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Introducción general




     




     




     




    Para el escritor y pintor italiano del siglo XVI Giorgio Vasari, una era oscura en la historia de la humanidad terminó cuando Dios se apiadó del hombre y produjo una reforma en la pintura. Vasari escribió en su libro de 1550 Las vidas de los artistas, que el naturalismo de los pintores toscanos como Giotto di Bondone a principios del siglo XIV era un milagro, un regalo para la humanidad que puso fin al estilo bizantino rígido, formal y tan artificial que había privado antes de aquella época. En la actualidad nos damos cuenta de que no fue la suerte ni la intervención divina lo que provocó ese cambio en el arte. El desarrollo de una narrativa fresca y efectiva, una representación espacial convincente y la introducción de figuras realistas y corpóreas que poseían una presencia física son todos aspectos de la pintura como eco de los cambios en la cultura europea que comenzaban a surgir en el siglo XIV y que encontraron su más alta expresión en Italia. Inmersos en una revolución social en la que comerciantes, fabricantes y banqueros iban ganando importancia, los pintores respondían a la creciente demanda de una representación más clara y natural en el arte. Las obras monumentales de Giotto, en Florencia, y el elegante y finamente labrado naturalismo en las pinturas de Duccio di Buoninsegna, en Siena, no fueron sino parte de un movimiento cultural más grande. Este cambio también abarcó la obra conmovedora, escrita en lengua vernácula, de Dante, Petrarca y Boccaccio; la vívida narrativa de los viajes de Marco Polo; la creciente influencia del nominalismo en la filosofía, que impulsó la búsqueda de conocimientos reales, tangibles y sensatos; y la devoción religiosa de San Francisco de Asís, que descubrió la presencia de Dios no en las ideas ni especulaciones verbales, sino en el canto de las aves y en la luz del sol y de la luna.




     




    Lo que las primi lumi, las “primeras luces” en el arte de la pintura habían iniciado en el siglo XIV, continuó en el siglo XV, con una mayor agudeza e integridad, y con un nuevo sentido histórico que hizo que los artistas dirigieran su mirada al pasado, antes de la Edad Media, al mundo de las civilizaciones clásicas. Los italianos admiraron, casi idolatraron, a los antiguos griegos y romanos por su sabiduría y su visión, así como también por su arte y logros académicos. La revolución cultural del siglo XV se vio avivada por un nuevo tipo de intelectual, el humanista. El humanista era un estudioso de las letras clásicas y el humanismo era la actitud en general que adoptaban: una creencia en el valor de un estudio cuidadoso de la naturaleza, una fe en el potencial de la humanidad y la sensación de que las creencias morales seculares eran necesarias para complementar los limitados principios de la cristiandad. Pero sobre todo, los humanistas fomentaron la creencia de que las civilizaciones antiguas fueron el ápice de la cultura y que uno debía entrar en un diálogo con los escritores y artistas del mundo clásico. El resultado fue el Renacimiento de la cultura grecorromana. Los paneles, pinturas y murales de Masaccio y Piero dell Francesca plasmaron la firmeza moral de las figuras escultóricas de la antigua Roma; estos artistas se esforzaron por presentar a sus modelos como parte de nuestro mundo utilizando el sistema de perspectiva desarrollado durante el Renacimiento y que se basaba en el uso de un solo punto de fuga y líneas transversales trazadas cuidadosamente, que daba como resultado una coherencia espacial que, en el mejor de los casos, no se había visto desde la antigüedad. Las obras del prodigio del norte de Italia, Andrea Mantegna, tienen una deuda aún mayor con el mundo antiguo. El artista realizó estudios arqueológicos acerca de los ropajes antiguos, la arquitectura, las poses y las inscripciones, lo que dio por resultado el intento más completo y coherente que cualquier pintor de la época haya podido realizar para dar nueva vida a la desaparecida civilización grecorromana. Hasta un pintor como Alessandro Botticelli, cuyo arte evoca un espíritu etéreo sobreviviente de finales del estilo gótico, creó pinturas con Venuses, cupidos y ninfas que respondían a una temática antigua que atraía al público de la época, afectado por el humanismo.




     




    Sería mejor hablar de “renacimientos”, en lugar de considerar este periodo como uno solo. Esto es evidente al contemplar las obras de los principales pintores del cinquecento. Giorgio Vasari consideró que todos estos maestros pretendían crear un arte más grande que la naturaleza misma, ya que eran idealistas que querían mejorar la realidad en lugar de limitarse a imitarla y que cuidadosamente sugerían la realidad en lugar de plasmarla abiertamente para nosotros en cada uno de sus detalles. Reconocemos en estos pintores las diferentes representaciones de las aspiraciones culturales de la época. Leonardo da Vinci recibió entrenamiento como pintor, pero se sentía igualmente a gusto en su papel de científico, e incorporó al arte sus investigaciones sobre el cuerpo humano, la morfología de las plantas, la geología y la psicología. Miguel Ángel Buonarroti, que se preparó para ser escultor, se volvió hacia la pintura para expresar sus creencias profundamente teológicas y filosóficas, en especial, el idealismo del neoplatonismo. Sus héroes musculosos, titánicos e intensos no podrían ser más distintos de las figuras elegantes, sonrientes y finas de Leonardo. Rafael de Urbino fue el epítome del cortesano; sus pinturas representaron la gracia, el encanto y la sofisticación de la vida en las cortes del Renacimiento. Giorgione y Tiziano, los dos maestros venecianos, expresaron en sus colores y liberales pinceladas un sentido epicúreo de la vida, para el cual su arte no encontró mejores temas que frondosos paisajes y suntuosos desnudos femeninos. Todos los pintores del siglo XVI trataron de mejorar la naturaleza, de crear algo más grande o más hermoso. El lema de Tiziano Natura Potentior Ars, “El arte es más poderoso que la naturaleza”, pudo ser la filosofía de todos los artistas del siglo XVI.




     




    Entre los logros de los pintores del Renacimiento italiano estuvo el haber establecido sus credenciales intelectuales. En lugar de ser considerados como simples artesanos, algunos artistas como León Battista Alberti, Leonardo da Vinci y Miguel Ángel también se dedicaban a escribir acerca del arte, y lograron ponerse a la par con otros pensadores de la época. La profesión de pintor tuvo un súbito repunte de popularidad durante el Renacimiento italiano. Miguel Ángel, por ejemplo, recibió el mote de Il Divino, “el Divino”, y se formaron cierto tipo de cultos en torno a las figuras de los principales pintores y otros artistas de la época. Ya en 1435, Alberti urgía a los pintores a asociarse con hombres de letras y matemáticos, lo que arrojó buenos resultados. La inclusión moderna del “arte de estudio” en los planes de estudio de las universidades tiene sus orígenes en esa nueva actitud hacia la pintura que tuvo lugar en Italia, durante el Renacimiento. Para el siglo XVI, en lugar de sólo comisionar obras en particular, muchos mecenas en la península se dedicaron a coleccionar cualquier creación de los grandes artistas individuales; comprar “un Rafael”, “un Miguel Ángel” o “un Tiziano” se convirtió en un objetivo en sí mismo, sin importar cuál fuera la obra en cuestión.




     




    Mientras los italianos renacentistas se dedicaban a crear escenarios espaciales sumamente organizados y tipos de figuras ideales, los europeos del norte se concentraban en la diversidad de la vida en la tierra. Ningún pintor ha logrado sobrepasar jamás al holandés Jan van Eyck en su minuciosa observación de las superficies, y ninguno ha podido captar con más claridad y poesía el destello de una perla, los colores profundos y vibrantes de un paño rojo o los reflejos brillantes que aparecen en la superficie de un cristal o un metal. La observación científica era una forma de realismo, mientras que otra era el intenso interés de la época en los cuerpos de los santos y en los detalles anatómicos de la Pasión de Cristo. Fue la época del teatro religioso, cuando los actores se vestían como personajes bíblicos, actuaban en iglesias y en las calles los detalles del tormento y muerte de Cristo. No es coincidencia que fuera también el periodo en el que los maestros como el holandés Rogier van der Weyden y el alemán Matthias Grünewald pintaron, en ocasiones con atroz claridad, las heridas, rastros de sangre y el patético semblante de Cristo crucificado. Los maestros del norte llevaron a cabo su investigación pictórica con el hábil uso de la técnica de la pintura al óleo, un medio en el cual se mantuvieron a la cabeza del arte europeo hasta que los italianos les dieron alcance, a finales del siglo XV.




     




    Durante el Renacimiento, el arte de Albrecht Durero de Nuremberg abarcó tanto al norte como al sur. Siguió la tendencia italiana de medición canónica del cuerpo humano y la perspectiva, pero conservó un tipo de marcado expresionismo de la línea y la representación emotiva que era tan popular en el arte alemán. Aunque compartió el optimismo artístico de los idealistas italianos, muchos otros pintores del norte reflejaron una sensación de pesimismo en lo referente a la condición humana. El ensayo de Giovanni Pico della Mirandola titulado La dignidad del hombre presagió la creencia de Miguel Ángel en la belleza esencial y perfectible del cuerpo y el alma humanos. Por otro lado, El Elogio de la locura de Erasmo y el poema satírico de Sebastián Brant, La nave de los locos, fueron parte del mismo medio cultural del norte de Europa que produjo maravillas del humanismo como el tríptico El jardín de las delicias de Hieronymus Bosch, El Bosco, y las estridentes escenas de campesinos de Pieter Brueghel. Había esperanza para la humanidad en el paraíso, pero poco consuelo en la tierra para los seres consumidos por sus pasiones y atrapados en un ciclo de deseo y de anhelos infructuosos. Los humanistas del norte, al igual que sus contrapartes italianos, buscaban las virtudes clásicas de la moderación, la circunspección y la armonía, y las pinturas de Brueghel representaban los vicios mismos contra los que advertía. A diferencia de algunos de sus contemporáneos romanistas, que habían viajado desde los Países Bajos hasta Italia y se habían inspirado en Miguel Ángel y en otros artistas de la época, Brueghel viajó a Roma alrededor de 1550, pero su arte no muestra influencias italianas. Buscó inspiración local y ambientó sus escenas en sitios humildes, lo que le ganó el inmerecido mote de “el campesino Brueghel”. Fue precursor del realismo y de la franqueza del barroco del norte de Europa.




     




    La gran revolución intelectual que pusieron en marcha los teólogos como Martín Lutero y Juan Calvino en el siglo XVI llevó a un intento de la iglesia católica por responder al reto de los protestantes. Varios concilios religiosos pidieron una reforma de la iglesia católica romana. En cuanto a las artes, los participantes en el Concilio de Trento declararon que el arte debía ser simple y accesible a todo el público. Sin embargo, varios pintores italianos a los que conocemos como manieristas, habían estado practicando un arte complejo tanto en temas como en estilo. Los pintores finalmente respondieron a las necesidades eclesiásticas, así como al hastío que requería una respuesta a la fórmula estilística del manierismo. Llamamos a esta nueva era la edad del barroco, que se inició con Caravaggio. Pintaba lo que tenía delante, de la manera más realista posible, aunque teñido de una oscuridad dramática y teatral concentrada; tuvo una gran cantidad de seguidores, tanto entre el público en general, como entre los conocedores y hasta entre algunos funcionarios de la iglesia, que en un principio se mostraron escépticos de su tratamiento abiertamente realista de temas sacros. La influencia de Caravaggio arrasó primero Italia y luego el resto de Europa, y una hueste de pintores adoptó y adaptó su claroscuro y la supresión de los colores brillantes; sus modelos, francos y desenfadados, tocaron una cuerda sensible en los espectadores de todo el continente que ya se habían cansado de la artificialidad del arte del siglo XVI.




     




    Además de la influencia de Caravaggio en los inicios del barroco, se desarrolló otra forma de pintura que luego se conocería como el alto barroco: era el estilo más dramático, dinámico y pictórico desarrollado hasta entonces. Muchos de los pintores de este estilo surgieron sobre la base que habían creado los pintores venecianos del siglo XVI. Pedro Pablo Rubens, un admirador de Tiziano, pintó enormes lienzos de figuras voluptuosas, ricos paisajes con pinceladas cortas y destellos de luz y sombra. Sus experimentos pictóricos fueron el inicio del arte de sus compatriotas Jacob Jordaens y Anthony van Dyck, éste último muy popular entre la elite europea de su época por su noble estilo en el arte del retrato. Rubens revivió el mundo antiguo al plasmar en sus lienzos a dioses, diosas y criaturas humanas y mitológicas marinas de antaño, pero su estilo no era clásico en absoluto. Encontró un excelente mercado para sus obras entre los aristócratas europeos, a quienes les agradaba su adulación grandilocuente, y entre los mecenas católicos del arte religioso, quienes encontraban que sus extrovertidas escenas sacras eran un arma en contra de la ideología de la Contrarreforma. En Roma misma, el escultor Bernini era la contraparte de Rubens, y la iglesia católica tenían en estos dos campeones de la fe un medio para mostrar el poder y la majestad de la iglesia y del papado. Los pintores del barroco italiano liberaron a muchas figuras religiosas de los techos de las iglesias de Roma y otras ciudades, y abrieron los cielos hasta revelar el paraíso y la aceptación personal de Dios de los mártires y místicos del mundo de la santidad católica. Los pintores españoles como Velásquez, Murillo y Zurburán llevaron el estilo a su tierra natal, tal vez calmando los movimientos físicos y abriendo un poco el trabajo del pincel, pero con el mismo sentido místico de la luz de los italianos, así como el tema de la iconografía cristiana.




     




    ¡Qué diferente de todo esto fueron las pinturas holandesas del siglo XVII! Habiéndose liberado efectivamente de los Habsburgo y de España para la década de 1580, los holandeses practicaban una forma tolerante de calvinismo, que hacía a un lado la iconografía religiosa. Contaban con una creciente clase media y con una pujante clase adinerada dispuestas a adquirir una enorme variedad de obras seculares, resultado del trabajo de una gran cantidad de hábiles pintores, muchos de los cuales se especializaban en ciertos tipos de paisajes, como paisajes a la luz de la luna, escenas de patinadores, barcos en el mar, escenas de tabernas y una gran variedad de temas. De esta gran escuela de artistas, destacan varias figuras en particular. Jacob van Ruisdael fue lo más cercano que hubo en Holanda a un paisajista del alto barroco, con sus paisajes oscuros y muchas veces tormentosos que evocaban el dramatismo y el movimiento tan generalizado en el arte europeo de la época. La pintura de Frans Hals, con sus pinceladas rápidas y llamativas y los tonos exagerados de la piel y las vestimentas, así como la obra de Ruisdael, se acercan más a la sensibilidad paneuropea del alto barroco. En contraste, Jan Steen representó el realismo generalizado y la calidad local de la mayor parte del arte holandés de la era dorada, y añadió un toque moralista en sus representaciones de escenas familiares en las que reina el caos y en sus campesinos de conductas censurables. Finalmente, las pinturas de Rembrandt van Rijn son únicas en su tipo, incluso entre los otros artistas holandeses. Educado como calvinista, compartió algunas de las creencias de los menonitas y se alegró de alejarse de la rigidez calvinista que estaba en contra de la representación de escenas bíblicas. Sus últimas pinturas con callada introspección forman la contraparte protestante perfecta a las pinturas dinámicas y llamativas del católico romano Rubens. Rembrandt trabajó casi desde el principio en una técnica más estricta, influenciada por los “excelentes pintores” holandeses, por lo que desarrolló un estilo de luz y sombras derivado de Caravaggio, pero que se expresaba con una mayor complejidad pictórica. Este estilo pasó de moda entre los holandeses, pero Rembrandt siguió utilizándolo, lo que lo llevó a la bancarrota, pero le permitió dejar un legado que sería admirado por románticos y por aquellos modernistas con una inclinación por la abstracción pictórica. Rembrandt sobresalió también por la universalidad de su arte. Estaba empapado en el conocimiento de otros estilos y de una gran cantidad de fuentes literarias. Aunque nunca viajó a Italia, su mente era como una esponja artística y su obra refleja la inspiración que obtuvo del artista del gótico tardío Antonio Pisanello y de los maestros del Renacimiento Mantegna, Rafael y Durero. Su trabajo estaba en evolución constante debido a que poseía la mente artística más amplia y la más profunda comprensión de la condición humana que un pintor de su tiempo pudiera tener.




    Es evidente que, así como el Renacimiento en el arte tuvo distintas fases, hubo también diversas formas de barroco, y el alto barroco se contrapuso al barroco clásico, que tenía raíces filosóficas en el pensamiento antiguo y bases estilísticas en las pinturas de Rafael y de otros artistas clásicos del cinquecento. Annibale Carracci optó por un estilo clásico, mientras que pintores como Andrea Sacchi retaron la supremacía de los pintores del alto barroco como Pietro da Cortona en Roma. Sin embargo, la esencia del clasicismo del siglo XVII podemos encontrarla en el francés Nicolás Poussin, quien desarrolló un estilo perfectamente adecuado a las crecientes filas del estoicismo filosófico en Francia, Italia y en otras partes del mundo. Sus figuras sólidas e idealizadas, dotadas de amplios movimientos físicos y firmes propósitos morales, representan una gran gama de narrativas, tanto sacras como seculares. Otro francés desarrolló una forma diferente de clasicismo: las pinturas epicúreas de Claudio de Lorena al principio parecen diferir en mucho de las de Poussin, ya que en las del primero, los bordes se confunden, las ondas en el agua tienen un sutil movimiento y las vistas perezosas hacia el infinito aparecen en la distancia. Sin embargo ambos pintores convergen en una sensación de moderación y de equilibrio, y resultan atractivos para un tipo similar de mecenas. Todos estos pintores del siglo XVII, ya fueran clásicos en su temperamento o no, participaron en la explosión de temas que se dio en esa época; nunca, desde la antigüedad, se había dado en el arte tal diversidad de iconografía de temas, tanto sacros como profanos. Con la exploración de nuevos continentes, el contacto con personas nuevas y diferentes en todo el planeta, y los nuevos puntos de vista que ofrecían telescopios y microscopios, el mundo parecía estar cambiando, evolucionando y fracturándose, y la diversidad de estilos artísticos y temas pictóricos refleja este dinamismo.




     




    Luis XIV (1638-1715) el autodesignado Rey Sol que se concebía a sí mismo con las características de Apolo y Alejandro el Grande, favoreció el estilo clásico de Poussin y de los pintores como el artista de su corte, Charles Le Brun, quien reciprocaba al monarca con una gran cantidad de turbias pinturas en las que glorificaba su reinado. Luego, al final del siglo XVII y principios del XVIII, surgió un debate sobre el estilo y los pintores se aliaron en uno de dos bandos, los partidarios de Poussin y los de Rubens. Los primeros favorecían el clasicismo, la linealidad y la moderación, mientras que los segundos defendían la innata primacía de un estilo de pintura libre, con movimientos enérgicos y dinamismo en la composición. Cuando Luis XIV murió, el campo quedó abierto en Francia y los partidarios de Rubens se pusieron a la cabeza, creando un estilo al que se llamó rococó, o “trabajo barroco con guijarros”, una marca decorativa en la pintura barroca. En lugar de ser una continuación del estilo de Rubens, el trabajo de Antoine Watteau, Jean-Honoré Fragonard y François Boucher transmite un humor más ligero, con pinceladas más etéreas, una paleta más ligera y hasta trabajos de dimensiones físicas mucho menores. El tema erótico y los géneros ligeros llegaron a dominar el estilo, que encontró partidarios especialmente entre la aristocracia francesa, amante del placer, así como entre el resto de la clase adinerada de Europa continental. Los pintores del rococó continuaron así con el debate entre línea y color que había surgido en la práctica y en la teoría del arte del siglo XVI: la polémica entre Miguel Ángel y Tiziano, y luego entre Rubens y Poussin, es una lucha que no desaparecerá y que volverá a surgir en el siglo XIX y en épocas posteriores.




     




    No todos los artistas sucumbieron ante el embrujo del rococó. El enfoque del siglo XVIII en cuanto a las virtudes sociales como el patriotismo, el deber familiar y la necesidad de profundizar en el estudio de las leyes de la naturaleza y la razón, era radicalmente opuesto al tema central y al estilo hedonístico de los pintores del rococó. En el ámbito de la teoría y la crítica del arte, Diderot y Voltaire estaban inconformes con el estilo rococó que florecía en Francia, por lo que sus días estaban contados. El humilde naturalismo del francés Chardin se basaba en las representaciones de naturalezas muertas holandesas del siglo anterior y en la obra de pintores anglo-americanos e ingleses como John Singleton Copley de Boston, Joseph Wright de Derby. Thomas Hogarth pintó en estilos que, en diferentes maneras, personificaban una especie de naturalismo fundamental que puede reconocerse como adecuado para el espíritu de la época. Varios artistas, como Elisabeth Vigée-Lebrun y Thomas Gainsborough, incorporaron en parte, en sus pinturas, la ligereza de toque característica del rococó, pero modificaron sus excesos y evitaron algunas de sus cualidades más artificiales y superficiales, por más encantadoras que fueran.




     




    Un leitmotif en la pintura occidental ha sido la persistencia del clasicismo, y fue ahí donde el rococó encontró a su oponente más fuerte. Como respuesta al rococó, a finales del siglo XVIII se reafirmaron las bases del estilo clásico, con su equilibrio dinámico, su naturalismo idealizado, la armonía mesurada, la restricción del color y el dominio de la línea, todo ello bajo la guía e influencia de los modelos de la antigua Grecia y la Roma clásica. Cuando Jacques-Louis David exhibió su Juramento de los Horatii en 1785, electrificó al público y fue aplaudido por todos los franceses, incluido el rey, así como por la comunidad internacional. Thomas Jefferson se encontraba en París cuando se exhibió la pintura y quedó sumamente impresionado. La popularidad del neoclasicismo precedió a la revolución francesa, pero tras el triunfo de la revuelta, se convirtió en el estilo oficial del virtuoso nuevo régimen. El rococó se asoció con la decadencia del Ancien Régime, y los pintores que trabajaban este estilo se vieron forzados a huir del país o cambiar de forma de pintar. Durante la época napoleónica siguió de moda en Francia un neoclasicismo tardío, y la elegante linealidad y actitud exótica de Jean-Auguste-Dominique Ingres tomó el lugar de la obra de David, quien había suavizado su estilo en los últimos años de su vida para crear una forma de clasicismo más copiosa y decorativa, adecuada para el carácter menos burgués del imperio francés.




     




    Si el siglo XVIII fue la Edad de la Razón y de las Luces, fue también la época en que se desarrolló una tendencia intelectual hacia el interés en lo irracional y lo emocional. Un grupo de pintores, a veces considerados en conjunto como los románticos, floreció a finales del siglo XVIII y durante la primera mitad del siglo XIX. Muchos de estos pintores coexistieron cronológicamente con los artistas clásicos e incluso se dio entre ellos cierto grado de rivalidad. Algunos de los pintores europeos de la última mitad del siglo XVIII y la primera mitad del diecinueve se interesaban explícitamente por lo irracional, como Henry Fuseli en su Pesadilla y Francisco de Goya en algunas de sus pinturas violentas o negras y en sus escenas de muerte y locura. Théodore Géricault exploró la locura médica en algunas de sus pinturas más pequeñas, y los temas de la muerte, el canibalismo y la corrupción política en su masiva y ampulosa obra La balsa de la Medusa. Mucho más sutiles fueron los pintores de este periodo que exploraron los efectos emocionales del paisajismo. La luz parpadeante de John Constable y su cuidadoso estudio de las nubes y la luz del sol en los árboles de la campiña inglesa arrojan resultados sorprendentemente emotivos. El alemán Caspar David Friedrich transmitió el misticismo religioso del paisaje, mientras que los estadounidenses de la escuela del Río Hudson, como Thomas Cole, representaron los cálidos colores otoñales y la desolación del campo en el Nuevo Mundo que estaba desapareciendo con rapidez. A los contemporáneos de J.M.W. Turner les parecía que las pinturas de marinas, paisajes y escenas históricas del artista habían sido realizadas con “vapor teñido”; este artista dio un paso hacia el modernismo en la abstracción de su obra. Uno de los pintores románticos franceses más aclamados y de mayor influencia fue Eugene Delacroix. Se volvió hacia el alto barroco de Rubens en busca de inspiración y pintó lienzo tras lienzo de cacerías de tigres, imágenes de la Pasión de Cristo y, para el gusto contemporáneo, el mundo exótico de los guerreros y cazadores árabes del norte de África. Al igual que los maestros del barroco antes que él, utilizó diagonales que se abrían, elementos de composición separados y colores atrevidos con magníficos resultados. Delacroix se granjeó la enemistad artística y tal vez hasta personal de Ingres, y sus contemporáneos reconocieron en el arte de estos dos grandes pintores la eterna lucha entre la línea y el color.




     




    Esa especie de realismo anti romántico en Madame Bovary, de Flaubert, encontró eco en el mundo del arte, en la escuela de los pintores realistas. Las representaciones simples, sin adornos, de la naturaleza y de la vida en un poblado que realizó Gustave Courbet son un intento por mostrarnos el mundo sin afeites. Su enunciado: “muéstrenme un ángel y yo lo pintaré” refleja el sentimiento que dio lugar a la creación de su obra monumental Entierro en Ornans, un trabajo cuidadosamente compuesto; tanto él como los críticos de la época afirmaron que se trataba de poco más que réalité cruda y simple. Más tradicionales, aunque también basadas en la observación cercana de la naturaleza, fueron las pinturas de Jean-François Millet y de los pintores de la escuela Barbizon, encabezados por Theodore Rousseau. Entre los otros realistas se encontraba Honoré Daumier, quien se dedicó a plasmar la vida urbana contemporánea y a retratar la locura de los funcionarios públicos y de los abogados, la natural bondad de los trabajadores y el hastío de los pobres. Contemporáneos del realismo francés, encontramos a los pre-rafaelitas, que le volvieron la espalda al idealismo y se asociaron con la academia; encontraban inspiración en las detalladas particularidades y la “sinceridad” de la pintura en Italia antes de Rafael y del arribo del cinquecento. Dante, Gabriel Rossetti y Edward Burne-Jones encontraron solaz en las historias exóticas de la Edad Media, en los relatos de principios de la historia británica y en todo tipo de cuentos y parábolas con moralejas. Utilizaron pintura al óleo, pero con el cuidado de la pintura al temple, sin las pinceladas amplias, sin dar efectos quebrados a los colores sobre el lienzo y sin usar la rápida técnica de glaseado que el óleo permite. No serían los últimos pintores occidentales en rechazar las posibilidades pictóricas de la pintura al óleo, ni en desafiar las convenciones de las academias de arte de los siglos XVI a XIX.




     




    Conforme la urbanización y la industrialización se abrieron paso en la Europa del siglo XIX, tuvo lugar un inesperado y nuevo desarrollo en la pintura: el surgimiento del impresionismo. Claude Monet, Auguste Renoir, Camille Pissarro y otros en su círculo pintaron con rápidas pinceladas y con una insustancialidad nunca antes vista en la pintura. Algunas veces, para captar las características idílicas del campo, o para atrapar la luz, el humo, el color y el movimiento de las escenas urbanas, volvían la espalda a la historia y se concentraban en transmitir la fugacidad de las apariencias del momento. Aunque al principio fueron rechazados por la crítica y por el público debido a su indiferencia por las reglas de la academia, los impresionistas tuvieron un impacto duradero en el arte. Conforme se desarrollaban los estilos, la modernidad del arte se volvió más aparente. Los lienzos de Monet se volvieron sumamente abstractos, y llegó al extremo de terminar sus pinturas no frente a la fuente visual de las mismas, sino en su estudio, a veces mucho tiempo después de haber dejado atrás al modelo natural. Renoir, a la larga, buscó representar la firme linealidad que había descubierto en el arte italiano, y sus obras reflejan un mejor plan en su diseño, están basadas en modelos y tienen una melosa capa de color. Los pintores tradicionalistas como Jean-Léon Gérôme y William Bouguereau en Francia e Ilya Repin en Rusia lograron el éxito mundial con sus estilos, más académicos y conservadores; sin embargo, los impresionistas tuvieron el mayor impacto en el desarrollo del modernismo y estos artistas pronto inspirarían nuevas formas de pintura.




     




    Los post-impresionistas fueron un grupo de artistas que comprendió el potencial de la forma en que los impresionistas usaban el pincel. Paul Cézanne estaba decidido a lograr “algo permanente” con el arte de los impresionistas, por lo que dio a sus pinturas la solidez en la composición que encontró en el clasicismo. Tenía la intención de “reinventar a Poussin según la naturaleza” y desarrolló un áspero tipo de clasicismo que, al mismo tiempo, rompía las barreras oscureciendo los bordes de los objetos y haciendo que la superficie de la pintura fuera un fin en sí mismo, con su propia luminosidad, textura y colorido. Vincent van Gogh se apoyó en el impresionismo y le imbuyó un espíritu místico. Paul Gauguin buscó sus temas en las regiones más primitivas de Francia y en el Pacífico del Sur y pintó con parches de colores apenas mezclados. La teoría del arte de Georges Seurat retomó en parte la retórica de los primeros impresionistas cuando procuró dar una impresión de la realidad a través de su novedosa técnica. En su caso, se basó en los puntos de color y en la mezcla óptica de colores para crear la sensación de realidad, salvo que, como en el caso de Cézanne, les dio a sus figuras una calma casi neoclásica, una presencia y gravitas moral.




     




    La explosión de estilos que se inició a finales del siglo XIX continuó durante el veinte. La libertad y el individualismo del modernismo encontraron expresión en una multiplicidad de estilos pictóricos. Los pensadores de diversos campos, en los inicios del siglo XX, descubrieron la inestabilidad esencial de la forma y la existencia: el atonalismo en la música, la teoría de la relatividad en la física, y las tendencias desestabilizadoras del psicoanálisis señalaban todas a un mundo de subjetividad y puntos de vista cambiantes. Por su parte, los cubistas, encabezados por Pablo Picasso y Georges Braque, sistemáticamente descompusieron (“analizaron”) la realidad con su cubismo analítico, logrando casi la eliminación del color, la dirección de la luz, la textura e incluso la singularidad del punto de vista y, durante un tiempo, se alejaron por completo de la narrativa en favor de modelos inmóviles o de naturalezas muertas y retratos. En la historia de los estilos, puede decirse que el cubismo demolió el proyecto del Renacimiento, un proyecto aceptado por los pintores académicos del siglo XIX, de construir una caja espacial en la que se desarrollaran eventos significativos con un espacio, luz y color convincentes. Los cubistas, que nunca pintaban una abstracción no representativa pura, confiaron en la tensión entre lo que uno ve y lo que uno espera ver para lograr el éxito. Picasso, que en sus inicios había pintado utilizando el estilo narrativo académico y con periodos representativos y poéticos como el Azul y el Rosa, más tarde experimentó casi hasta el cansancio, jugando a ratos con el primitivismo, el neoclasicismo y el surrealismo. Desde Giotto, ningún otro pintor había hecho tanto para lograr un cambio en el campo de este arte. Los trabajos del pintor francés Fernand Léger y el Desnudo descendiendo una escalera de Marcel Duchamp fueron consecuencia de los estilos de Picasso y Braque, una expansión de una idea en un entorno mucho más dinámico de figuras en un medio arquitectónico.




     




    El arte de Picasso con frecuencia era inteligente e ingenioso. Una buena parte de la pintura del siglo XX fue más seria, y obras como el Guernica de Picasso, que retrata la tragedia de la guerra, fueron el camino que lo alejaría del desenfado de sus primeros estilos cubistas. El arte surrealista, como las pinturas oníricas de Salvador Dalí o los escenarios prohibidos de las obras de Giorgio de Chirico, captura en parte la alienación y la intensidad psicológica de la vida moderna. Los futuristas, pintores italianos que le deben mucho al cubismo, se volvieron hacia el aspecto dinámico, incluso de movimiento violento, en sus pinturas, y su arte presagió la desagradable mezcla de modernismo, urbanismo y agresión que, no por coincidencia, alimentó al régimen fascista de Benito Mussolini. A diferencia de los aparentemente intensos futuristas, algunos modernistas de finales del siglo XIX y principios del XX incluyeron a un grupo de pintores que se dedicó a explorar la subjetividad interna, y el período de civilización que nos legó a Freud y a Jung tenía que incluir a pintores dispuestos a explorar los estados psicológicos de la raza humana. La perspicacia psicológica y el expresionismo de Edvard Munch sólo se vieron igualados en intensidad por las obras de los alemanes Ludwig Kirchner y Emil Nolde. Un sentimiento religioso, también profundamente emotivo, floreció durante esta época en el arte abstracto del católico Georges Rouault y del judío Marc Chagall.




     




    Los modernistas rechazaron la tradición en la arquitectura, la literatura y la música... y en la pintura no tenía por qué ser diferente. El predominio de la abstracción ha sido muy anunciado, pero es discutible que tal cosa sea posible. El holandés Piet Mondrian vio en sus abstracciones varias categorías teológicas, de género y existenciales, y su Boogie Woogie de Broadway posee un nombre muy sugerente. El arte abstracto de Kasimir Malevich nos presenta pinturas geométricas trabajadas hasta adquirir connotaciones ontológicas y divinas, mientras que el de Vasily Kandinsky está preñado de misticismo y mensajes secretos. Las obras con chorros de pintura del expresionismo abstracto de Jackson Pollock contienen una fuerte presencia humana derivada del estilo cinético mismo, y él etiquetó sus obras con títulos descriptivos como Ritmo de otoño y Lucifer. Los lienzos del holandés Willem De Kooning están llenos de una aplicación explosiva y desesperada de pintura, que con frecuencia ilustra temas muy controversiales. Los campos de colores sangrantes de Mark Rothko nacen de las nociones filosóficas del artista, que quería que su público se sintiera profundamente conmovido al ver sus cuadros. El color y la forma vienen a llenar el hueco que deja la partida de la Virgen María y los martirizados santos, los dioses clásicos y los generales triunfantes del arte del pasado. La técnica más vieja de pintura al óleo se complementa en el siglo XX con sustancias nuevas o renovadas: acrílico, pintura de aluminio, encáustica, esmalte y otros agentes para fijar los pigmentos, con la ocasional aparición de un objeto cotidiano mezclado en la composición o pegado a la superficie.




     




    Era inevitable que se diera una reacción a la intensidad psicológica del expresionismo abstracto, y esta reacción tomó dos formas. Una fue una nueva objetividad y el minimalismo, favorecidos por escultores como Donald Judd y David Smith, pero también por pintores como Ellsworth Kelly y Frank Stella, que obtuvieron de la pintura una gran cantidad de emoción humana, misticismo y subjetividad moral. La otra respuesta se encontró en el arte pop, que devolvió vívidamente la representación del objeto, con frecuencia de manera alborozada. Las latas de sopa de Andy Warhol, los collages de Richard Hamilton y el estilo tipo comics de Roy Lichtenstein fueron obras que con frecuencia se presentaban en gran escala y tenían una intención seria. Los productos comerciales de las sociedades modernas se derraman de los lienzos de los artistas pop, que nos exigen considerar la naturaleza del consumismo y la producción en masa, así como los problemas de la presentación artística.




     




    Al final, la pintura del arte occidental logra un triunfo sobre una gran cantidad de enemigos. En el Renacimiento, el debate fluía en torno al paragone, es decir, a la comparación de las artes visuales, y Miguel Ángel y sus seguidores proclamaban que la escultura era más real, literalmente más tangible y menos engañosa que la pintura. Leonardo y otros se defendieron con palabras y con hechos, y es posible argüir que la pintura se mantuvo como el arte principal desde el Renacimiento, hasta el siglo XX. Prueba de ello es que en general, una persona promedio puede mencionar sólo algunos nombres de escultores del Renacimiento, pero fácilmente puede dar los nombres de un pequeño regimiento de pintores. Lo mismo se aplica al siglo XIX: en esos años, en el contexto francés, por ejemplo, además de Rodin, y tal vez Carpeaux y Barye, los escultores se vieron opacados por las escuelas de pintores que presentaban sus innovadoras ideas. La pintura ha sobrevivido a la gran cantidad de copias impresas que inundan los mercados desde el siglo XV, a los intentos de los artistas barrocos de unir la pintura con otras artes visuales, a la promesa de una mayor fidelidad visual que introdujo la fotografía en el siglo XIX y a la competencia de las películas en el siglo XX. El medio digital presenta nuevamente un reto a la pintura de principios del siglo XXI, pero la pintura es una presencia demasiado poderosa, muy flexible en sus resultados y arraigada en nuestras sensibilidades para ceder fácilmente su sitio a los advenedizos. Incluso en términos prácticos, las pinturas pueden enrollarse y enviarse a cualquier parte o, cuando no están en uso, amontonarse, además de llenar espacios en blanco en las paredes o techos con fabulosos efectos. No es posible apagar una pintura con un interruptor ni con un clic del mouse. Son planas, como las páginas de nuestros libros y las pantallas de las computadoras, y pueden reproducirse en un formato bidimensional compatible sin las difíciles decisiones de iluminación que requiere la reproducción de una escultura o el problema de los puntos de vista, latente en la fotografía arquitectónica. Los pensadores del Renacimiento llegaron a decir que un pintor puede ejercer poderes divinos y, como si fuera un dios, crear todo un mundo; desde entonces se han creado miles de diferentes mundos pictóricos.




     




    Las obras seleccionadas para este libro demuestran la variedad de grandes pinturas que pueden encontrarse en nuestros museos públicos. En la actualidad, la pintura sigue teniendo un gran atractivo en nuestro mundo cambiante. ¿Seguirán produciéndose obras maestras en este arte? Esa ya es una cuestión más difícil de responder. Las obras aquí reunidas indican que la actividad física artesanal es un componente importante de una pintura exitosa. También se observa que los pintores triunfan cuando “se apoyan en los hombros de gigantes” y responden al arte del pasado ya sea con admiración o con rebeldía. Tal vez el mundo esté esperando al siguiente gran pintor que, como Rafael, Rembrandt y Picasso, esté imbuido en el arte del pasado y cuente con el conocimiento, la franqueza y las habilidades técnicas necesarias para crear algo nuevo y sobresaliente. Si los pintores del futuro producen obras que son poco más que bocetos sarcásticos u obras de naturaleza efímera en su forma y significado, o si desdeñan o no reconocen el conjunto de la historia del arte, el arte de la pintura tendrá pocas esperanzas de lograr el éxito. Sin embargo, la destreza manual y la determinación de crear una obra de arte nueva, pero al mismo tiempo relevante, puede ayudar en mucho a conservar esta forma de arte. Las páginas de este libro contienen, sin que ello haya sido la intención, un proyecto para lo que puede ser la pintura en el futuro.
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    1. Bonaventura Berlinghieri, 1205/10-c. 1274, arte gótico,




    italiano, San Francisco y escenas de su vida, 1235,




    pintura al temple sobre madera, 160 x 123 cm,




    San Francesco, Pescia


  




  

    
El siglo XIII




     




     




     




    Después del periodo románico, surgió el periodo gótico en el norte de Francia. Los centros de autoridad religiosa e intelectual pasaron del entorno rural monástico a los centros urbanos.




    Los techos góticos, con sus bóvedas nervadas, eran ligeros y delgados y permitieron el desarrollo de una nueva estética en la que la lux nova definió la naciente arquitectura. Esta “nueva luz” se difundió por las elevadas bóvedas y los vitrales que iluminaban aquel vasto espacio logrado gracias a los contrafuertes volados en el exterior, que daban apoyo a las delgadas paredes. Felipe II (reinó de 1180 a 1223) hizo de París la capital del estilo gótico en Europa. Pavimentó las calles, rodeó la ciudad con muros y construyó el Louvre para albergar a la familia real.




    Tomás de Aquino, un monje italiano, llegó a París en 1244 para estudiar en la famosa universidad. Comenzó, pero jamás terminó, el estudio de la Suma Teológica de acuerdo con el modelo escolástico que se enseñaba en París. Con base en el sistema aristotélico de la inquisición racional, Aquino utilizó en su tratado un modelo que organizaba la obra en libros, luego en preguntas dentro de los libros y artículos dentro de las preguntas. Cada artículo incluía objeciones con contradicciones y responsos, y las respuestas a las objeciones constituían el elemento final del modelo. La obra de Aquino es la base de las enseñanzas cristianas.




    Cuando el rey Luis IX (1215-1270) ascendió al trono, el estilo gótico en la corte parisina estaba en su apogeo. París no sólo era conocida por sus maestros universitarios y arquitectos, sino también por sus ilustradores de manuscritos. En la Divina comedia de Dante Alighieri (1265-1321), el autor señala a París como la capital del arte de ilustrar libros.




    El resto de Europa trataba de copiar el estilo gótico de la Île-de-France, pero las tradiciones alemanas e inglesas no enfatizaban las elevadas alturas en la misma forma en que lo hacían las catedrales de Reims o Amiens. Los grandes logros de la Inglaterra del siglo XIII fueron políticos e incluyeron la firma de la Carta magna (1215), que se ha considerado desde entonces la garantía de los derechos humanos para todos, y el establecimiento del parlamento durante el reinado de Eduardo I (1272-1307).




    El siglo XIII fue el periodo de auge de las cruzadas, aunque las batallas se definieron en su mayor parte por los contraataques musulmanes. La cuarta cruzada (1202-1204) se llevó a cabo principalmente en Constantinopla y sirvió para desacreditar la tendencia a proseguir con estas guerras, ya que se trató de cristianos que atacaban a otros cristianos y el cisma entre la Iglesia ortodoxa del Este y la Iglesia romana se hizo aún mayor.




    Estas aventuras militares lograron, sin embargo, crear intercambios culturales duraderos. Se pusieron en circulación nuevos alimentos y objetos de lujos, como sedas y brocados. Los comerciantes italianos se beneficiaron particularmente con este intercambio comercial con el Oriente, cada vez más amplio.




    El famoso explorador veneciano Marco Polo (1254-1324) viajó de Europa a Asia y pasó diecisiete años en China estableciendo relaciones comerciales. Mientras los italianos veían limitada la altura de sus iglesias al usar vigas de madera en lugar de bóvedas de piedra en los techos de sus estructuras, lograron un ascenso infinitamente mayor en la arena del comercio internacional, con lo que dispusieron el escenario para la “edad de oro” del Renacimiento.
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    2. Maestro de la crucifixión, arte gótico, italiano,




    Crucifixión y ocho historias de la pasión de Cristo,




    alrededor de finales del siglo XII – principios del




    siglo XIII, pintura al temple sobre panel, 250 x 200 cm,




    Galleria degli Uffizi, Florencia
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    3. Maestro toscano, arte gótico, italiano, Crucifixión y




    Seis historias de la pasión de Cristo, 1240-1270




    Pintura al temple sobre panel, 277 x 231 cm,




    Galleria degli Uffizi, Florencia
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    4. Maestro de Santa María Magdalena,




    principios del Renacimiento, italiano, Santa María




    Magdalena y ocho historias de su vida, 1265-1290,




    pintura al temple sobre panel, 164 x 76 cm,




    Galleria degli Uffizi, Florencia
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    5. Taller de Luis IX, principios del Renacimiento,




    Francia, danés, Josué detiene al sol y a la luna,




    del salterio de Luis IX de Francia, c. 1258-1270,




    ilustración de manuscrito, 21 x 14.5 cm,




    Biblioteca Nacional, París
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    6. Taller de los Ingeborg, principios del Renacimiento,




    danés, Embalsamamiento del cuerpo de Cristo




    y las tres Marías en la tumba vacía, Del salterio de




    la reina Ingeborg de Dinamarca, c. 1213,




    ilustración de manuscrito, 30.4 x 20.4 cm,




    Museo Condé, Chantilly
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    7. Maestro de San Gaggio, principios del Renacimiento,




    italiano, Madona y el Niño entronizados




    con santos Pablo, Pedro, Juan el Bautista y




    Juan Evangelista, Pintura al temple sobre panel,




    200 x 112 cm, Galleria degli Uffizi, Florencia


  




  

    [image: 008]




     




    8. Cimabue (Cenni di Pepo), 1240-1302,




    principios del Renacimiento, italiano,




    Madona de la Santa Trinidad, c. 1280, pintura al




    temple sobre panel, 385 x 223 cm,




    Galleria degli Uffizi, Florencia




     




     




    Cimabue pintó este retablo para la iglesia de la Santísima Trinidad en Florencia, una obra sin precedentes, aunque al principio parecía muy similar a otras de sus obras de la década previa. Es más pequeño que su Maestà (1260), con la que puede contrastarse en varios puntos importantes. Las diferencias son importantes ya que el artista va más allá de las poses rígidas de los iconos bizantinos y avanza hacia un arte más tridimensional. Aunque mantiene una estricta simetría, la distorsión intencional de las figuras, como solía hace en sus obras anteriores se abandona en favor de una animación más natural. Es algo notorio en cada una de las catorce figuras, que incluyen a los profetas (de izquierda a derecha) Jeremías, Abraham, David e Isaías, que aparentemente encuentran referencias apropiadas en las escrituras.




     




     




    

      

        	

          Cimabue (Cenni di Pepo)




          (c. 1240 Florencia – 1302 Pisa)




           




          Después de aprender el arte de hacer mosaicos en Florencia, Cimabue se desarrolló en el estilo bizantino medieval y avanzó hacia el realismo. Se convirtió en el primer maestro florentino. Algunas de sus obras fueron monumentales. Su estudiante más famoso fue Giotto. Pintó varias versiones de la Maestà, “majestad entronada en la gloria”, que tradicionalmente se refiere a María de una forma en que muestra algunas emociones humanas, como en La Madona y el Niño entronados con ángeles y profetas.
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    9. Cimabue (Cenni di Pepo), 1240-1302,




    principios del Renacimiento, italiano, Madona y el Niño




    entronizados con dos ángeles y San Francisco y Dominico,




    pintura al temple sobre panel, 133 x 82 cm,




    Galleria degli Uffizi, Florencia


  




  

    [image: 010]




     




    10. Duccio di Buoninsegna, 1255-1319, escuela sienesa,




    Florencia, italiano, Madona y el Niño entronizados




    con seis ángeles (Rucellai Madonna), 1285,




    pintura al temple sobre panel, 450 x 290 cm,




    Galleria degli Uffizi, Florencia




     




     




    La Madona de Duccio sentada en un trono elaborado. Aunque Nuestra Señora y el Niño parecen tridimensionales y realistas, el entorno que los rodea es estilizado, sin tomar en cuenta los principios de la perspectiva. Utiliza también la escala jerárquica, empleada con frecuencia en la época medieval, cuando hace que el sujeto más importante, María, sea la figura más grande. La distribución simétrica de los seis ángeles, tres a cada lado de la Madona, pueden ser simbólicos del orden que María, como la Madre de la Iglesia, impone en sus súbditos. Sin embargo, sobre todas las cosas, ella sigue siendo la madre amorosa.




     




     




    

      

        	

          Duccio di Buoninsegna


          (1255 – 1319 Siena)




           




          Duccio di Buoninsegna fue originalmente carpintero e iluminador de manuscritos; tuvo una fuerte influencia de Cimabue y de la escuela de pintura sienesa. Junto con Giotto, fue uno de los artistas de transición entre las eras gótica y renacentista, aunque con ciertos elementos bizantinos. Fue también un profundo innovador: pintó sus figuras con un mayor peso y solidez, y con más caracterización de la que se había visto anteriormente en Siena. Es considerado como uno de los artistas de mayor influencia en el desarrollo de la escuela sienesa.
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    11. Anónimo, francés, El misal de Rheims, c. 1285-1297,




    ilustración de manuscrito, robada de la




    biblioteca de San Petersburgo, San Petersburgo
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    12. Gautier de Coinci, 1177-1236, francés,




    Vida y milagros de la Virgen, finales del siglo XIII,




    ilustración de manuscrito, robada de la Biblioteca




    de San Petersburgo, San Petersburgo




     




     




    Ilustración de la muerte de un prestamista cuya alma se la lleva el diablo, y de una mendiga a la que se le aparecen la Virgen y las santas vírgenes.
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    13. Giotto di Bondone, 1267-1337,




    principios del Renacimiento,




    escuela florentina, italiano, Los demonios son




    arrojados de Arezzo (detalle), 1296-1297,




    fresco, iglesia superior de San Francisco, Asís
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    14. Giotto di Bondone, 1267-1337,




    principios del Renacimiento, escuela florentina,




    italiano, La leyenda de San Francisco: San Francisco




    predicando ante el Papa Honorio III, 1296-1297,




    fresco, iglesia superior de San Francisco, Asís




     




     




    

      

        	

          Giotto di Bondone




          (1267 Vespignano – 1337 Florencia)




           




          Su nombre completo era Ambrogiotto di Bondone, pero actualmente se le conoce como se le conocía en su propia época, por el diminutivo de Giotto, un nombre que ha llegado a representar casi todas las grandes cosas que el arte puede lograr. En su época, la fama de Giotto como pintor fue insuperable; tuvo numerosos seguidores, a los que se conoció como Giotteschi, y que perpetuaron sus métodos durante casi cien años. En 1334, diseñó el hermoso Campanile (campanario) que se levanta al lado de la catedral, en Florencia, como digna representación de la unión perfecta entre la fuerza y elegancia; la construcción de esta obra se inició durante la vida de Giotto. Además, los relieves esculpidos que decoran su parte baja se tomaron de sus diseños, aunque él sólo pudo realizar dos de ellos antes de morir. Inspirado por la escultura gótica francesa, abandonó las representaciones rígidas de los modelos típicas del estilo bizantino y avanzó el arte hacia una representación más realista de las figuras y escenas contemporáneas, dándole un toque más narrativo. Esta nueva tendencia de Giotto influyó en el desarrollo posterior del arte italiano. Su notable distanciamiento de las anteriores representaciones de la Maestà se inició alrededor de 1308 (en Madonna di Ognissanti), cuando aplicó a la obra sus conocimientos de arquitectura y perspectiva. Sin embargo, la falta de proporción de los modelos en la representación es un recurso que pretende mostrar la importancia y el rango de cada uno, tal como se hacía con los iconos bizantinos.




          Giotto, arquitecto, escultor, pintor, amigo de Dante y de otros grandes de su época, fue el digno precursor de una plétora de hombres brillantes que posteriormente darían lugar al Renacimiento italiano.
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    15. Giotto di Bondone, 1267-1337, medieval,




    escuela florentina, italiano, Huída a Egipto,




    200 x 185 cm, 1303-05, fresco,




    Cappella Scrovegni (Capilla Arena), Padua


  




  

    
El siglo XIV




     




     




     




    El siglo XIV se considera un periodo de transición entre la época medieval y el Renacimiento. Fue un periodo en el que la iglesia católica experimentó una serie de trastornos, que contribuyeron al caos social. En 1305 se eligió a un Papa francés, Clemente V. Estableció su sede papal en Aviñón, en lugar de Roma, así como lo hicieron los papas que le sucedieron; esto provocó que en 1378 tuviera lugar la elección de dos papas, uno en Aviñón y otro en Roma. A esto se le dio el nombre de el Gran Cisma. No fue sino hasta cuarenta años después, en 1417, que la crisis se resolvió con la elección de un nuevo Papa romano, Martín V, cuya autoridad fue aceptada por todos.




    En esta época, Italia era un grupo de ciudades-estado y repúblicas independientes, gobernadas en su mayoría por la élite aristocrática. A través de una actividad económica sumamente organizada, Italia logró expandir y dominar el comercio internacional que unía a Europa con Rusia, Bizancio, las tierras islámicas y China. Esta prosperidad fue brutalmente interrumpida por la Muerte negra, o peste bubónica, a finales de la década de 1340. En apenas cinco años, la enfermedad acabó con al menos el veinticinco por ciento de la población de Europa, cifra que en algunas partes alcanzó el sesenta por ciento. Como consecuencia, Europa entró en un periodo de agitación y confusión social, mientras que el imperio otomano y los estados islámicos eran demasiado fuertes para notar la expansión o el declive de las iniciativas económicas europeas del siglo XIV.




    En la esfera secular se dieron muchos cambios, con el desarrollo de una literatura cotidiana o vernácula en Italia. El latín siguió siendo la lengua oficial de los documentos de la iglesia y el estado, pero las ideas filosóficas e intelectuales se volvieron más accesibles, dado que se intercambiaban en la lengua común, basada en los dialectos toscanos de las regiones cercanas a Florencia. Dante Alighieri (1265-1321), Giovanni Boccaccio (1313-75) y Francesco Petrarca (1304-74) ayudaron a establecer el uso de la lengua vernácula. La Divina comedia y El infierno de Dante, así como el Decamerón de Boccaccio, disfrutaron de un vasto público, debido a que estaban escritos en lengua vernácula.




    Petrarca expuso ideas de individualismo y humanismo. En lugar de un sistema filosófico, el humanismo se refería a un código de conducta civil e ideas acerca de la educación. La disciplina escolástica que los humanistas esperaban impulsar estaba basada en los intereses y valores humanos, como algo separado de los valores celestiales de la religión, pero sin oponerse a ella. Los humanistas desarrollaron un conjunto distinto de preocupaciones que no se basaban en la fe, sino en la razón, a diferencia de las disciplinas escolásticas religiosas. Los clásicos latinos de la antigüedad grecorromana ayudaron a desarrollar un código de ética para regir a la sociedad civil que incluía el servicio del estado, la participación en el gobierno y en la defensa del estado, así como el deber de lograr el bien común en lugar del interés propio. Los humanistas tradujeron los textos griegos y latinos que durante la Edad Media se habían descartado, pero además crearon nuevos textos dedicados al culto a la fama del humanista. Así como la santidad era la recompensa a la virtud religiosa, la fama era la recompensa para la virtud cívica. Boccaccio escribió una colección de biografías de mujeres famosas y Petrarca una de hombres famosos que personificaban los ideales humanistas.
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    16. Giotto di Bondone, c. 1267-1337,




    principios del Renacimiento, escuela florentina,




    italiano, Escenas de la vida de Joaquín:




    encuentro en la Puerta Dorada, 1303-05, fresco,




    Cappella Scrovegni (Capilla Arena), Padua
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    17. Giotto di Bondone, c. 1267-1337,




    principios del Renacimiento, escuela florentina,




    italiano, Escenas de la vida de la Virgen:




    presentación de la Virgen en el templo, 1303-05,




    fresco, Cappella degli Scrovegni dell’Arena, Padua


  




  

    [image: 018]




     




    18. Maestro de Santa Cecilia,




    principios del Renacimiento, italiano,




    Retablo de Santa Cecilia, después de 1304,




    pintura al temple sobre panel, 85 x 181 cm,




    Galleria degli Uffizi, Florencia
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    19. Duccio di Buoninsegna, 1255-1319,




    principios del Renacimiento, escuela sienesa,




    italiano, Cristo entrando a Jerusalén, 1308-11,




    pintura al temple sobre panel, 100 x 57 cm,




    Museo dell’Opera del Duomo, Siena
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    20. Duccio di Buoninsegna, 1255-1319,




    principios del Renacimiento, escuela sienesa,




    italiano, La Maestà, (panel posterior),




    Historias de la Pasión: Primera negación de




    Cristo por parte de Pedro ante el sumo sacerdote Anás,




    1308-11, pintura al temple sobre panel, 99 x 53.5 cm,




    Museo dell’Opera del Duomo, Siena
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    21. Giotto di Bondone, c. 1267-1337,




    principios del Renacimiento, escuela florentina,




    italiano, Ognissanti Madona (Madona en Maestà),




    1305-10, pintura al temple sobre panel,




    325 x 204 cm, Galleria degli Uffizi, Florencia
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    22. Simone Martini, 1284-1344, arte gótico,




    escuela sienesa, italiano, Maestà (detalle), 1317,




    fresco, Palazzo Pubblico, San Gimignano




     




     




    En esta pintura, los rastros de la influencia bizantina pueden observarse en el estilo del trono y en la composición de las figuras, que aparecen como si estuvieran en gradas. Pero la influencia más evidente es la de los pintores góticos Duccio y Giotto. Varios de los santos llevan consigo símbolos, por lo general los instrumentos de su martirio. Cada uno de los santos sostiene una de las columnas que soportan el dosel. Aunque el tamaño de cada figura es casi uniforme, se conserva la tradición Bizantina de ajustar el tamaño de las figuras en proporción a su importancia. Esta pieza es la primera obra conocida del artista. La transparencia de los ropajes de los ángeles no es un efecto accidental ni se presenta porque las capas superiores de pintura se hayan adelgazado con los años, sino que es el resultado de una técnica muy inteligente. Sólo siete años después de terminado tuvo que restaurarse por daños provocados por el agua. El fresco está rodeado por un marco con veinte medallones que muestran a Cristo dando la bendición, a los profetas y a los evangelistas y pequeños escudos de armas de Siena.




     




     




    

      

        	

          Simone Martini




          (1284 Siena – 1344 Aviñón)




           




          Pintor de Siena, alumno de Duccio. Recibió la influencia de su maestro y de las esculturas de Giovanni Pisano, pero su mayor influencia fue el arte gótico francés. Sus primeras obras las realizó en Siena, donde trabajó como pintor de la corte en el entonces reino francés de Nápoles; fue entonces cuando comenzó a incorporar personajes no religiosos en sus pinturas. Luego trabajó en Asís y Florencia, al lado de su cuñado Lippo Memmi.




          En 1340-41 Simone Martini viajó a Aviñón, en Francia, donde conoció a Petrarca e ilustró para él un códice de Virgilio. Sus últimas obras las creó en Aviñón, donde finalmente murió. Simone Martini dotó a sus composiciones religiosas de una gran dulzura, al mismo tiempo que fue el primero en atreverse a emplear su arte para propósitos que no eran del todo religiosos.
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    23. Jean Pucelle, c. 1300-55, Arte gótico,




    francés, La traición de Cristo y la Anunciación,




    de las Horas de Jeanne d’Evreux, 1325-28,




    pintura al temple con hojas de oro en pergamino,




    8.9 x 6.2 cm (cada página),




    Museo Metropolitano de Arte, Nueva York
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    24. Francesco Traini, activo de 1321 al 63,




    principios del Renacimiento, italiano,




    El triunfo de la muerte (detalle), c. 1325-50,




    fresco, Campo Santo, Pisa
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    25. Maso di Banco, activo en 1320-50,




    principios del Renacimiento, escuela florentina,




    italiano, El milagro del Papa San Silvestre, c. 1340,




    fresco, Cappella di Bardi di Vernio, Santa Cruz, Florencia




     




     




    Aquí, Maso di Banco representa la escena del “milagro del dragón”: a la izquierda, el Papa encadena al dragón para luego volver a la vida a los Magos muertos. A la derecha, el emperador Constantino y su séquito contemplan asombrados la escena.




     




     




    

      

        	

          Maso di Banco




          (activo en 1320-50)




           




          El pintor florentino Maso di Banco fue sin duda el más grande de los estudiantes de Giotto, pero dado que Vasari no lo menciona, no sabemos mucho de su carrera. Sus obras más famosas son los frescos que ilustran la leyenda de San Silvestre en la capilla Bardi de Santa Croce en Florencia, donde es posible apreciar la claridad de su trabajo y la armonía de sus colores. Como seguidor de Ghiberti, su trabajo muestra también escenarios arquitectónicos y figuras enormes que anticipan el estilo monumental de Piero della Francesca y Masaccio.
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    26. Ambrogio Lorenzetti, c. 1290-1348,




    principios del Renacimiento, escuela sienesa,




    italiano, Escenas de la vida de San Nicolás:




    San Nicolás ofrece a tres muchachas sus dotes,




    1327-32, pintura al temple sobre panel,




    96 x 53 cm, Galleria degli Uffizi, Florencia
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    27. Ambrogio Lorenzetti, c. 1290-1348,




    principios del Renacimiento, escuela sienesa, italiano,




    Escenas de la vida de San Nicolás: San Nicolás es




    electo obispo de Mira, 1327-32, pintura al temple




    sobre panel, 96 x 53 cm, Galleria degli Uffizi, Florencia
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    28. Ambrogio Lorenzetti, c. 1290-1348,




    principios del Renacimiento, escuela sienesa,




    italiano, La presentación en el templo, 1327-32,




    pintura al temple sobre panel, 257 x 138 cm,




    Galleria degli Uffizi, Florencia
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    29. Simone Martini y Lippo Memmi, 1284-1344 y 1317-47,




    principios del Renacimiento, escuela sienesa, italianos,




    Altar de la Anunciación, 1333, pintura al temple




    sobre panel, 184 x 210 cm, Galleria degli Uffizi, Florencia




     




     




    Simone Martini proviene de la misma escuela que Duccio. Durante el cisma, siguió al Papa a Aviñón, en 1344. El marco de esta pintura se añadió en el siglo XIX. La Virgen está representada sin volumen; es más espíritu que sustancia y puede comparársele, en ese punto, con las vírgenes de Duccio. En busca de la belleza y la representación de los detalles, el pintor se aleja de la obra de Giotto. Simone Martini usa una gama de colores muy matizada (dorados, marrones y rosados). Introduce profundidad en los primeros planos, mediante el uso de un borde que da énfasis a la distancia y que obliga al espectador a dar un paso atrás. Su estudio de la perspectiva a partir de la naturaleza es evidente en la representación del florero del centro.
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    30. Simone Martini, 1284-1344, arte gótico,




    escuela sienesa, italiano, Retrato ecuestre de




    Guidoricco da Fogliano (detalle), 1328-30, fresco,




    340 x 968 cm, Palazzo Pubblico, Siena
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    31. Ambrogio Lorenzetti, c. 1290-1348,




    principios del Renacimiento, escuela sienesa,




    italiano, Alegoría del buen gobierno,




    1338-39, fresco, Palazzo Pubblico, Siena




     




     




    La vista de todo el pueblo del artista y de sus alrededores quedó capturada en grandes frescos en la Sala della Pace, Palazzo, Siena, en el ayuntamiento de la ciudad. Este fresco es una propaganda política que celebra las virtudes de la administración de la comuna. El mal gobierno se ilustra a través de una diabólica figura de la Discordia, y el buen gobierno se personifica a través de los diversos emblemas de la Virtud y la Concordia. Las reproducciones de los frescos rara vez son desde el punto de vista del visitante, al nivel del suelo. Sin embargo, desde ese punto de vista ventajoso, las perspectivas son las que el artista pretende, con las pequeñas figuras al frente y las figuras más grandes mucho más arriba, en el muro, pero aparentemente más lejos en cuanto a distancia. El sorprendente sentido del espacio de Ambrogio fue dominado más tarde por su hermano Pietro en su Nacimiento de la Virgen (1342).




     




     




    

      

        	

          Ambrogio Lorenzetti




          (c. 1290 – 1348 Siena)




           




          Ambrogio Lorenzetti, al igual que su hermano Pietro, perteneció a la escuela sienesa, dominada por la tradición bizantina. Fueron los primero sieneses en adoptar el enfoque naturalista de Giotto. También hay evidencias de que los hermanos compartían sus herramientas. Los dos fueron grandes maestros del naturalismo. Con el uso de tres dimensiones, Ambrogio prefiguró lo que sería el arte del Renacimiento. Es famoso por el ciclo de frescos Alegoría del buen y el mal gobierno, notable por la representación de los personajes y de las escenas sie nesas. Los frescos en los muros del Salón de los Nueve (Sala della Pace) en el Palazzo Pubblico son una de la obras maestras de sus trabajos seculares. Ghiberti consideraba a Ambrogio el más grande de los pintores sieneses del siglo XIV.


        

      


    


  




  

    [image: 032]




     




    32. Bernardo Daddi (Atribuido a), c. 1290-1350,




    principios del Renacimiento, escuela florentina,




    italiano Crucifixión, c. 1335, pintura al temple




    sobre panel, 36 x 23.5 cm, La Galería Nacional




    de las Artes, Washington, D.C.




     




     




    Se cree que Daddi fue alumno de Giotto y su trabajo muestra una fuerte influencia de su maestro. Daddi, por su parte, influenció el arte florentino hasta la segunda mitad del siglo.
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    33. Ambrogio Lorenzetti, c. 1290-1348,




    principios del Renacimiento, escuela sienesa, italiano,




    Madona y el Niño entronizados con ángeles y santos,




    c. 1340, pintura al temple sobre panel,




    50.5 x 34.5 cm, Pinacoteca Nazionale, Siena
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    34. Maestro de Kaufmann,




    principios del Renacimiento, bohemio,




    La crucifixión de Cristo, c. 1340,




    pintura al temple sobre panel, 76 x 29.5 cm,




    Gemäldegalerie, Alte Meister, Berlín
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    35. Maestro de Hohenfuhrth,




    principios del Renacimiento, bohemio,




    La agonía en el jardín, c. 1350,




    pintura al temple sobre panel,




    100 x 92 cm, Narodni Galeri, Praga
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    36. Maestro de la Natividad de Berlín,




    principios del Renacimiento, Bávaro, Natividad,




    1330-40, pintura al temple sobre panel,




    33 x 24 cm, Gemäldegalerie, Alte Meister, Berlín
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    37. Ambrogio Lorenzetti, c. 1290-1348,




    principios del Renacimiento, escuela sienesa,




    italiano, Nacimiento de la Virgen, 1342,




    pintura al temple sobre panel, 188 x 183 cm,




    Museo dell’Opera del Duomo, Siena


  




  

    [image: 038]




     




    38. Andrea di Cione Orcagna, c. 1320-68,




    arte gótico, escuela florentina, italiano,




    El Redentor con la Madona y los Santos,




    1354-57, pintura al temple sobre panel,




    capilla Strozzi, Santa María Novella, Florencia




     




     




    Originalmente fue el retablo de la capilla Strozzi de Santa Maria Novella, Florencia. En esta pintura Orcagna hizo a un lado un estilo más naturalista, y volvió a la figura monumental y remota del tipo bizantino con colores resplandecientes y un fastuoso uso del dorado
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    39. Maestro bohemio, arte gótico,




    bohemio, La muerte de la Virgen, 1355-60,




    pintura al temple sobre panel, 100 x 71 cm,




    Museo de Bellas Artes, Boston
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    40. Maestro de Eichhorn Madonna,




    arte gótico, bohemio, Madona de Eichhorn,




    c. 1350, pintura al temple sobre panel,




    79 x 63 cm, Narodni Galeri, Praga
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    41. Giovanni da Milano, activo de 1346 al 69,




    arte gótico, italiano, Pietà, 1365, pintura al




    temple sobre panel, 122 x 58 cm,




    Galleria dell’ Accademia, Florencia
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    42. Andrea di Cione Orcagna, c. 1320-68,




    arte gótico, escuela florentina, italiano,




    San Mateo y las cuatro historias de su vida,




    1367, pintura al temple sobre panel,




    291 x 265 cm, Galleria degli Uffizi, Florencia


  




  

    [image: 043]




     




    43. Giottino, c. 1320-69, arte gótico,




    escuela florentina, italiano, Pietà de San Remigio,




    c. 1360-65, pintura al temple sobre panel,




    195 x 134 cm, Galleria degli Uffizi, Florencia
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    44. Tommasso da Modena, c. 1325-79,




    arte gótico, italiano, La partida de




    Santa Úrsula, c. 1355-58, pintura al temple




    sobre panel, 233.5 x 220 cm, Museo Cívico, Treviso


  




  

    [image: 045]




     




    45. Matteo di Pacino, activo de 1359 al 94,




    principios del Renacimiento, italiano,




    La visión de San Bernardo de la Virgen con




    los Santos, pintura al temple sobre panel,




    175 x 200 cm, Galería de la Academia, Florencia
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    46. Agnolo Gaddi, c. 1345-96,




    principios del Renacimiento, escuela florentina,




    italiano, Madona de la Humildad con seis ángeles,




    c. 1390, pintura al temple sobre panel,




    118 x 58 cm, Galería de la Academia, Florencia
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    47. Melchior Broederlam, principios del Renacimiento,




    holandés, El retablo de Dijon: Anunciación y Visitación;




    Presentación en el templo y huída a Egipto, 1394-99,




    pintura al temple sobre panel, 167 x 125 cm,




    Museo de Bellas Artes, Dijon
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    48. Nombrado en honor a la Casa Wilton,




    gótico internacional, francés, El díptico Wilton,




    Ricardo II presentado ante la Virgen y el Niño




    por su Santo Patrón San Juan Bautista y los Santos




    Edward y Edmund, c. 1395-99, pintura a base




    de huevo en panel de roble, 57 x 29.2 cm,




    Galería Nacional, Londres




     




     




    El artista anónimo creador de este díptico es un pintor sienés, contemporáneo de Giotto, renovador de la escuela sienesa. El díptico Wilton fue pintado como un retablo portátil para la devoción privada del rey Ricardo II; el exterior tiene su escudo de armas y su emblema personal de un ciervo blanco encadenado con una corona alrededor del cuello.
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    49. Anónimo, principios del Renacimiento,




    francés, Libro de las Horas del uso de Roma,




    finales del siglo XIV - principios del siglo XV,




    ilustración de manuscrito, robada de la Biblioteca




    de San Petersburgo, San Petersburgo
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    50. Guyart des Moulins, principios del Renacimiento,




    francés, La Bible Historiale, alrededor del tercer




    trimestre del siglo XIV, ilustración de manuscrito,




    robado de la biblioteca de San Petersburgo, San Petersburgo
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    51. Lorenzo Monaco, c. 1370-1424, gótico internacional,




    italiano, Adoración de los magos, 1421-22,




    pintura al temple sobre panel, 115 x 170 cm,




    Galleria degli Uffizi, Florencia


  




  

    
El siglo XV




     




     




     




    El puente entre los siglos XIV y XV fue la Guerra de los Cien años. Esta guerra contribuyó a la inestabilidad y a los conflictos en todo el continente; aunque los enfrentamientos primarios fueron entre Francia e Inglaterra, también afectaron a Flandes. Después de que Felipe el Atrevido (1342-1404) se casara con la hija del conde de Flandes, pudo añadir estas regiones de Holanda a su reino, como duque de Borgoña. Felipe el Bueno (1396-1467) gobernó durante la siguiente secesión, en un territorio que llegaría a conocerse como la Holanda Borgoña. Brujas, una importante ciudad comercial de Flandes, dio un enorme poderío económico al territorio recién adquirido, que lo hacía rivalizar con Francia. Más tarde, en un periodo de decline, hacia el final del siglo XV, después de la muerte de Carlos el Temerario (1433-1477) en la batalla de Nantes en 1477, las tierras de Borgoña pasaron de nuevo a Francia y los Países Bajos se convirtieron en parte del Sacro Imperio Romano.




    Se trató de una época muy importante para el desarrollo del capitalismo europeo. Las grandes familias de toda Europa, como los Médici, de Florencia, desarrollaron el comercio internacional. La palabra francesa para el mercado de valores, bourse, se deriva del nombre de otra gran familia de comerciantes internacionales, los van der Breuse, cuya sede de negocios se encontraba en Brujas. Junto con el incremento en la riqueza surgió una nueva opulencia en los materiales para el arte. Fue entonces cuando los pintores pasaron de usar pinturas con base de huevo, o pintura al temple, a las pinturas con base de aceite. El aceite se había venido usando desde hacía siglos, pero no fue sino hasta el siglo XV que se popularizó ampliamente, primero en el norte y luego hacia el sur. La ilustración de manuscritos floreció durante este periodo. El duque de Berry (1340-1416) fue uno de los más grandes mecenas de las artes de su tiempo. Tenía más de cien manuscritos bellamente ilustrados, entre sus exquisitas joyas y obras de arte.




    Mientras que para los más ricos se producían libros exquisitos coloreados a mano, en la década de 1440 Johann Gutenberg (1398-1468) realizó un gran avance con respecto a la impresión de libros del siglo anterior al crear los tipos móviles y modificar las prensas que se usaban para hacer vino, en aras del desarrollo de una manera más eficaz y económica de imprimir.




    Otras innovaciones de la época son el desarrollo de la perspectiva de un solo punto en la pintura, de Filippo Brunelleschi (1377-1446). Este sistema permitió lograr que en las pinturas bidimensionales se creara la impresión de un espacio tridimensional. Fue un gran avance sobre las pinturas planas y artificiales de la Edad Media.




    Este periodo también se conoció como el alba de la Edad de la exploración. Cristóbal Colón (1451-1506) navegó a través del Atlántico hacia las Américas en 1492, bajo los auspicios de la bandera de Castilla. Por su parte, el explorador Pedro Álvarez Cabral (1467-1520) reclamaría más tarde Brasil para Portugal, en 1500.




    El explorador portugués Vasco de Gama (1469-1524) también navegó a la India en 1498 dando vuelta al Cabo de Buena Esperanza, en África, que en 1487 ya había sido explorado por Bartolomé Díaz. Estas rutas marítimas llevarían a una tremenda expansión de la riqueza y el poder europeos a través del comercio internacional.
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    52. Konrad von Soest, activo de 1394 a 1422,




    Renacimiento del norte, alemán,




    El retablo de Wildunger, c. 1403,




    óleo sobre panel, 158 x 267cm,




    Iglesia de Bad Wildungen, Bad Wildungen
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    53. Frater Francke, 1380 - c. 1430,




    gótico internacional, alemán,




    Persecución de Santa Bárbara, 1410-15,




    pintura al temple sobre panel,




    Museo Nacional, Helsinki
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    54. Hermanos Limbourg, gótico internacional,




    flamencos, Las muy ricas horas




    del Duque de Berry: Enero, 1412-1416,




    ilustración en papel de vitela, 22.5 x 13.6 cm,




    Museo Condé, Chantilly




     




     




    Estos tres hermanos flamencos fueron los más famosos ilustradores del gótico tardío. Las muy ricas horas del duque de Berry en enero se considera su más grande obra y un ejemplo sobresaliente del arte gótico internacional. Las miniaturas son consideradas como obras maestras de la ilustración de manuscritos por su magnífico dominio del espacio y su uso de colores poco comunes.
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    55. Gentile da Fabriano, 1370-1427,




    gótico internacional, italiano,




    Adoración de los magos, 1423,




    pintura al temple sobre panel, 303 x 282 cm,




    Galleria degli Uffizi, Florencia




     




     




    El enorme retablo bellamente dorado de la capilla Strozzi de la Santa Trinidad en Florencia representa la epifanía. En sus tres paneles inferiores con detalles como los de las miniaturas holandesas, pueden verse también otros tres sucesos relacionados con el Nuevo Testamento: La Natividad, la Huida a Egipto y la Presentación de Jesús en el templo. Los tres reyes, vestidos con elegancia, y sus enormes cortejos, con caballos y enormes perros dominan la escena. Los temas de Gentile en pinturas posteriores, como Las limosnas doradas de San Nicolás (1423), se vuelven más naturales, como si anticiparan a los maestros de la pintura del Renacimiento italiano.




     




     




    

      

        	

          Gentile da Fabriano




          (1370 Fabriano – 1427 Roma)




           




          Fabriano fue uno de los principales exponentes del arte gótico tardío italiano. Sus obras fueron religiosas y se caracterizaban por su elegante uso del dorado. Su obra maestra es el retablo La adoración de los magos (1423). Poco después demostró una nueva comprensión de la perspectiva al escorzar a sus modelos, como puede observarse en la obra Limosnas doradas de San Nicolás (1425).
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    56. Tommaso Masaccio, 1401-1428,




    Renacimiento, escuela florentina, italiano,




    La expulsión de Adán y Eva del jardín, 1425,




    fresco, 208 x 88 cm, Capilla Brancacci




    de Santa Maria della Carmine, Florencia




     




     




    Esta escena representa la expulsión de Adán y Eva después del pecado original. Los rayos que emanan de las puertas del Paraíso representan la voz del Creador La fuente de la luz, sin embargo, está a la derecha, como puede verse desde las sombras. El arcángel Gabriel, con su espada simbólica, flota sobre ellos. El elemento novedoso en el fresco es la representación de la emoción humana en forma de lenguaje corporal y en las expresiones faciales de la pareja. La comparación importante que debe hacerse aquí es entre este trabajo y el trato que da Miguel Ángel a ese mismo momento bíblico en su obra mucho más grande Expulsión de Adán y Eva del Jardín del Edén en el techo de la capilla Sixtina. La primera pintura fue realizada setenta y cinco años antes, por Masaccio, pero representa un gran salto hacia el realismo, aunque monumental, en su presentación de la forma humana en la pareja. La figura del ángel en el fresco de Miguel Ángel expresa una profundidad y una agresión mucho mayor. Sin embargo, unos cuántos meses ante de la pintura de Miguel Ángel, el Adán y Eva (1509) de Durero le otorga a la pareja formas todavía más realistas, pero emplea las infames hojas de parra y a las poses les falta vitalidad, incluso cuando se les compara con las de Masaccio.
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    57. Frater Francke, 1380-c.1430, gótico internacional,




    alemán, Cristo cargando la cruz, 1424,




    pintura al temple sobre panel, 99 x 88.9 cm,




    Kunsthalle, Hamburgo
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    58. Tommaso Masaccio, 1401-1428, Renacimiento,




    escuela florentina, italiano, Madona y Niño con




    Santa Ana Metterza, c. 1424, pintura al temple




    sobre panel, 175 x 103 cm, Galleria degli Uffizi, Florencia




     




     




    Masaccio tuvo una gran influencia de la obra de Giotto. Esta obra no muestra una decoración superflua. Su aspecto desnudo y el tratamiento de la perspectiva demuestran la forma en que Masaccio cambió drásticamente la expresión pictórica tradicional.
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    59. Tommaso Masaccio, 1401-1428, Renacimiento,




    escuela florentina, italiano, El tributo, c. 1428,




    fresco, 255 x 598 cm, Capilla Brancacci de




    Santa Maria della Carmine, Florencia




     




     




    Antes de que se escribieran en forma de evangelios, la tradición oral de la iglesia hizo circular historias fascinantes acerca de la vida de Jesús, incluyendo milagros, curaciones milagrosas y otros sucesos espectaculares. Uno de estos momentos milagrosos en la vida de San Pedro, el más importante de los apóstoles de Jesús, nos recuerda cuando el Maestro le dijo a Pedro, que solía ser pescador, que pagara el impuesto con una moneda que encontraría en la boca de un pez. Este fresco muestra a Pedro, a la izquierda, pescando al animal. A la derecha, le da la moneda al cobrador de impuestos. A la mitad de la obra, Jesús está hablando con sus apóstoles y con el mismo cobrador. Jesús está a la mitad de la vertical y ligeramente a la izquierda del punto medio horizontal. Masaccio demuestra ser un gran maestro de la perspectiva en esta obra. Los personajes están dispuestos en círculo (no en la disposición de un friso) y los terrenos se muestran uno detrás del otro, en distintos niveles. El personaje al frente tiene volumen, con un fuerte modelado de sus piernas. De espaldas al espectador, cierra la composición y le da profundidad a la pintura.




     




     




    

      

        	

          Tommaso Masaccio




          (1401 San Giovanni Valdarno – 1427 Roma)




           




          Fue el primer gran pintor del Renacimiento italiano; conocido por su uso innovador de la perspectiva científica. Masaccio, cuyo verdadero nombre fue Tommaso Cassai, nació en San Giovanni Valdarno, cerca de Florencia. Se unió al gremio de los pintores en Florencia, en 1422.




          Recibió una gran influencia de la obra de sus contemporáneos, el arquitecto Brunelleschi y el escultor Donatello, de quien adquirió el conocimiento de las proporciones matemáticas que usó para lograr la perspectiva científica, y el conocimiento del arte clásico que lo alejaría del estilo gótico prevaleciente en la época.




          Inauguró un nuevo enfoque naturalista de la pintura, en el que se daba más importancia a la simplicidad y a la unidad que a los detalles y la ornamentación, dejando a un lado las superficies planas, en favor de la ilusión de tridimensionalidad.




          Junto con Brunelleschi y Donatello, fue uno de los fundadores del Renacimiento. La obra de Masaccio ejerció una fuerte influencia en el desarrollo posterior del arte florentino y en particular en la obra de Miguel Ángel.
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    60. Robert Campin (Maestro de Flémalle), c. 1375-1444,




    Renacimiento del norte, flamenco, Anunciación:




    El retablo de Merode, 1425-30, óleo sobre panel,




    64.3 x 62.9 (panel central); 64.5 x 27.4 cm (paneles laterales),




    Museo Metropolitano de Arte, Nueva York




     




     




    Se han sugerido tres nombres para identificar al maestro: Jacquest Daret, Rogier Van der Weyden y Robert Campin. La obra muestra su gusto por los detalles anecdóticos.
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    61. Tommaso Masaccio, 1401-1428,




    Renacimiento, escuela florentina, italiano,




    Santísima Trinidad, c. 1428, fresco,




    667 x 317 cm, Santa Maria Novella, Florencia




     




     




    Esta pintura es un gran ejemplo del uso que hace Masaccio del espacio y de la perspectiva lineal; los primeros pasos en el desarrollo de la pintura ilusionista. Las formas arquitectónicas están tomadas de la antigüedad, así como de principios del Renacimiento, como la bóveda de cañón.
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    62. Fray Giovanni Angelico, 1387-1455,




    principios del Renacimiento, escuela florentina,




    italiano, La coronación de la Virgen, 1430-1432,




    óleo sobre madera, 213 x 211 cm, Museo del Louvre, París




     




     




    Pintado para la iglesia del convento de San Domenico, Fiesole, el tema de La coronación de la Virgen se tomó de textos apócrifos muy extendidos durante el siglo XIII por la Leyenda dorada de Jacobus de Voragine.
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    63. Jan van Eyck, c. 1390-1441, Renacimiento del norte,




    flamenco, Adoración del cordero




    (Retablo de Gent, panel central), 1432,




    óleo sobre panel, 350 x 461 cm (abierto);




    350 x 223 cm (cerrado), catedral de San Bavo, Gante




     




     




    Jan van Eyck fue el primer pintor popular que utilizó la pintura al óleo. El retablo de Gante es la obra más famosa de Jan van Eyck en la que se unen doce paneles realizados inicialmente para la iglesia de San Juan en Gante. El panel central muestra un Cristo de tamaño real y gran atención al brocado precioso (en la tradición del estilo internacional) y en la representación de la luz. Los tres paneles centrales muestran un retrato triple: de María Sofía, de Dios padre/Jesús, y de Juan el Bautista. María Sofía se representa en un trono, con la corona de oro y piedras preciosas de la divina Reina del cielo y sus ropajes azul oscuro adornados con rebordes dorados. El libro que lee lleva los símbolos de de la Madona como la Sagrada Sabiduría (Hagia Sophia). La mezcla de María y Sofía, el aspecto femenino de Dios, era todavía aceptable en el arte durante principios del Renacimiento, aunque la iglesia patrística comenzó a desanimar esta línea de pensamiento.




     




     




    

      

        	

          Jan y Hubert Van Eyck




          (c. 1390 cerca de Maastricht – 1441 Brujas)




          (c. 1366? – 1426 Brujas)




           




          Se sabe muy poco de estos dos hermanos; hasta las fechas de nacimiento son inciertas. Su obra más famosa, iniciada por Hubert y terminada por Jan, es el retablo La adoración del cordero. Jan estuvo por un tiempo al servicio de Felipe el Bueno, duque de Borgoña, y es posible que su hermano Hubert también lo haya estado. Formaba parte de la servidumbre con el cargo de “valet y pintor”, pero también fue confidente y amigo del duque y recibía por sus servicios un salario anual de dos caballos y un “valet con librea” para atenderlo. Pasó la mayor parte de su vida en Brujas.




          El fantástico uso que hacían del color es otra razón por la que los hermanos Van Eyck se hicieron famosos. Los artistas italianos iban a buscarlos para estudiar sus pinturas y tratar de imitar su técnica e igualar aquel brillo, aquel efecto tan rico y vigoroso que tenían los dos hermanos. Y es que los Van Eyck habían descubierto el secreto de la pintura al óleo. Ya antes se habían hecho intentos por mezclar los colores en un medio aceitoso, pero la pintura resultante tardaba en secar y el barniz que se añadía para remediarlo ennegrecía los colores. Sin embargo, los Van Eyck habían logrado obtener un barniz transparente que secaba rápido, sin alterar la coloración de los pigmentos. Aunque guardaban con celo su secreto, el italiano Antonello da Messina, que trabajaba en Brujas, logró descubrirlo y, a través de él, se reveló al mundo entero. Esta invención hizo posible el enorme desarrollo posterior del arte de la pintura.




          Con estos dos hermanos nació el gran arte de Flandes. Al igual que en “el repentino florecer del aloe, que despierta después de un sueño de cien soles”, este arte, con raíces enclavadas en el suelo nativo, nutrido por otros artes y oficios menores, alcanzó su completa madurez en un exquisito florecimiento. Su posterior desarrollo provino de la influencia italiana, pero el inconfundible arte flamenco, nacido de las condiciones locales en Flandes, estaba ya del todo desarrollado.
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    64. Fray Giovanni Angelico, 1387-1455,




    principios del Renacimiento, escuela florentina,




    italiano, Anunciación, 1433-34, pintura al temple




    sobre panel, 176 x 185 cm, Museo Diocesano, Cortona




     




     




    El piadoso monje Dominico, Fray Angelico, antes conocido como el joven pintor Guido di Pietro, llevó a la pintura un cúmulo de tradición oral y doctrina cristiana. Mientras el Viejo Adán es expulsado del paraíso (esquina superior izquierda) por un ángel, otro ángel anuncia la buena nueva al mundo: el Nuevo Adán desea venir al mundo para salvarlo del pecado original. A María se le pide que ayude en este plan divino y ella le responde a Dios, a través de su mensajero, “Fiat voluntas tua” (“Hágase tu voluntad”). El diálogo entre la Virgen y el arcángel Gabriel, el mensajero celestial, puede verse en los textos en latín del evangelio según San Lucas. La respuesta de María está pintada de cabeza, como si literalmente reflejara la voluntad de Dios. Y por si las alas y el halo no fueran suficientes, el artista rodea a Gabriel de rayos de luz dorados. El halo de María es aún más radiante. Varias flores primaverales, símbolos de la pureza de María, rodean la estructura. Tres grupos de detalles enmarcan a los sujetos principales, con las pequeñas flores en la parte inferior izquierda, el patrón de estrellas en el techo y la silla de la Virgen, cubierta de hojas de oro. Un relieve que representa a Dios Padre está en el círculo entre los arcos, mientras que una brillante paloma, que representa al Espíritu Santo, vuela sobre ellos.
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