de la Amargura); Madre, ahí tienes a tu hijo (1615, Cofradía de las Siete Palabras);  San Juan y Santa María Magdalena al pie de la cruz (1619, Cofradía de Nuestra Señora de las Angustias);  El Descendimiento (1623, Cofradía de la Santa Vera Cruz);   El entierro (1645, obra de taller realizada por Antonio de Ribera y Francisco Fermín, no se conserva completa, Cofradía de Nuestra Señora de la Piedad). 

Cristos yacentes 

Fernández recogió el tema iconográfico ya presente en la escultura medieval y renacentista y le dio un nuevo tratamiento, más verista y patético, que alcanzó gran difusión y fama, convirtiéndose en uno de sus temas favoritos y uno de los paradigmas de la plástica barroca en España. Entre las muchas versiones que realizó, y que fueron repetidas por discípulos y seguidores, destacan:
El de la Iglesia de San Miguel y San Julián (Valladolid), obra fechada en torno a 1634, de bulto redondo, de gran detalle y patetismo, tallada íntegramente (incluidos los genitales, que se cubren con una tela). Desde un ángulo determinado es posible ver, a través de la boca entreabierta, el velo del paladar. Se dispone sobre un diván en una de las capillas de la iglesia, a cuyos pies descansan la corona de espinas, trenzada en espino, y los tres clavos, sobre sendos cojines. En Semana Santa desfila alumbrado por la Cofradía del Descendimiento.

La piedad

Otra de las iconografías que Gregorio Fernández cultivó con gran éxito fue el tema de la Piedad, es decir, Cristo bajado de la cruz en el regazo de su madre. Con antecedentes en la escultura castellana manierista, como las realizadas por Francisco del Rincón o el mismo Juni, Fernández humaniza a la vez que vuelve más monumental el conjunto, insistiendo en la gestualidad un poco teatral de María, los ricos plegados de los mantos, y la correcta anatomía de Cristo. La Piedad del Museo de Valladolid  constituye un grupo lleno de severidad. La composición diagonal de cristo deriva de modelos góticos flamencos del siglo XV. Jesús reposa sobre la Virgen, recién bajado de la cruz y colocado su cuerpo en diagonal, mientras su madre implora auxilio alzando la mano y la mirada a los cielos. A sus lados, San Juan y María Magdalena contemplan la escena: ella, llorando y mirando la figura de Cristo, portando en una mano un cáliz y en la otra un pañuelo con el que se seca las lágrimas; él, mirando al cielo, porta en una mano la corona de espinas. Los dos ladrones, crucificados, flanquean la escena principal. Al colocar a Jesús en sentido perpendicular con respecto a su madre, Fernández supo romper la típica composición triangular renacentista que anteriormente y según modelo genial de Miguel Ángel había caracterizado el tratamiento de este tipo de obras.

  ESCUELA DE SEVILLA
 JUAN MARTÍNEZ MONTAÑÉS 

Nació en Alcalá la Real, Jaén (1568-1649). Durante sus primeros años permanece en Sevilla donde le influyen Núñez Delgado y Andrés Ocampo, a él pertenece la Inmaculada de la Iglesia de San Andrés, en ella se crea un modelo que luego utiliza tanto él como Alonso Cano a quién también se atribuye. Más adelante se trasladó a Granada donde fue discípulo de Pablo de Rojas su influencia será incuestionable.

Distingue a M. Montañés la serenidad y equilibrio de sus esculturas, sin duda por afinidad con los patrones manieristas de la segunda mitad del siglo XVI, encabezada por el san Cristóbal de la Iglesia del Salvador de Sevilla. El Cristo de la clemencia de 1603 es ya una obra maestra. El modelado es perfectísimo, con un estudio propio de broncista, la cara ofrece una serenidad admirable, muy clásica. El contrato indica el carácter de abierto naturalismo: (…)” El Cristo había de tener la cabeza inclinada mirando a cualquier persona que estuviera orando al pie de Él, como que  esta el mismo Cristo hablando (…)” .Toda la talla emana emoción sin recurrir a lo trágico. El acercamiento de la imagen al devoto nunca fue más intenso que en la época barroca, se cuenta con el espectador. Las proporciones y el carácter escurridizo de la talla acercan esta pieza a los Cristos del Greco.
Hacia 1606 crea Montañés el tipo del Niño Jesús desnudo, bendiciendo en actitud naturalista, este fue un tema habitual en el barroco andaluz; y en el acertaron los artistas a expresar un ideal de gracia y, simpatía. En 1609 contrató el retablo de san Isidoro del Campo en Santiponce, según el modelo clásico limpio de trazado de fines del XVI.  En él la mano de Montañés resplandece en algunas obras como en el san Jerónimo penitente donde expresa con gran elocuencia el valor adquirido por el ascetismo en el arte escultórico, ya que todo el cuerpo pregona la depuración a que le llevan ayunos y disciplinas. Destacan también las tallas de los relieves de la Adoración de los Reyes y de  los Pastores, llega en ellas a la emoción por el camino de lo ideal. A los lados del retablo y en la forma orante acostumbrada, se disponen las estatuas funerarias de Alonso Pérez de Guzmán y su mujer.
De 1628 data la Inmaculada de la capilla de los Alabastros de la Catedral de Sevilla, donde bajo la influencia de la tradición granadina heredada de Pablo de Rojas crea un tipo de Inmaculada caracterizado por la abundancia de ropajes, y ladeamiento de la cabeza y manos. Conocida como la Cieguecita representa una joven doncella joven que reza con las manos juntas, en actitud de recogimiento, a sus pies las cabezas de los querubines y la luna en cuarto creciente.
A su muerte Montañés dejaba en marcha un gran taller y una extraordinaria fama, había realizado obras para América y para la Corte española. Hacia 1635 fue llamado a Madrid para tallar un busto que sirviera de modelo en la realización de una estatua ecuestre de rey Felipe IV.
 ALONSO CANO (1601-1667)

Se forma en Sevilla, donde transcurre buena parte de su vida, y es discípulo de Montañés. A partir de 1629 aparece su firma como maestro. Tiene tendencia  a la creación de modelos geométricos, por lo común, de perfil oval o de huso. Ojos, nariz y boca se someten a este mismo proceso de estilización idealista, que prolonga los ideales del Renacimiento.

Durante su estancia en Sevilla ejecutó la finísima Inmaculada de la Iglesia de san Julián, el Bautista de la colección Güell y el retablo de la iglesia mayor de Lebrija.

El Conde-Duque de Olivares le requiere en 1638 en la Corte aunque será empleado en el arte pictórico fundamentalmente,  en Madrid permanece hasta 1652, año en que regresa a Granada su ciudad natal, este último periodo de su vida es, precisamente, el más  valioso de su producción escultórica, se rodea de varios discípulos a quienes inculca su estilo. Entre ellos descuella Pedro de Mena.
PEDRO DE MENA (1628-1688)

Hijo de Alonso Mena conocido escultor, hereda el taller y la clientela de Cano. Su especialidad es la estatua, no los pasos ni los retablos. Penetra en los estados afectivos del alma, siéndole familiar lo místico.

Cultivó los tipos consagrados por Cano, en 1658 es establece en Málaga, para ejecutar los tableros  de la sillería del coro, contó con la ayuda de sus discípulos, aquí comienza a manifestar la independencia de la tradición  Cano. Despliega un gran ingenio, como lo muestra la diversidad conceptual de cada pieza. Las imágenes están sorprendidas en un momento de transporte espiritual, con la mirada hacia arriba o en actitud contemplativa. Mena creó unos cuantos tipos que fueron repetidos sin variaciones. Utiliza con gran frecuencia el busto a la manera italiana cortado horizontalmente. Hay infinidad de bustos de la Dolorosa, bella imagen de rasgos finos y aspecto sentimental. También le han dado fama los santos místicos y penitentes su creación mas famosa es el de san Francisco Asís de la catedral de Toledo, ciudad a la que marcha junto con Madrid  aquí recibe el encargo del cabildo de la que será una de sus más famosas obras la Magdalena Penitente, obra portentosa que constituye uno de los mejores ejemplos de ascetismo en la escultura española.
FRANCISCO SALZILLO (1707-1783)

Las relaciones de España con Italia se vieron favorecidas por el dominio territorial español en aquella península. Nápoles fue, de toda Italia. la región que guardó más contacto con España.

Nicolás  Salzillo, napolitano que fijó su residencia en Murcia donde fundó un taller escultórico. Este artista introdujo en España el barroco italiano de las postrimerías del siglo. Su obra más representativa es el san Sebastián de la iglesia de Teba (Málaga), su merito es haber sido maestro de su hijo Francisco Salzillo. Supo juntar la gracia italiana con el dramatismo hispánico. Su arte es delicado, plenamente rococó, inspirado en las figuras de Belenes de barro que llegarían desde Nápoles a Murcia. El arte de Salzillo es de un tierno naturalismo que le ha dado gran popularidad.

Salzillo creó los pasos de las procesiones murcianas, constituyendo grupos de varias figuras, escenas completas de la Pasión, al modo de la escuela de Valladolid y en oposición a los pasos andaluces de una sola imagen.

El paso de la Oración en el Huerto de 1752 inicia la seria de obras procesionales, el bello ángel llega a obtener una expresión sobrenatural. El efecto de la lejanía está soberbiamente expresado con la mirada vaporosa, que apunta al infinito. En el paso del Prendimiento la atención queda fijada en el beso de Judas, donde se transparenta la psicología de los personajes.
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