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En el contexto de la formación de los estados modernos, se desarrolla en toda Europa una burguesía cada 

vez más poderosa que hace sombra al tradicional poder feudal. Este grupo social difundirá sus propios gustos 

estéticos partiendo de los planteamientos clásicos que nacen en la Florencia del siglo XV y la Roma del siglo 

XVI.  

 

1. Referentes históricos:  

El Renacimiento, que floreció entre los siglos XIV y XVI, marcó una ruptura con la tradición medieval y el 

surgimiento de un nuevo enfoque hacia el arte, la ciencia y la cultura basado en los ideales de la Antigüedad 

clásica. Este movimiento tuvo su epicentro en Italia y estableció nuevas formas de pensar, vivir y comprender 

el mundo. Su contexto histórico fue fundamental para definir sus características, ya que se desarrolló en un 

período de profundos cambios políticos, económicos, religiosos y científicos.  

El término “Renacimiento”, acuñado por Giorgio Vasari en el siglo XVI, se refiere al “renacer” del interés 

por la cultura grecolatina después de los siglos considerados oscuros de la Edad Media. Así, en una época 

marcada por el auge del comercio y el crecimiento de las ciudades, Florencia se convirtió en el corazón de 

este movimiento gracias al apoyo de mecenas como los Medici, quienes promovieron artistas, arquitectos y 

filósofos.  

No obstante, la expansión del Renacimiento por Europa está relacionada también con la difusión del 

humanismo, nueva corriente intelectual centrada en el ser humano y su capacidad de razonamiento. Serán 

los humanistas los que estudien los textos clásicos de Grecia y Roma, influyendo en todas las disciplinas, 

incluidas las artes. A esto hemos de añadir la aparición de innovaciones como la imprenta (descubierta por 

Gutenberg en 1440), que contribuyó a la difusión de las ideas humanistas y, por ende, del arte renacentista. 

En paralelo, los descubrimientos geográficos (Cristobal Colón, 1492) y científicos (Copérnico y Galileo) 

impulsaron una nueva visión del mundo, influyendo notablemente en la perspectiva artística.  

Por último, cabe mencionar la crisis experimentada por la religión en Europa. La Reforma Protestante 

(1517) y la respuesta de la Contrarreforma también dejaron su huella en el arte, condicionando temáticas y 

estilos según las tensiones religiosas.  

 

2. Características generales del arte renacentista:  

a) Humanismo: las obras renacentistas rehúyen el simbolismo y la espiritualidad del arte 

medieval, priorizando la razón, la ciencia y la observación de la naturaleza. Además, colocan al 

hombre en el centro de la creación artística (antropocentrismo), reflejando su dignidad y su 

capacidad para comprender el universo.  

b) Inspiración en la antigüedad clásica: los ideales griegos y romanos sobre proporción, simetría 

y equilibrio se adoptan como modelos de perfección. No obstante, sobre estos modelos se 

incorporarán innovaciones técnicas y conceptuales.  
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c) Perspectiva y espacio tridimensional: Uno de los avances más revolucionarios del 

Renacimiento fue el desarrollo de la perspectiva matemática y el punto de fuga (Brunelleschi), 

que permitió representar la profundidad y proporción en las composiciones artísticas. Este 

logro técnico transformó tanto la pintura como el diseño arquitectónico.   

d) Naturalismo: los artistas del Renacimiento buscaron imitar la naturaleza con fidelidad, 

estudiando la luz, las texturas y los paisajes para representarlos de manera verosímil. Un 

ejemplo es La Primavera de Botticelli, donde el entorno natural tiene un papel destacado.  

e) Innovaciones técnicas y materiales: el Renacimiento marcó una era de experimentación en el 

uso de materiales y técnicas artísticas, lo que permitió un nivel de detalle y realismo nunca 

antes realizado. La pintura al óleo permitió efectos de transparencia, luz y color, y técnicas 

como el sfumato y el claroscuro fueron utilizadas para crear volúmenes y efectos de luz.  

f) Temáticas religiosas y mitológicas: aunque los temas religiosos predominan, el Renacimiento 

incorpora figuras mitológicas y alegóricas clásicas, mostrando el interés por la cultura pagana 

de Grecia y Roma.  

g) Revalorización de la figura del artista y surgimiento de la figura del mecenas, que además de 

fomentar el arte, se sirvió de él para diversos fines.  

 

3. Arquitectura 

La arquitectura renacentista marcó un giro hacia los ideales de simetría, proporción y funcionalidad, 

inspirándose directamente en los modelos de la Antigüedad clásica, pero interpretándolos con innovaciones 

técnicas y estéticas. No obstante, a lo largo de la etapa renacentista, la arquitectura fue evolucionando, reflejo 

de los cambios sociales, culturales y estéticos de cada período. De este modo, diferenciamos dos etapas:  

• Quattrocento: surge en Florencia como la cuna del Renacimiento, bajo el mecenazgo de familias como 

los Medici. Este período se caracteriza por un espíritu experimental y un entusiasmo por recuperar los 

principios de la Antigüedad clásica.  

• Cinquecento: representa la madurez del Renacimiento, con Roma como centro artístico impulsado 

por el mecenazgo papal (notablemente Julio II y León X). El Cinquecento también marca la transición 

hacia el Manierismo, con un enfoque más monumental y decorativo.  

Ambas etapas comparten características en común como el retorno a los principios de la Antigüedad 

clásica con el uso de órdenes clásicos (dórico, jónico y corintio), arcos de medio punto, bóvedas de cañón y 

cúpulas; la simetría y la proporción matemática, empleando principios como la sección áurea para garantizar 

la coherencia entre las partes de un edificio; o el uso de innovaciones técnicas y estructurales. No obstante, 

también presentan diferencias significativas en su enfoque y ejecución:  

En el Quattrocento, predominan la sobriedad y la búsqueda de 

proporción matemática, con énfasis en las formas geométricas 

puras y la claridad estructural. Los edificios suelen tener un 

tamaño moderado, centrados en la funcionalidad y la armonía. La 

decoración es discreta, con motivos clásicos que adornan arcos de 

medio punto, columnas y entablamentos. También destacan las 

plantas centralizadas y en cruz latina, diseñadas con precisión 

matemática. Un ejemplo emblemático es la Cúpula de Santa 
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María del Fiore en Florencia, de Filippo Brunelleschi, que combina 

innovaciones técnicas, como la doble cáscara y el uso de nervaduras, con 

un diseño inspirado en el Panteón de Roma. Otro ejemplo es la Iglesia de 

San Lorenzo, donde Brunelleschi establece un equilibrio elegante entre 

estructura y ornamentación. 

Por su parte, el Cinquecento representa la madurez del Renacimiento, 

con una escala monumental que refleja el poder político y religioso de sus 

mecenas. Los edificios adquieren un carácter más decorativo, integrando 

espacios interiores y exteriores con mayor complejidad. Las cúpulas, como 

la de la Basílica de San Pedro en Roma, diseñada por Bramante y 

perfeccionada por Miguel Ángel, se vuelven más elaboradas y simbólicas, 

alcanzando nuevas alturas para expresar la grandeza celestial. En la 

arquitectura civil, surge un interés por las villas, como las diseñadas por 

Andrea Palladio (ejemplo, la Villa Rotonda), que buscan integrarse 

armónicamente en el entorno natural. 

En cuanto a la filosofía, el Quattrocento prioriza el racionalismo y la simplicidad, cimentando los 

fundamentos de la arquitectura renacentista mediante una interpretación fiel a los modelos clásicos. En el 

Cinquecento, la arquitectura se transforma en un medio teatral y emotivo para impresionar y transmitir el 

poder de sus patrocinadores, especialmente en contextos religiosos y políticos. Este cambio marca la 

transición hacia el manierismo, donde la monumentalidad y la ornamentación se convierten en herramientas 

para expresar grandeza y autoridad. 

 

4. Escultura 

La escultura renacentista refleja el retorno a los ideales de la Antigüedad clásica, pero reinterpretados a 

través de los valores humanistas y las innovaciones técnicas del período. Además, cada una de las etapas del 

Renacimiento presenta unas características distintivas. 

La escultura del Quattrocento (siglo XV) se caracteriza por un espíritu de experimentación y 

redescubrimiento de los principios básicos, como la proporción y la naturalidad, aunque aún con cierto 

carácter inicial y exploratorio. A continuación, se exponen las principales características de la escultura de este 

período:  

• Naturalismo y búsqueda de la proporción humana: Los escultores buscan 

representar la anatomía de manera precisa y natural. La escultura se convierte 

en un medio para explorar la belleza ideal. De este modo, el naturalismo 

resalta tanto en detalles como en posturas relajadas y expresivas, retomando 

los ideales clásicos de la escultura griega y romana.  Un ejemplo claro es David 

de Donatello (1440). Se trata de la primera escultura exenta de bulto redondo 

realizada en bronce desde la Antigüedad. En ella se muestra un cuerpo 

naturalista, con una postura relajada (contrapposto) y detalles anatómicos 

precisos que transmiten naturalidad y serenidad.  

• Contrapposto y movimiento sosegado: inspirados en la estatuaria clásica, los 

escultores del Renacimiento adoptan el contrapposto, una disposición en la 

que el peso del cuerpo recae sobre una pierna mientras la otra se flexiona 

ligeramente, generando un equilibrio dinámico y tranquilo. Este es empleado 
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para brindar de naturalidad y movimiento sosegado a las figuras alejándolas de la rigidez medieval. 

San Jorge (1417) de Donatello, representa al santo en una pose relajada, con un giro sutil del torso 

que sugiere movimiento y tensión emocional al mismo tiempo.  

• Temática religiosa y mitológica: si bien los temas religiosos dominan la escultura del Renacimiento, 

comienzan a surgir representaciones de la mitología clásica, reflejo del interés humanista por la 

Antigüedad. Estas obras no solo buscan transmitir devoción, sino también explorar conceptos de 

belleza ideal y valores heroicos.   

Por su parte, la escultura del Cinquecento (siglo XVI) representa la madurez del Renacimiento y una 

transición hacia el manierismo. Los escultores del Cinquecento trabajan en una escala monumental y con un 

enfoque más dramático, subrayando la expresividad y el impacto visual para captar al público. A 

continuación, se enumeran las características más destacadas de la escultura de esta etapa:  

• Monumentalidad y dinamismo: las obras del Cinquecento son de una escala mucho mayor que las del 

Quattrocento, diseñadas para causar un impacto visual y emocional duradero en el espectador. 

Además, el cuerpo humano se representa con una anatomía más precisa y con un mayor dinamismo 

y tensión, transmitiendo fuerza y movimiento. Un claro ejemplo de ello es el David de Miguel Ángel 

(1504). Esta escultura en mármol de gran tamaño presenta un cuerpo idealizado que exalta la fuerza 

física y mental de David. Su pose tensa y la expresión concentrada transmiten un dinamismo 

contenido, propio de la preparación previa al combate.  

• Mayor expresividad: las figuras muestran posturas más complejas, con un 

uso más intenso de torsiones corporales y expresiones que sugieren acción 

o tensión emocional. Como ejemplo puede citarse La Piedad de Miguel Ángel 

(1499). Aunque pertenece a una etapa temprana del Cinquecento, esta obra 

presenta un equilibrio entre serenidad y dramatismo. La Virgen sostiene el 

cuerpo de Cristo muerto con una delicadeza conmovedora, mientras los 

detalles anatómicos y el plegado de las vestiduras demuestran un 

virtuosismo técnico sobresaliente.   

• Temas mitológicos y profanos: en el Cinquecento, la escultura se aleja de la 

exclusiva temática religiosa y se centra también en temas mitológicos y 

alegóricos, reflejo de los intereses humanistas. Un ejemplo es la obra de 

Cellini, Perseo con la cabeza de Medusa (1545). Esta obra en bronce combina 

un tema mitológico con un alto nivel de dramatismo. La figura de Perseo, en 

una pose victoriosa y tensa, muestra un dominio técnico impresionante en 

los detalles anatómicos y los acabados de la escultura.   

Finalmente, en la segunda mitad del siglo XVI, las obras empiezan a mostrar composiciones más artificiales 

con proporciones alargadas y poses más teatrales. Estas obras se inscriben dentro del Manierismo, que servirá 

de transición hacia el Barroco del siglo XVII. Quizás una de las obras más representativas de este período sea 

El Rapto de las Sabinas de Giambologna (1583) con una marcada composición en espiral, figuras alargadas y 

poses complejas. Dicha transición refleja no solo un cambio en el gusto artístico, sino también en las 

inquietudes culturales y filosóficas de la época.  
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5. Pintura 

La pintura renacentista italiana se define por la búsqueda de naturalismo, perspectiva y equilibrio, con un 

profundo interés en los ideales humanistas. Sin embargo, sus características y desarrollos varían dependiendo 

de la región y del periodo, marcando claras diferencias entre el Quattrocento y el Cinquecento, así como entre 

las principales escuelas regionales: Florencia, Venecia y Roma.  

En el Quattrocento, los pintores italianos comenzaron a explorar los principios de la perspectiva y el 

naturalismo, consolidando un lenguaje visual inspirado en la Antigüedad clásica y en las innovaciones técnicas 

de la época. Entre las principales características de este período, destacan:  

• Predominio de la escuela florentina: Florencia es el epicentro artístico del 

Quattrocento, impulsada por el mecenazgo de familias como los Medici y 

un entorno intelectual que fomenta el estilo de la Antigüedad. Pintores 

como Sandro Boticelli, Fra Angelico y Masaccio sentaron las bases de la 

pintura renacentista al explorar nuevas técnicas y temáticas.   

• Interés por la profundidad: la perspectiva lineal, basada en principios 

geométricos, es una de las grandes innovaciones del Quattrocento, 

proporcionando profundidad y orden a las composiciones. Este desarrollo 

es atribuido a artistas como Masaccio, quien usó líneas convergentes 

hacia un punto de fuga para crear un espacio tridimensional coherente. 

Así, La Trinidad de Masaccio (1426) es una obra pionera en la aplicación 

de la perspectiva lineal, introduciendo un espacio arquitectónico realista 

donde se sitúan las figuras sagradas.  

Además de la perspectiva lineal, se empleará también la perspectiva aérea 

para representar la atmósfera y la distancia, con un manejo sutil del color 

y la luz para desvanecer los detalles en el fondo y acentuar el realismo.  

• Uso de la luz y el color: se emplea el claroscuro para modelar figuras, dándoles volumen y 

profundidad. Este manejo de la luz también crea atmósferas emotivas y resalta los aspectos 

espirituales de las composiciones. Destaca, en este sentido, La Anunciación de Fran Angelico (1437), 

en que las figuras y el entorno arquitectónico se iluminan con una claridad etérea que refuerza la 

espiritualidad de la escena.  

• Gran importancia del dibujo frente al uso del color que se desarrollará en Venecia en el siglo XVI.  

• Temática religiosa y mitológica: aunque predominan las escenas religiosas, surgen también temas 

mitológicos, especialmente en contextos privados. Cabe señalar, en este punto, el aclamado 

Nacimiento de Venus de Boticelli (1485), que muestra un tema mitológico con un ideal de belleza 

clásico.  

En el Cinquecento, la pintura alcanza su apogeo, con un perfeccionamiento de las técnicas desarrolladas 

en el período previo y un notable regionalismo que da lugar a estilos diferenciados entre Florencia, Venecia y 

Roma. Los trazos diferenciadores de la pintura de esta etapa son: 

• Escuelas regionales diferenciadas:  

o Florencia y Roma se enfocan en la simetría, el dibujo preciso y el rigor compositivo, con una 

búsqueda del equilibrio y la racionalidad que simbolizan los valores del Renacimiento. Artistas 

como Leonardo da Vinci, Miguel Ángel y Rafael destacan en este enfoque. La Escuela de 
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Atenas de Rafael (1511), se ha convertido en la obra que 

mejor simboliza la simetría y el equilibrio compositivo, 

así como la precisión en el dibujo, reuniendo a figuras 

clásicas en un espacio arquitectónico monumental.  

o Venecia, por su parte, da prioridad al color, la 

atmósfera y los efectos de luz. Los artistas venecianos 

como Tiziano, Veronés y Tintoretto desarrollaron un 

estilo más emocional, con pinceladas sueltas y 

atmósferas cálidas que buscan una conexión más 

inmediata con el espectador. Ejemplo de dichas 

características es La Venus de Urbino de Tiziano (1538), 

que combina sensualidad y maestría cromática, 

destacando por la riqueza de texturas y luminosidad.   

• Perfección técnica y monumentalidad: las obras del Cinquecento reflejan un virtuosismo técnico en 

composiciones equilibradas y que tienden a la monumentalidad. En este sentido, La última cena de 

Leonardo da Vinci (1498), combina un uso magistral de la perspectiva y el sfumato para crear 

profundidad y emoción en una obra de gran formato.  

• Uso emocional del color y la luz: en contraste con el rigor geométrico del Quattrocento, los pintores 

del Cinquecento utilizan el color como un medio para evocar emociones, especialmente en Venecia. 

Claro ejemplo de ello es La Asunción de la Virgen de Tiziano (1516-1518), donde los colores vibrantes 

crean una escena dinámica y celestial.  


