Arquitectura del Quatrocento
· Se inspira en la arquitectura romana, pero debe dar respuesta a otras necesidades (construir iglesias y palacios, sobre todo).
· Las plantas más comunes son las centrales y la basilicales.
· La construcción se basa en la proporción, la uniformidad, la perspectiva y el orden.
· La decoración prolifera al comienzo (grutescos, cintas, guirnaldas, bucráneos, etc.) pero desaparece progresivamente.
· En cuanto a los soportes, se da gran importancia al muro; se realzan los sillares mediante almohadillado (Palacio Ruccellai de Alberti) o esgrafiados (Santa Maria Novella).
· Se vuelve al sistema de soportes de los órdenes clásicos, encontrándose columnas de cualquiera de ellos. 
· Domina la horizontalidad, frente a la verticalidad gótica, y todas las paralelas confluyen en un punto siguiendo las leyes de la perspectiva.
· Las cubiertas son bóvedas de cañón, de arista, crucería, baídas o rebajadas. Se recubren a menudos con casetones. Las cúpulas son con pechinas, sobre tambor, en el que se practican ventanas, y están rematadas por una linterna.

Arquitectura del Cinquecento
· Se da una gran importancia al urbanismo y existe una preocupación por situar el edificio en el marco ambiental adecuado. 

· Se conocen y dominan mejor las formas grecorromanas. 

· Se presta gran atención a las cuestiones técnicas; en esta época se escriben muchos tratados. 

· El centro de irradiación es Roma, ciudad a la que el papado pretende restituir la grandeza imperial.

· La obra que marca el paso al Cinquecento es el templete de San Pietro in Montorio de Bramante, realizado por encargo de los Reyes Católicos. Fechado en 1502. 

· Antonio de Sangallo fue otro arquitecto destacado.

· Miguel Ángel construyó la nueva Sacristía de la Basílica de San Lorenzo, la Escalera de la biblioteca Laurenciana en Florencia y la basílica de San Pedro del Vaticano. Acaba el Palacio Farnesio y urbaniza el Campidoglio (colina capitolina).

· El arquitecto Vignola tuvo una enorme influencia posterior por medio de su tratado Regola delli cinque ordine d’architettura y de su obra II Gesú que crea el modelo de templo jesuítico que se divulga a todo el mundo.
· Palladio escribe I quattri libri dell’architettura, verdadero manual de arquitectura hasta el neoclasicismo. Construye la Basílica mercantil de Vicenza, la Villa Capra o Villa Rotonda, el Teatro Olímpico de Vicenza y el templo de San Jorge de Venecia, entre otras importantes obras.
Filippo Brunelleschi (Florencia, 1377-id., 1445). Fue el arquitecto italiano más famoso del siglo XV y, con Alberti, Donatello y Masaccio, uno de los creadores del Renacimiento. Se formó como escultor y orfebre e inició su carrera en estas disciplinas. Participó en el concurso para la realización de las puertas del baptisterio de Florencia en 1401, quedó segundo después de Ghiberti. Este relativo fracaso hizo que en lo sucesivo se dedicara casi exclusivamente a la arquitectura. 

De profundos conocimientos matemáticos, a Brunelleschi se debe la formulación de las leyes de la perspectiva central, tal como afirma Alberti en su famoso tratado Della pittura. 

Su fama estuvo asociada, sobre todo, a la cúpula de la catedral de Florencia.  Sus conocimientos de ingeniería le permitieron solventar los problemas, en apariencia insolubles, de la construcción de dicha cúpula, por lo que sus conciudadanos lo reverenciaron. 

A partir de los monumentos clásicos y de las realizaciones del románico toscano, creó un estilo arquitectónico muy personal, en el que desempeñan un papel fundamental las matemáticas, las proporciones y los juegos de perspectiva, buscando el módulo que avale la correcta proporcionalidad de sus partes; también entran en juego las combinaciones de diferentes figuras geométricas (cuadrado, círculo, triángulo), ya que para Brunelleschi, como buen renacentista, la estética no era un juego de azar sino el resultado de la correcta aplicación de una serie de leyes preestablecidas. 

Su arquitectura elegante y moderadamente ornamental queda compendiada a la perfección en dos espléndidas creaciones: la capilla Pazzi y la Sacristía Vieja de San Lorenzo. Son dos obras de planta central, basadas en la armonía visual y en la alternancia, característica del artista, entre arenisca gris y estuco blanco. 
Logia del Hospital de los Inocentes, Florencia. Filippo Brunelleschi (1377-1446),

entre 1419-1445. Considerado el primer edificio renacentista de la Hª del Arte.
Fue un hospital realizado por encargo del Gremio de la Seda para recoger niños abandonados y Brunelleschi dirigió las obras desde 1419 hasta 1427, cuando se hizo cargo de ellas F. della Luna, a quien se ha atribuido el segundo piso de la fachada. En el pórtico a base de arcos se refleja el sistema de proporciones en que se basa la arquitectura brunelleschiana, pues el ancho del vano y del pórtico es igual al alto de las columnas, con lo cual lo que encontramos es un cubo que se repite nueve veces. En las enjutas de los arcos hay tondos o medallones de terracota policromada con figuras de bebés que piden, con sus pañales de telas blancas sobre fondo azul; obra del escultor florentino Andrea Della Robbia añadidos en 1463. Un delicado arquitrabe divide la planta baja del primer piso, cuyo muro, de gran sobriedad, se ve interrumpido por ventanas bastante espaciadas que, coronadas por pedimentos triangulares huecos, corresponden exactamente a los arcos de la planta baja. 

El predominio de las horizontales y el racionalismo que está en la base de su diseño, han llevado a Antal a afirmar que este hospital es la más moderna realización burguesa de la arquitectura florentina. Su ubicación conformará urbanísticamente la plaza de la Santíssima Anunciatta, configurando un espació de gran belleza.

La estructura del edificio se desarrolla alrededor de dos claustros de nueva factura dedicados a los niños y a las niñas respectivamente. En los edificios del refectorio, del convento, de los dormitorios, de la enfermería, de los cuartos de las enfermeras y de los pórticos, Brunelleschi creó un ejemplo perfecto arquitectura racional y armoniosa 

Cúpula de Santa Maria del Fiore, de Brunelleschi, acabada en 1434, primera cúpula contruida en Italia desde la antigüedad.

Se considera fundada la opinión de algunos autores antiguos (Vasari) que asocian la actividad mecánica de Brunelleschi con la construcción de la cúpula.  Cuando él intervino en la obra no sólo había quedado determinado el conjunto arquitectónico con las intervenciones de Francesco Talenti, que el 1360 estableció la planta definitiva y de Giovanni di Capo Ghini (que elevó la imposta de la cúpula casi 13 metros sobre la cubierta de las naves, construyendo el tambor octogonal con los ojos de buey), sino que el diámetro de 41´50 está muy cerca del límite máximo permitido en construcciones de cúpulas de mampostería de cualquier tipo y el perfil o alzado del casquete está, por tanto, prácticamente determinado por las exigencias estáticas.  Las mayores cúpulas de mampostería tienen un diámetros comprendido entre 41 y 43 metros, e incluso en la cúpula de San Pedro que tiene casi el mismo diámetro, se impuso el perfil agudo en el curso de la ejecución.

El mérito de Brunelleschi estriba precisamente en la realización de la cúpula, no en la elección de la forma.  Para conseguir su propósito y evitar una cimbra (estructura) de carpintería, que hubiera resultado prácticamente irrealizable, se hizo necesario que la cúpula se sostuviera por sí misma, no sólo una vez terminada, sino en  cada momento de su construcción.

En las intersecciones de sus caras, se ensamblaron a pie de obra ocho cimbras de 40m. de longitud.  Está reforzada por 24 contrafuertes, afin de descomponer en tres partes las superficies demasiados grandes de sus caras; sobre los contrafuertes se apoya una segunda bóveda, de un espesor más reducido, para preservarla de la humedad y darle mayor esplendidez y rotundidad.  Los dos casquetes son paralelos, siendo el resalte de los contrafuertes uniforme desde el tambor hasta la linterna.  El perfil del casquete externo está modelado sobre el interno.  Esta forma ingeniosa y nueva con respecto a lo gótico, lo mismo que la decisión de elevar a mayor altura de la prevista, en principio, la imposta sobre el tambor, acentúa la importancia de la cúpula respecto de la iglesia.

Brunelleschi había propuesto en principio una cúpula con aristas y vaída (como la de la sacristía de San Lorenzo, la capilla Pazzi y Santo Spirito).  Sin embargo, pronto se persuadió de la necesidad de emplear la forma gallonada, tanto para la bóveda como para el revestimiento, y de pasar del perfil hemisférico al apuntado.

Esta empresa constructiva enfrenta dos concepciones sobre los métodos de trabajo:  la corporativa y  colectiva, propia de las grandes empresas constructuras públicas de la Edad Media; y la individualista del artista personal que quiere llevar él sólo las riendas de la obra y que no duda en enfrentarse con sus colaboradores, con operarios y con comitentes.  Vasari relata su comportamiento frente a una huelga de los obreros, con el resultado de que Brunelleschi los despidió a todos y puso en su lugar a albañiles lombardos, no readmitiéndoles hasta pasados muchos días y rebajándoles el jornal.

Este episodio refleja la ruptura de la solidaridad entre el proyectista y los ejecutores, a los que el primero sólo reconoce una posición subordinada.  Asume personalmente toda la responsabilidad del proyecto y de la ejecución hasta en sus menores detalles, y vigila hasta la colocación de los ladrillos, la factura de los herrajes y la mezcla del argamasa.  Hacía modelos continuamente en barro, cera o madera para hacerse entender mejor por los obreros, y su presencia permanente en la obra era una necesidad.  

En su interior, la cúpula equivale a una gran oquedad, casi a un patio, al que se asoman, según los ejes octogonales, el cuerpo de las naves y los tres ábsides.  Se evita el señalar las aristas del casco octogonal con nervaturas y elementos constructivos vistos, lo cual prepara una superficie lisa que se pensaba decorar con mosaicos, como en el baptisterio, pero que posteriormente fue pintada al fresco por Vasari y Federico Zuccaro.

Más difícil era solucionar el problema de los remates externos.  Brunelleschi descartó toda tentativa de adaptación al dibujo menudo de los dibujos de sostén y buscó desde el principio sólo el efecto cromático de las ocho cerchas blancas de mármol que dividen las amplias superficies de teja roja y convergen en la linterna.  Las cerchas corresponden a la posición de los 8 nervios angulares.  Se limitan a marcar las intersecciones de las superficies envolventes (gallones) y materializan las curvas directrices de la cúpula.  Éstas son casi réplicas en piedra de las cimbras de madera utilizadas para su trazado.

En 1432 se discute la forma del anillo de cierre, se prepara una maqueta y se toma la decisión de elegir el octógono.  En 1436 Brunelleschi realiza el modelo de la linterna y en 1438 comienza a pie de obra la construcción de los elementos de mármol.  El montaje se concluye después de su muerte en 1446.

Los nervios al llegar a la parte alta giran angularmente, rematando en la parte alta las superficies de ladrillo rojo y preparando las vasta plataforma de mármol de la que emerge el prisma octogonal de la linterna.  La linterna hace resaltar al autonomía de la gran bóveda respecto de la iglesia.  La alternancia de masa y vacío concluye, en la parte superior con el fuerte y atrevido avance de la cornisa, más alta de lo normal, la corona de hornacinas y pináculos, y la pirámide que sostiene el coronamiento de bola. 

La cúpula queda suspendida sobre la ciudad y se integra en el paisaje natural de colinas.  El único defecto de la cúpula es que el enlace decorativo con la imposta de la cubierta no fue nunca afrontado con decisión, dejando inacabados el arranque de los nervios, que ascienden sin ningún preparación.

Basílica de San Lorenzo y la Sacristía Vieja, Brunelleschi, 1421-1428

La capacidad de Brunelleschi, para integrar la tradición en la nueva arquitectura, que ya demostró en la cúpula de la catedral, se puso de manifiesto también en las dos iglesias que realizó con planta basilical: san Lorenzo y el Santo Spirito. En 1418 ocho familias florentinas decidieron la construcción de una iglesia en la que hubiera una capilla para cada una. Fueron los Médici quienes decidieron encargársela a Brunelleschi y, en tiempo de Cosme de Médici, esta familia conseguiría a cambio de una cantidad de dinero que la iglesia quedara sólo para ellos. Es todo un ejemplo de cómo el ascenso social basado en el poder económico se acompañó de una serie de signos externos que atañen directamente al arte. Inspirada en las basílicas paleocristianas que Brunelleschi estudió, se trata de un templo con planta de cruz latina de tres naves, planteada bajo un esquema 2-1, es decir con la nave central el doble de ancha y de alta que las laterales.

En el interior, la nave central tiene cubierta adintelada con casetones y las laterales bóveda de arista. La separación de las naves se establece mediante columnas de orden compuesto y sobre ellas entablamento en el que descarga cada arco de medio punto.

La planta de San Lorenzo, a pesar de ser espacialmente longitudinal, produce un cierto efecto visual de centralización en la zona del transepto al penetrar en esa zona la luz de la linterna de la cúpula. Tanto en San Lorenzo, como en la otra iglesia de planta basilical, el Santo Spirito, utiliza el bicromatismo para enfatizar esa perfección geométrica del diseño que tanto debe a la perspectiva. En San Lorenzo volvemos a encontrar las pequeñas ménsulas que marcan el módulo, un módulo que en ambas iglesias está basado sobre el círculo inscrito en un cuadrado. En ambas iglesias la columna, al modo clásico, adquiere una importancia de primer orden y, a la vez que se respetan sus proporciones, su altura resulta aumentada mediante la inclusión de un fragmento de entablamento sobre el capitel. Este elemento probablemente lo tomara Brunelleschi de la Basílica romana de Constantino, aunque allí no aparece sobre columnas exentas, y es un elemento que tendrá su proyección en el Renacimiento español.

La Sacristía vieja de San Lorenzo fue construida entre los años 1419 y 1422 por Filippo Brunelleschi como anexo a la Basílica de San Lorenzo. Fue la primera capilla funeraria de los Medici. Se la conoce como vieja para distinguirla de la nueva, construida años más tarde por Miguel Ángel bajo el patrocinio del Papa León X.

Esta obra ha sido considerada como uno de los ejemplos más expresivos de la arquitectura de Brunelleschi, con una gran influencia en otros edificios posteriores de planta central. Se trata de un espacio cúbico cubierto por una cúpula nervada sobre pechinas, a la cual se une al fondo otro espacio similar de planta cuadrada con cúpula, que actúa a modo de ábside. La trama de las pilastras, los marcos de los vanos y los nervios de la cúpula de  pietra serena (arenisca gris) contrastan a su vez con las superfcicies enjabelgadas en blanco y subrayan las relaciones de proporcionalidad simple que aúnan las diferentes partes. Este recurso arquitectónico se verá mejorado en la Capilla Pazzi de Santa Croce.

La sacristía queda dividida verticalmente por tres zonas de idéntico tamaño: la parte inferior de configuración general rectangular, la intermedia con arcos falsos circunscritos por las pechinas y la cúpula esférica, cuyo radio es igual al tamaño de cada una de esas dos zonas sustentantes. Se ha considerado que tal sacristía es el primer espacio de planta central del Renacimiento.

Santo Spirito, Alrededor de 1440, la ilustre familia florentina Frescobaldi encargó su reconstrucción a Filippo Brunelleschi. Brunelleschi diseñó el interior de la Iglesia con las mismas características utilizadas, en 1419, para la reconstrucción de San Lorenzo (la iglesia parroquial de la familia Medici): en forma de crucero latino con tres naves amplias, milimétricamente proporcionadas entre sí, y cuarenta capillas pequeñas y semicirculares, que ocupan todos los espacios libres de ambos laterales de la Iglesia.

Al igual que San Lorenzo, el interior de la Iglesia de Santa Maria del Santo Spirito está considerado como el paradigma de la arquitectura renacentista de Florencia. 

La presente desnuda e incompleta fachada de Santo Spirito no puede representar en el lo más mínimo la perfección de su interior, con una sucesión de gráciles arcos sustentados por treinta y cinco esbeltas columnas con capiteles corintios de piedra franca en color gris, que producen la impresión de encontrarse ante un elegante pórtico interior griego.

En 1444 empezaron las obras de reconstrucción, supervisadas por el propio Brunelleschi. Tras su muerte, las obras se paralizaron hasta 1452. A continuación, los prestigiosos arquitectos y escultores toscanos Antonio Manetti, Giovanni da Gaiole y Salvi D’Andrea, seguidores de Brunelleschi, condujeron las mismas, introduciendo algunas variaciones en el diseño original. 

La capilla Pazzi, comenzada en 1429, fue pensada como salda capitular y oratorio privado de la familia homónima. Brunelleschi hubo de adaptarse, en cuanto a la planta, a las condiciones espaciales del solar, cercano al muro perimetral de la iglesia de la Santa Croce y a otras construcciones conventuales. El pórtico fue añadido después de su muerte, aunque probablemente siguiendo algún diseño suyo para la fachada.
El modelo evidente del cual partió para construir esta capilla fue la Sacristía Vieja de San Lorenzo. Pero a diferencia del citado edificio, donde el ámbito mayor se cubría por entero con una cúpula, en la capilla Pazzi su forma rectangular plantea el problema de conciliar el componente longitudinal con la necesidad de centralizar la cubierta. Brunelleschi resuelve este punto construyendo, en los lados más cortos del rectángulo, dos estrechas bóvedas de cañón que contribuyen, junto con los arcos grandes situados en el eje frontal, a sostener la cúpula. La articulación de los soportes se efectúa en el muro mayor rectangular mediante pilastras adosadas, que, salvo en los arcos pequeños centrados en el eje frontal, mantienen siempre la misma distancia entre sí. En la cara interna de la fachada esos intercolumnios alujan ventanas con arcos de medio punto que se repiten en las demás paredes mediante referencias molduradas. El sistema de pilastras se repite en el muro menor, pero aligerado por las ménsulas que se emplea en su lugar bajo los arcos para evitar el recargamiento y para reforzar la semejanza entre los lienzos laterales de la capilla y los del centro de los muros menores, lo cual provoca una inevitable reflexión sobre la escala y el tamaño. Las pilastras sostienen un entablamento que recorre el perímetro de los dos espacios unificándolos y que concuerda en parte con un banco continuo situado en la base del espacio mayor. El suelo está dividido en fragmentos mediante franjas lineales que, centradas en los ejes de las pilastras, visualizan en planta lo que ocurre en alzado. 
El pórtico fue terminado después de la muerte de Brunelleschi, este pórtico establece una gradación espacial entre el interior y el exterior y produce una tamización lumínica. Las columnas corintias exentas de lada que da al patio se trasforman en pilastras adosadas en la parte del muro. Ambas hileras sostienen un entablamento en el cual descansa una bóveda de medio cañón. En el centro de ésta se inscribe una pequeña cúpula que concuerda visualmente con la que hay sobre el altar, pues está situada en el mismo eje. Mención especia merece la acertada decoración interior de la cubierta: los dos tramos de la bóveda están revestidos de cuadrados de molduras (casetones) en los que se inscriben unos florones; contrastando con ellos, en el casquete semiesférico de la cúpula se adoptaron círculos cerámicos de dimensión decreciente en dirección al cenit de la misma.

Se sabe que Brunelleschi realizó obras de carácter laico, privado o comunal, aunque existe poca documentaciónal respecto. Parece seguro que intervino en la segunda planta del palacio de la Parte Güelfa pero es más dudosa su participación en el proyuecto del palacio Pitti.

Palazzo Pitti, empezado por Brunelleschi pero terminado posteriormente en un acabado manierista.

León Battista Alberti
(Génova, 1404-Roma, 1472) Arquitecto, teórico del arte y escritor italiano. Alberti fue, con Leonardo da Vinci, una de las figuras más representativas del ideal del hombre del Renacimiento, ya que reunió en su persona todos los conocimientos y habilidades de la época: erudito, humanista, escritor, arquitecto, escultor, pintor, cortesano y hombre de mundo. 

Hijo natural de un mercader florentino, se educó en Padua y Bolonia, antes de trasladarse a Roma en 1432 para desempeñar un cargo en la corte pontificia. Su contacto en Roma con los monumentos de la Antigüedad clásica dio pie a uno de sus primeros escritos: Descriptio urbis Romae (1434), primer estudio sistemático de la Roma antigua. Ese mismo año regresó a Florencia, donde trabó amistad con los grandes artistas del momento, de Brunelleschi a Donatello y Masaccio. A Brunelleschi dedicó precisamente su tratado Della pittura (1436), en el que se describen por primera vez las leyes de la perspectiva científica, además de dar una visión naturalista del arte de la pintura. En Florencia, Alberti trabajó como arquitecto para la familia Rucellai, con obras como el palacio Rucellai y el templete del Santo Sepulcro, que basan la belleza en la exactitud geométrica de las proporciones. En la primera de estas obras, Alberti combinó la geometría con la superposición de los órdenes clásicos, creando un modelo muy imitado de palacio renacentista. También se le debe la fachada de la iglesia gótica de Santa Maria Novella, en la que unió el característico taraceado de mármoles toscano a la sugestión de las figuras geométricas. 

En Roma, adonde se trasladó por deseo expreso del papa Nicolás V, redactó De re aedificatoria, un completo tratado de arquitectura en todos los aspectos teóricos y prácticos; sobre la sección áurea y la utilización de las formas geométricas básicas: el cuadrado, el rectángulo, el triángulo y el círculo. 
Posteriormente se desplazó a Rímini, donde construyó el Templo Malatestiano, y a Mantua, donde se le deben las iglesias de San Sebastián y San Andrés. Estas obras, que constituyen la síntesis de sus criterios arquitectónicos, se convirtieron, junto con las de Brunelleschi, en los grandes modelos del arte constructivo renacentista. También escribió un tratado sobre la escultura (De statua) y algunas obras de perspectiva y matemáticas. 

Fachada de Santa Maria Novella, Florencia. Leon Battista Alberti (1404-1472); 

alrededor de 1456-70
En la fachada de la iglesia de S.Maria Novella es verificable la proporción 2/3 entre el ancho y la altura de la puerta central. 

En la planta de la iglesia de S.Andrea la proporción 2/3 inscribe el transepto entero. 

Palazzo Rucellai, LB.Alberti, Florencia

Construido entre 1446 et 1451 por Bernado Rossellino, desde un diseño de Leon Battista Alberti, para Giovanni Rucellai, miembro de una gran familia florentina, emparentada con los Strozzi y los Médicis. Los Rucellai debían su nombre y su fortuna a la importación desde oriente de un liquen, la rocelle, de donde se extrae un tinte rojo. Su emblema es una vela hinchada por el viento; la podemos encontrar representada sobre el friso del primer piso. 

En la fachada del palazzo Rucelai (en el alzado según el primitivo proyecto) la proporción 2/3 ha sido verificada entre el ancho y el alto de los arcos externos de las ventanas centrales. 

Michelozzo Michelozzi

(Florencia, 1396- id., 1472) Arquitecto y escultor italiano. Se formó con Brunelleschi y fue discípulo y colaborador de Donatello. Construyó, entre otras obras, los claustros, la iglesia y la biblioteca de San Marcos (1437-1452) y el gran palacio de los Médicis (1444). Divulgó el nuevo estilo renacentista florentino por la Lombardía (Banco Médicis y Capilla de los Portinari en San Eustorgio, Milán, 1462). 
Capilla Portinari, frescos de Vicenzo Foppa. Sarcófago de Giovanni di Balduccio. Planta cuadrangular rematada con una cúpula inserta en una estructura  poligonal que la recubre y la protege, algo muy típico en la arquitectura cupulada lombarda; con un pequeño ábside cuadrado con cúpula. También se le atribuye a Filarete.

Palazzo Medici-Ricardi, de Michelozzo

En su fachada alterna un revestimiento modulado hacia el exterior, con el sillar liso y luego el ladrillo. Con esta solución, que equivale a una interpretación del castillo medieval desde la óptica renacentista, sienta las bases de un modelo de palacio florentino que se repetiría con posterioridad. Por lo general la distribución de este tipo de construcción es geométrica y para aligerar la estructura se crean galerías o abren grandes ventanas.
El patio del palacio, de planta cuadrada, se inserta en la tradición mediterránea de edificios con un espacio central descubierto que actúa como distribuidor de las distintas dependencias y procura a la vez una atmósfera de quietud y sosiego al constituir un reducto aislado de los ruidos de la calle. En este caso, en el pórtico de la planta baja se adoptó una cubierta de arista que está sostenido, en las caras externas, por arquerías apoyadas en columnas corintias. La altura de éstas con respecto a las medidas tipificadas más tarde para dicho orden resulta un poco corta. El friso que está sobre los arcos no descansa directamente en ningún soporte, sino en las claves de aquéllos, a diferencia de las soluciones que se impondrán más tarde. También el predominio del muro en el primer piso contrasta con los procedimientos usados en palacios construidos posteriormente en los que con frecuencia este nivel muestra aberturas similares a las de la planta inferior.
Biblioteca del Convento de San Marco y claustro, de Michelozzo
Benedetto da Maiano 
(Maiano, 1442 - Florencia, 1497) Arquitecto y escultor italiano. Hermano y discípulo de Giuliano da Maiano. Fue uno de los grandes maestros de la escultura renacentista toscana del s. XV. Se inició como escultor en madera y se especializó con posterioridad en la talla del mármol. Sus obras más notables son el púlpito de la Santa Croce en Florencia, la pila de mármol en la sacristía de Loreto y la tumba de F. Strozzi en Santa Maria Novella. Construyó con su hermano Giuliano la iglesia de Santa Maria delle Grazie de Arezzo.

Palazzo Strozzi, 1489
Último construido de los grandes palacios privados del Renacimiento florentino, queda como una de los más bellos. Fue comenzado en 1489 y acabado en 1504, 

Antonio da Sangallo el Viejo

(Antonio Giamberti, Florencia, c. 1455- id., 1535) Arquitecto italiano. Hermano de Giuliano, fue su colaborador durante años. Como arquitecto militar, participó en la restauración del Castel Sant'Angelo (Roma) y en las fortificaciones de Civitacastellana. Desde 1518 se estableció en Montepulciano, donde dejó algunas de sus obras más conocidas: la iglesia de San Biagio y numerosos palacios. Su obra se inspiró en la armónica severidad romana y en los ideales de Rafael y Bramante.

Chiesa di San Biagio, consagrada por el papa Clemente VII en 1529, Tiene una planta de cruz griega con cúpula e integra todo el vocabulario arquitectónico clásico: frontones, tímpanos, frisos con triglifos y metopas y nichos con venera y frontón.

Santa Maria della Consolazione, Todi
La ejecución de la obra corrió a cargo de un arquitecto casi desconocido, Cola da Caprarola, aunque tembién intervino posiblemente Baldassare Peruzzi. Su construcción comenzó en 1508 y  todavía en 1586 se construía el tambor con la cúpula. El edificio recuerda mucho el diseño de planta centralizada con cúpula de Leonardo, o el proyecto diseñado por Bramante para San Pedro de Roma.

El edificio tiene planta de cruz griega: un bloque central de planta cuadrada es construido entre cuatro mazizas pilastras angulares; entorno al bloque central se reagrupan cuatro ábsides semicupulados que forman los brazos de la cruz y que delinean el perímetro de la iglesia. Vista por fuera, la iglesia está decorada con un doble orden corintio. La sucesión alternante de los frontones triangulares y curvos de las pequeñas ventanas  confiere ritmo al exterior del edificio. 

Los cuatro ábsides son rematados con otras tantas semicúpulas que circundan en la base la gran terraza cuadrada que està encima del gran bloque de planta cuadrada. La gran cúpula a tambor, está coronada con una linterna a más de 60 metros de altura.
BRAMANTE. 

Donato d'Angelo Bramante, (Monte Asdruvaldo, actual Italia, 1444-Roma, 1514) Arquitecto y pintor italiano. 

Fue el mayor arquitecto del Renacimiento italiano entre los siglos XV y XVI, heredero de Brunelleschi y Alberti e inspirador de muchas de las grandes figuras de la arquitectura posterior, de Sansovino a Antonio de Sangallo el Joven. 

Aprendió de Brunelleschi y Alberti el arte de la creación de espacios armoniosos y proporcionados, y añadió al estilo de aquéllos un interés nuevo por la perspectiva que le llevó a crear singulares efectos de profundidad y espacio en sus obras. Un ejemplo emblemático de ello es el templete de San Pietro in Montorio, en Roma, una pequeña construcción circular en el centro de un patio rectangular, proyectada para ser el centro de un recinto porticado que debía acentuar sus efectos escenográficos. 

Se formó probablemente en Urbino, y en 1477 está documentada su presencia en Bérgamo, trabajando en la decoración al fresco del palacio del Podestà. En 1480 se estableció en Milán, donde desplegó una gran actividad como pintor y arquitecto que puede sintetizarse en el impactante Cristo a la columna y, sobre todo en la construcción de Santa Maria presso San Satiro, donde dotó al coro, de pocos centímetros, de una gran sensación de profundidad. 

En 1499, tras la caída de Ludovico el Moro, se trasladó a Roma, donde trabajó principalmente al servicio del papa Julio II. En 1503 proyectó el patio del Belvedere y en 1506 se hizo cargo del proyecto de la nueva basílica de San Pedro. Ninguna de las dos obras se llevó a cabo tal como Bramante había previsto, pero la genialidad de las soluciones por él propuestas imprimió una nueva orientación, más monumental y escenográfica, a la arquitectura del Renacimiento. Intervino también en la sistematización de algunos barrios de Roma, ofreciendo con su palacio Caprini un nuevo prototipo de residencia urbana.

Templete de San Pietro in Montorio, Roma, 1502. 

Una de sus primeras obras romanas es un pequeño templo circular cubierto por una cúpula semiesférica, quizá inspirado en el desaparecido Templo de la Sibila, en Tívoli. Esta obra, con sus superficies desprovistas de ornamentos, representa el momento culminante de la arquitectura del renacimiento, y en ella Bramante se acerca como nadie al espíritu clásico, combinando los ideales romanos de severitas y dignitas (austeridad y decoro) con la elegancia y la vitalidad del cinquecento italiano. 
Santa Maria delle Grazie, Milan, Donato Bramante (1444-1514)
En 1492, al final de las naves góticas con crucerías que había levantado anteriormente Guiniforte Solara, Bramante aplicó un amplio crucero de planta cuadrada, con ábsides semicirculares en los extremos, y, siguiendo a Brunelleschi en el plano de la Sacristía Vieja florentina, lo prolonga en otro cuadrado menor destinado al coro de la comunidad dominicana. Cubre el mayor con pechinas sobre cuatro coronas circulares, decoradas con apliques de barro cocido y pintado al gusto lombardo, que levantan a considerable altura un tambor y cúpula con linterna. Exteriormente el tambor lleva una galería de columnas, que en parte enmascaran la cúpula, solución que, perfeccionada, aplicará a su proyecto vaticano. 

Santa María presso San Satiro, Milan

En su proyecto para la iglesia de Santa Maria presso San Satiro (1488, Milán) consiguió resolver las dificultades que presentaba el solar utilizando, por primera vez en la arquitectura, un juego perspectivo o trampantojo en las pinturas del presbiterio fingido, que falsea las proporciones de la iglesia y procura una sensación de profundidad insólita. 

Giulio Romano
Nació en Roma entre 1492 y 1499. Con diez años entró a trabajar en el taller de Rafael, del que en pocos años pasó a ser el colaborador principal. Auxilió al genial artista en la decoración de las Estancias del Vaticano y aunque su trabajo es difícil de discernir en el conjunto del taller rafaelesco, se le atribuye una importante colaboración en la realización de los frescos alusivos a Heliodoro, El incendio del Borgo y Constantino. Entre 1518 y 1519 se encargó, con su maestro, de la decoración de la logia del papa León X en el Vaticano. Giulio se ocupó de trasladar las escenas bíblicas que proyectaba Rafael, y de la dirección de parte de los pintores. Por esta misma época participó junto a su protector en la realización de numerosas obras de caballete. Su primera gran obra personal es la Lapidación de San Esteban (1519-21). A la muerte de Rafael en 1520, Giulio heredó la dirección del taller junto a Francesco Penni. Continuó la decoración de la Sala de Constantino en el Vaticano, para la que realizó la Batalla de Constantino, en que explota las cualidades del clasicismo de Rafael. Los estudios de Giulio para la ocasión revelan un fuerte interés por la arqueología. Al tiempo que realizaba estas obras, se ocupó del diseño de varias villas romanas para clientes de relieve como el Cardenal Julio de Médicis, futuro papa Clemente VII, para quien realizó la villa Madama. Desde 1522 el marqués y duque de Mantua, Federico II Gonzaga, requería sus servicios. En 1524, ante la perspectiva de ser encarcelado por Clemente VII por haber ilustrado los sonetos amorosos del Aretino, Giulio huyó a Mantua. Fue nombrado ministro de obras públicas y colmado de honores, por lo que ya no volvió a salir del ducado. Como fruto de este patronazgo, Giulio se ocupó de todo, construcciones palaciegas como el Palazzo Te o el Ducal, obras de ingeniería y saneamiento, o decorados de teatro y grandes programas decorativos al fresco. Acusó en estos años la influencia de Mantegna, pero, sobre todo, imitó el arte clásico. Plena de manierismo, su pintura destaca por su gran inventiva, su gusto caótico y su afición al ilusionismo en la perspectiva. Sin embargo, será más apreciado por los numerosos dibujos que realizaba como preparación, henchidos de mayor atrevimiento y habilidad técnica. Destacan entre sus obras los frescos sobre la Guerra de Troya y la Historia de Diana, así como los frescos de tema mitológico del Palazzo Te. Falleció en Mantua el 1 de noviembre de 1546. Sus trabajos influirán en los autores del clasicismo barroco del siglo XVII, en especial a través de los numerosos grabados que circularon realizados a partir de sus dibujos.

Palazzo Té, Mantua
Giulio Romano, discípulo de Rafael, ideó para el palacio Té en Mantua un edificio de una sola planta organizado en torno a un patio central cuadrado. En el pórtico que actúa como espacio de transición entre el patio del palacio y del jardín. La anchura de su bóveda de cañón supuso una audacia constructiva sin precedentes, sobre todo porque se basa en arquerías que descansan, por un lado, en sólidos pilares articulados en pilastras en sus esquinas, y por otro, en grupos de cuatro columnas toscazas. La complejidad visual de este último sistema de soportes crea un diagrama luminoso y espacial que acentúa la componente sorpresiva del recorrido longitudinal sobre el eje mayor.

Sin embargo, el jardín cerrado de la parte posterior estaba rodeado de alas edificadas que formaban una semicircunferencia a la altura del eje mayor del palacio. Sobre ese mismo eje, en la fachada del jardín, se marca un cuerpo central coronado por un frontón que cobija un amplio atrio. Romano, que perteneció de lleno a la corriente manierista, sacó partido de la variedad de la organización mural y del tratamiento del almohadillado. Los ritmos creados en este caso por los vanos y las columnas son de una apreciable serenidad que pasa a ser agitación en otras partes del edificio.
LA BÁSILICA DE SAN PEDRO DEL VATICANO 

A mediados del 1400, el papa Nicolás V decidió restructurarla y confió dicha tarea (1452) a Bernardo Rosselino. Tras el fallecimiento del pontífice, en el 1455, las obras fueron interrumpidas casi por completo hasta la época del papa Julio II, quien las puso en manos de Bramante. Este se ganó el título de maestro de las ruinas al demoler por completo la antigua iglesia y la construcción edificada por Rosselino. 

El 18 de abril de 1506 se puso en marcha la construcción de la nueva basílica, concebida por  Bramante con una planta de cruz griega y una gran cúpula central; sin embargo, a su muerte, en 1514, sólo se había logrado edificar los cuatro pilares centrales con sus relativos arcos de unión. Estos últimos condicionaron todas las sucesivas intervenciones. Rafal fue el encargado de proseguir con los trabajos. Dejó de lado la arquitectura central de Bramante y puso en marcha un majestuoso proyecto con planta de cruz latina. Rafael falleció en 1520 pero su obra fue continuada por Antonio de Sangallo. A partir de 1547 las obras pasaron a estar bajo la dirección de  Miguel Angel Buonarrotti, que volvió a adoptar la concepción de planta central de Bramante al imaginarse la basílica como un templo aislado en medio de una plaza.

A la muerte de Miguel Angel casi se había logrado terminar el cimborrio sobre el que Giacomo della Porta y Domenico Fontana erigieron (1588-1589) la gran cúpula concebida por Buonarroti. A partir de 1607, Carlo Maderno completó definitivamente la obra, transformando por deseo de Pablo V la planta de cruz griega en otra de cruz latina a la que añadió tres arcadas y el pórtico de la entrada y realizó la fachada. Terminada en 1612, la basílica fue consagrada por Urbano VIII en el 1626. Actualmente tiene una longitud de 186 metros, una superficie de 15.160 metros cuadrados y la altura de su cúpula es de 119 metros.

EL PALACIO FARNESE, ROMA.

El proyecto originario del palacio se debe a Antonio de Sangallo el joven, por encargo del cardenal Alejandro Farnesio (futuro papa Pablo III), que entre el 1495 y el 1512 compró el palacio Ferriz y otros edificios que se encuentran en el área. Los trabajos, iniciados en el 1514, se interrumpieron por el saqueo de Roma en el 1527 y fueron retomados en el 1541, tras el acceso al papado del cardenal Farnesio con modificaciones sobre el proyecto originario a cargo del mismo Sangallo.

Tras la muerte de Sangallo en el 1546, los trabajos prosiguieron bajo la dirección de Miguel Angel: a él parece deberse la cornisa que delimita superiormente la fachada, el balcón sobre el portal central con y el acabado de gran parte del patio interior. La muerte del papa interrumpe nuevamente los trabajos en el año 1549.

Otros trabajos fueron efectuados por Ranuccio Farnese, sobrino del papa, entre el 1565 y su muerte en el 1575, dirigidos por Vignola. Por último, a Giacomo della Porta, llamado por el segundo cardenal Alessandro Farnese, otro sobrino del papa, se debe la parte posterior con la fachada hacia el Tevere, completada en el 1589 y que habría debido ser ligada con un puente nunca realizado con la Villa Chigi (o "Farnesina"), adquirida en el 1580 sobre la orilla opuesta.

El palacio se encuentra en una plaza adornada por fuentes que reutilizaron bañeras de granito provenientes de las termas de Caracalla. La fachada, en ladrillos con aristas en travertino (56 m de lado), se articula en tres pisos. Las 13 ventanas de cada piso presentan diferentes decoraciones y las del piso noble están coronadas de frontones alternativamente curvilíneos y triangulares. Una reciente restauración ha sacado a la luz una decoración obtenida con el uso de ladrillos amarillos y rojos en alguna parte de la fachada.

Il Gesú, Roma
En la fachada podemos ver algunas de las características más destacadas del Barroco posterior. Ésta no fue realizada por Vignola, que fue apartado de las obras en 1573, que fueron continuadas por Giacomo della Porta, discípulo de Miguel Ángel, el cual rediseña la fachada. Esta era en un principio más horizontal y oblonga, con las pilastras más destacadas y realzada la nave central. La fachada realizada es más vertical, con menos resalte de las pilastras y menos destacada la nave central. Ambas fachadas eran de dos pisos, coordinados mediante el uso de aletones. Los aletones son un elemento de enmascaramiento, utilizado para articular el piso inferior con otro superior de menor anchura, ocultando los machones que llevan el empuje de las nuevas fachadas.

La fachada se articula mediante pilastras y el ritmo exterior reproduce el ritmo interior, reflejando la distribución de las naves. La parte central se encuentra destacada mediante el uso de medias columnas y un doble frontón doble, en el que un frontón curvo engloba a otro recto (los frontones englobados serán característicos del Barroco posterior), marcando el eje axial. Existe un cierto dinamismo en la fachada, pero esta sigue siendo bastante plana, únicamente con un ligero movimiento en el frontón y el ritmo generado a través de las pilastras. Esta obra será el prototipo usado durante el primer tercio del siglo XVII, en el uso de las pilastras y nichos.
Fra Andrea Pozzo: Glorificación de San Ignacio (1691-1694). Techo de la Iglesia de San Ignacio  (Il Gesù) en Roma.

Una de las más importantes obras de este maestro de la perspectiva barroca es el fresco que adorna el techo de la Iglesia de San Ignacio en Roma, representando el espíritu misionero de la Compañía de Jesús. Dios Padre proyecta la luz sobre el Hijo, quien la transmite hacia San Ignacio, del cual parten cuatro rayos que se dirigen a los cuatro continentes.

En su tratado Prospettiva de' pittori et architect (Roma, 1683-1700), Pozzo demostraba cómo se puede representar el espacio irregular en un plano mediante el uso de alas oblícuas. Pozzo subrayó las posibilidades teóricas de la perspectiva geométrica y se interesó en la situación del punto focal. En la Iglesia de San Ignacio el círculo de marmol rojo en el suelo de la iglesia sirve como punto focal para ver el techo. Trató de encontrar un punto focal de la perspectiva fuera de la vista del observador, desplazándolo a un lado, creando así un efecto más realista. 

Palladio
(Padua, 1508-Maser, actual Italia, 1580) Arquitecto italiano. El que había de ser uno de los mayores arquitectos de la Italia del Renacimiento, llamado a tener una proyección internacional muy superior a la de la mayor parte de sus coetáneos, fue hijo de un molinero y se formó como cantero, profesión que ejerció en Vicenza en su juventud. 

Hacia 1537, un acontecimiento fortuito cambió su destino: el literato Gian Giorgio Trissino le encargó la construcción de su villa en Cricoli, cerca de Vicenza, lo introdujo en los ambientes culturales más selectos del Véneto y le impuso el nombre de Palladio. Además, lo llevó consigo en una serie de viajes, en particular a Roma (1541, 1545, 1547, 1549), que permitieron al artista entrar en contacto con la obra de los mejores arquitectos vivos y estudiar, con una precisión casi arqueológica, los edificios de la Antigüedad. El conocimiento de estas realizaciones y el estudio del tratado de Serlio formaron su estilo, absolutamente clasicista, pero muy innovador al mismo tiempo con respecto a lo que se hacía por entonces. 

En 1549, el Concejo de la ciudad de Vicenza le encargó la reconstrucción de las logias del palacio de la Ragione, conocido como la Basílica; era una obra problemática a la que hasta entonces no había logrado dar solución satisfactoria ningún arquitecto. Palladio optó por revestir las antiguas estructuras con una envoltura clasicista, y el éxito de la obra fue tal que desde aquel momento se convirtió en el arquitecto preferido de la aristocracia de Vicenza, ciudad en la que construyó importantes palacios. 

Entre las décadas de 1550 y 1570 se sitúa el aspecto más conocido y admirado de su producción: las villas de los alrededores de Vicenza (de La Rotonda a La Malcontenta), en las que aplicó por primera vez el esquema del templo clásico a un edificio civil. Casi todas ellas presentan un bloque central, la zona residencial, a la cual precede una o varias fachadas a base de pórtico y columnas, y flanquean las alas bajas, que son los edificios agrícolas. 

A partir de 1566, desarrolló gran parte de su actividad en Venecia, donde se le deben, entre otros edificios, las iglesias de San Giorgio Maggiore y del Redentor. Su última obra maestra fue el Teatro Olímpico de Vicenza (concluido por Scamozzi), en donde intentó recrear un teatro romano. Fundamentales para la difusión de su obra fueron sus Cuatro libros de la arquitectura (1570), uno de los textos teóricos y prácticos más difundidos del Renacimiento, en el que se incluyen ilustraciones de sus edificios.

En la Basílica de Vicenza, la ciudad de Palladio por su legado monumental, envuelve el grandioso salón gótico de la administración comunal con una doble galería porticada de arcos sobre dinteles (arcos serlianos, -también aclamados como motivo palladiano-) en la que alternan en divergencia manierista columnas toscanas y jónicas con otras gigantes, en limpia cabalgada sin apliques plásticos, salvo las estatuas acróteras sobre la balaustrada.

Palacio Chiericati
El desafío que para Palladio supuso la articulación de las esquinas del Palacio de la Razón le condujo probablemente a la idea de organizar en este caso la separación entre el cuerpo central y los laterales mediante grupos de cuatro columnas en la planta baja, dos de las cuales avanzan formando parte del antecuerpo, mientras las dos restantes retroceden para integrarse en el plano posterior. El ostensible empleo de dos columnas ensambladas junto a diversos intercolumnio muy cercanos constituían una decisión heterodoxa respecte a los cánones clásicos, pero preparó el camino a fecundas innovaciones adoptadas en el siglo siguiente. El predominio de elementos arquitrabados en la fachada se contrapone al uso lateral de arcos tanto en el orden inferior como en el superior.
Ampliació conceptual sobre Palladio
El ambiente humanista del cinquecento italiano brindó a Palladio la oportunidad de concebir un modelo ideal de arquitectura, basándose en el estudio y aplicación de las proporciones a la composición, convencido de que éstas deberían ser tan agradables a la vista como las escalas musicales lo eran al oído. Palladio tomaría los preceptos vitruvianos: firmitas (solidez), utilitas (utilidad), venustas (gracia y belleza), para reinventarlos en la Villa Rotonda; obra en que las partes y el todo, el todo y el paisaje, se integran en una sola cosa.
Giangiorgio Trissino fue quien dio el seudónimo de Palladio a Andrea di Pietro, en alusión a Tauro Emiliano Palladio, autor del Opus Agriculturae (siglo IV a. C.)1. El joven Andrea trabajaba como cantero en la villa de Trissino al tiempo que laboraba para el taller de Giovanni da Porlezza en Contrà Pedemuro. Trissino descubrió en Andrea un talento natural hacia la arquitectura por lo que decidió guiarlo en su formación de arquitecto. Con el tiempo lo introdujo al círculo de humanistas y patricios de Vicenza y le ayudó a obtener sus primeros encargos, como fue el proyecto de reconstrucción de la Basílica (Palazzo della Ragione, 1546-49), uno de los edificios más célebres de Vicenza.

De sus viajes a Roma, El Pantheon le brindaría la mejor lección sobre el significado de la forma en arquitectura, pues el principio constructivo de su bóveda corresponde fielmente a la expresión arquitectónica de su forma y no hay manera de substraer la una de la otra o de comprender la una sin la otra. Justamente del Pantheon tomaría el arquetipo de su pronaos para apropiarlo a las loggie (plural de loggia) de la Rotonda, transformando su significado sacro en motivo secular. 

Palladio se abocó sólo a la arquitectura a diferencia de los humanistas cercanos a él como Serlio, los Cornaro, Trissino y Daniele Barbaro, que practicaban y dominaban varias disciplinas a la vez. Su amistad con Daniele Barbaro no se basaba en la supremacía de esta ciencia, sino en su talento como arquitecto, que al paso del tiempo le hizo ganar su confianza para construir varias iglesias en Venezia (San Giorgio Maggiore, el Convento della Carità, Il Redentore y S. Maria della Presentazione) aprovechando la influencia que monseñor de Aquileia ejercía en aquella diócesis. 
Monseñor Paolo Almerigo (1514- 1589), a los 14, inició su carrera eclesiástica al obtener del Papa Clemente VII una prebenda de la Catedral de Vicenza para realizar sus estudios. Durante su estancia en Padova, y por recibir la orden sacra, se vio envuelto en una grave denuncia por homicidio que lo llevó a la cárcel de Venezia por más de dos años. A penas salido de ésta se vio envuelto en otra controversia la cual, tras una larga disputa, le aportaría la no despreciable suma de 500 ducati, que serían, como dice Mantese “ciertamente útiles a la realización de la villa Rotonda”. Palladio describió a Paolo como un gentil hombre, refrendario de dos papas (Pío IV y Pío V), que después de haber vagado por muchos años, y muertos todos los suyos, se repatría a Vicenza, donde para su solaz habitó un terreno suburbano en el monte. Paolo tuvo un hijo natural que como tal no tenía derecho a la primogenitura, por lo que nombró heredero universal al hijo de su hermano Orazio, su sobrino Virginio, pero al morir éste no tuvo más opción que legitimar a su hijo Almerigo. Al morir Paolo en una de las estancias al piano terra de la Rotonda, sin haberla concluido, la dejó en herencia a su hijo quien, debido a su mala administración, al poco tiempo se vio obligado a la venderla a los hermanos, Odorico y Mario Capra.

Al traducirse al inglés la obra de I Quattro Libri, primero por el arquitecto veneciano, Giacomo Leoni en (1715) y después por el arquitecto inglés, Isaac Ware (1738), fue adoptada como la Biblia del nuevo estilo en la Inglaterra del siglo XVIII. 

La primera villa con loggia fue la Chiericati (1547-54), acusando su intercolumnio central un incremento de medio diámetro de columna. La villa Cornaro (Treviso, 1551-53) presenta en sus dos fachadas la doble logia sobrepuesta. La villa Pisani (Padova, 1552-55) repite la doble loggia. El Palazzo Antonini (Udine, 1552-56) también repite el esquema de la doble loggia, sólo que su modulación no corresponde a la organización espacial interna. En la villa Badoer (Rovigo, 1556-63) ensayó la solución de barchesse (granero). La villa Foscari (Venezia, 1558-60) tiene una loggia elevada a la que se accede por escalinatas laterales. La villa Emo (Treviso, 1559-65) tiene una loggia remetida, a cuatro columnas. La loggia de la villa Valmarana (Vicenza, 15563-66) sale de todo orden, en nada se asemeja a su ilustración en I Quattro Libri. Como si fuese la síntesis de las ideas exploradas en estas obras, Palladio ensayaría un principio distinto para integrar las loggie de la Rotonda; trazando en el centro de su sala circular los ejes axiales de composición, cuya doble simetría fuga a los puntos cardinales del paisaje. 

La Rotonda
Vitruvio decía que para dar comodidad al acceso de la cella (recinto sagrado interior) en los templos, debía de incrementarse el intercolumnio central de sus pórticos. Palladio descubre el significado formal de esta regla funcional al proyectar la modulación de las loggie al segundo plano de fachada, abriendo ligeramente su intercolumnio central, para así integrar armónicamente ‘el todo. 

Aquí presentamos, una interpretación idealizada de la planta que nos ayudará a comprender sus proporciones y trazo armónico. 

1. Todo el conjunto –hasta el límite de las escalinatas– se inscribe en un gran cuadrado(a).

2. El cuadrado que limita el cuerpo principal está inscrito por el cuadrado (b) que forman los puntos extremos de los ejes axiales al pie y centro de escalinata. El trazo de este cuadrado tiende a coincidir con las bases de las columnas extremas, estableciendo una relación armónica entre las aristas del cuerpo principal, los extremos de las loggie y el arranque de las escalinatas. 

3. Apoyado en la nariz del último escalón de la loggia sobre los ejes axiales, se forma el cuadrado (c), cortando a 45º las estancias grandes y pasando por un extremo de las chimeneas.

4. Partiendo de las intersecciones de las diagonales con el cuadrado (c), trazamos ahora el cuadrado (d), el cual permitió a Palladio tener el control de las proporciones de todas las estancias durante la construcción del piano nobile. Nótese cómo su trazo tiende a ser rasante a las jambas (paños) de las puertas de las estancias chicas, lo que tal vez explique su disposición desfasada de los centros de muro.

5. El trazo del cuadrado del núcleo sólo pudo verificarse en la etapa constructiva de cimentación. Una vez levantados los muros, su trazo quedaba regido por el cruce de los ejes axiales, cruce que a su vez sirvió para el trazo de la sala circular. El núcleo se puede inscribir en un cuadrado teórico (e) uniendo los puntos de los ejes axiales. Nótese como su trazo tiende a ser armónico al rasar los vanos interiores de las puertas de las estancias grandes y chicas.

6. Trazando una diagonal en cualquiera de las estancias grandes, apoyada en su esquina exterior, observaremos que coincide con el centro de la columna extrema de la loggia opuesta, pasando por una esquina del corredor y del vano de puerta de la estancia chica. Regresando a la esquina de la diagonal, corriendo ahora una perpendicular a la logia adyacente, veremos que el trazo tiende a coincidir con el punto extremo de la alfarda de la escalinata, tocando la arista del pilar lateral de dicha loggia.

7. Trazando ahora una diagonal en cualquiera de las estancias chicas y prolongándola al interior, veremos cómo tiende a coincidir con la esquina puesta del cuadrado (d). Llevando ahora una perpendicular a la diagonal, en su punto de apoyo, veremos cómo coincide con el eje axial en el punto de arranque de la escalinata (lateral), rasando el vano de ventana de la estancia grande y la arista interna del pilar de la loggia. 

8. Otro trazo interesante es el cuadrado (e) que forman los puntos centrales de los umbrales de acceso, inscribiendo al cuadrado del núcleo. Cualquiera de sus lados tiende a ser coincidente con una de las jambas de las puertas de acceso a las estancias.

Estos son los trazos más sencillos de identificar por lo obvio de su construcción, sin embargo, daremos a continuación un criterio de análisis geométrico para que el lector explore por cuenta propia la planta.

Trace en una hoja de papel transparente (tipo albanene) dos ejes ortogonales entre sí. Colóquela sobre la ilustración de la figura 8 haciendo coincidir estos ejes con los ejes axiales de la figura. Gírela lentamente –en cualquier sentido– sin perder el centro de figura hasta que uno de los ejes ortogonales pase por los centros de las columnas extremas de las loggie opuestas. Nada de lo que descubra deberá sorprenderle, pues después de todo, sólo estará corroborando el principio de la belleza proporcional, donde el todo y las partes se corresponden mutuamente.

CONCLUSIONES

La imagen de la Rotonda cautivó no sólo a los vicentinos sino a un vasto público de turistas que comenzó a visitarla a partir del ochocientos. Sus proporciones y disposición encierran el secreto de su belleza enigmática que impacta a la vista; el sentido que en última instancia nos permite apreciar y juzgar la arquitectura. La música, a diferencia de la arquitectura, no se puede transmitir como totalidad porque ella es creación que se recrea, en tanto la arquitectura es tan sólo creación. La Rotonda y la música fueron puestas en escena al unísono en la película Don Giovanni de Joseph Losey (1979), un escenario sui generis que Mozart nunca imaginaría.
La arquitectura renacentista en España

     En el siglo XVI España es la primera potencia mundial. Carlos V es el emperador y Felipe II el rey con el reino más grande del mundo. La nueva estética renacentista prende en España con fuerza, sobre todo en las ciudades más dinámicas, como Sevilla, Madrid, Salamanca, Granada, Alcalá de Henares, Valladolid, Barcelona, Valencia y Toledo. Todo ello gracias a la masiva presencia de artistas italianos en la península, y los frecuentes viajes de los artistas españoles a Italia. Gran parte de Italia pertenece a la corona española. Además, se importan, o se copian, las mejores obras de arte italianas y flamencas.

     En España, el Renacimiento no fue visto como una ruptura con el mundo medieval sino como su continuación natural. En arquitectura nos pervive el estilo isabelino, que se transforma en plateresco. Distinguimos tres periodos: plateresco, purismo y herreriano.

     El primer período corresponde al plateresco, de tradición gótica y mudéjar. Se caracteriza por sus fachadas, que se tratan como si fueran retablos de plateros. Son característicos los paramentos almohadillados, las columnas abalaustradas con capiteles corintios, las pilastras recubiertas de una rica decoración con grutescos, los medallones con cabezas clásicas o de fantasía y, los escudos colocados en las enjutas de los arcos y en los frisos. Las bóvedas son, generalmente, de crucería, aunque también las hay de cañón. Las claves de las bóvedas se decoran con medallones, escudos o rosetones. Los edificios se rematan con cresterías o candelabros. La decoración recubre por entero las superficies, sobre todo en el exterior. Salamanca es el centro neurálgico en donde se encuentran el mayor número, y de mejor calidad, de obras, pero existen tres escuelas: las de Salamanca, Toledo y Burgos. Los arquitectos más importantes son Lorenzo Vázquez: palacio de Medinaceli en Cogolludo, colegio de Santa Cruz en Valladolid, Enrique Egas: hospital de Santa Cruz en Toledo, hospital Real en Santiago, se le atribuye la portada de la Universidad de Salamanca, Alonso de Covarrubias: catedral de Sigüenza, Francisco de Colonia: puerta de la Pellejería en la catedral de Burgos, Diego de Siloé: escalera dorada de la catedral de Burgos, Pedro Gumiel: vestíbulo de la Sala Capitular de la catedral de Toledo, Juan de Álava: iglesia de San Esteban en Salamanca, capilla mayor de la catedral de Plasencia, y Juan de Horozco: San Marcos de León.

     Hay una segunda etapa, en la segunda mitad del siglo XVI, que se conoce como purismo. Se caracteriza por una mayor austeridad decorativa, que se limita a algunos elementos concretos, generalmente de inspiración clásica. Hay un cierto cansancio de la exuberancia decorativa. Además, ahora se conoce mejor la arquitectura italiana y las formas clásicas. El purismo se libera de los últimos convencionalismos góticos, para entrar en el Renacimiento pleno. Se imponen los arcos de medio punto, los almohadillados en los muros, y la decoración se reduce a las puertas y las ventanas. Los edificios adquieren un aspecto más sereno, armónico y equilibrado. Muchos de los arquitectos que destacaron en la etapa anterior lo hacen en esta. Alonso de Covarrubias: fachada del alcázar de Toledo, hospital de Tavera, puerta de la Bisagra, Rodrigo Gil de Hontañón: fachada de la Universidad de Alcalá de Henares, palacio de Monterrey en Salamanca, palacio de los Guzmanes en León. Pero el centro más importante es Andalucía, donde se encuentran Diego Siloé: fachada de la catedral de Granada, Pedro Machuca: palacio de Carlos V en Granada, que es el arquitecto más decididamente clásico, Andrés de Vandelvira: catedrales de Jaén y Baeza, hospital de Santiago en Úbeda, Martín de Gaínza: Capilla Real de la catedral de Sevilla, Pedro de Ibarra: casa de las Muertes en Salamanca, y Diego de Riaño: Ayuntamiento de Sevilla.

     La tercera etapa corresponde al estilo herreriano o escurialense, que se manifiesta en su mayor pureza en El Escorial. Coincide con el reinado de Felipe II, que es su gran inspirador, ya que son sus indicaciones sobre El Escorial lo que termina creando el estilo. El Escorial se inicia en 1563 y se termina en 1584, con el propósito de ser la residencia del rey y el centro de decisión política del imperio. Las obras comienzan bajo la dirección de Juan Bautista de Toledo, pero muere en 1567 y será sustituido por Juan de Herrera, el auténtico artífice de El Escorial y de quien recibe nombre el estilo. El estilo se caracteriza por el predominio de los elementos constructivos, la ausencia decorativa, las líneas rectas y los volúmenes cúbicos. Dominan las formas geométricas simples, pirámides, cubos y esferas. Y predomina la horizontalidad, rota únicamente por las torres de las esquinas y las cúpulas de la basílica. Los tejados se cubren con pizarra, a la manera flamenca. La planta asemeja a una parrilla, aunque en realidad está formada por varios rectángulos. El centro del conjunto está ocupado por la basílica, y formando el ábside de esta se encuentran las dependencias reales. En la fachada predomina el muro sobre el vano, y está estructurada en dos pisos. Es un edificio monumental que representa la grandeza del Imperio español y de su rey. Esté será el arte oficial del reino. Todo esto constituye una auténtica revolución en la arquitectura española, significa la introducción de los postulados manieristas. Los arquitectos más representativos son Juan de Herrera, que además reformó el alcázar de Toledo y la plaza del Zocodover en Segovia, además de supervisar numerosas obras en toda España; y Francisco de Mora que le sustituye como arquitecto oficial cuando muere: San José de Ávila. RENACIMIENTO EN ESPAÑA
___________________________________________________________________
Estilo plateresco, estilo artístico español que floreció durante el primer tercio del siglo XVI, que se corresponde con la primera fase del renacimiento. Aunque sus principales manifestaciones son arquitectónicas, actualmente se estudia como un estilo ornamental y no como un sistema constructivo o artístico con identidad propia. Durante los últimos años del siglo XV y primeros del XVI la situación política española —ausencia de una burguesía consolidada y escasa aceptación del humanismo—, el auge del gótico final y la fuerza de la tradición mudéjar impidieron la implantación del renacimiento italiano. Tan sólo se introdujeron ciertos elementos ornamentales, que podían incorporarse sin dificultad a edificios de tipología gótica.

El término plateresco fue acuñado en el siglo XVII por el escritor español Ortiz de Zúñiga al comparar la minuciosa decoración de este periodo con el oficio de los plateros y orfebres. Sus elementos característicos son las formas ornamentales de candelieri, grutescos, cresterías, bucráneos y putti (cupidos), las columnas abalaustradas rematadas con capiteles corintios o compuestos decorados de modo fantástico, los arcos de medio punto y también los carpaneles de tradición gótica, los medallones con cabezas clásicas en las enjutas de los arcos, las pilastras y los paramentos almohadillados.

Entre los ejemplos más destacados cabe señalar el patio del hospital de la Santa Cruz (Toledo), obra de Alonso de Covarrubias, y la Universidad de Alcalá de Henares (1514-1553, en Madrid). En Castilla sobresale la ciudad de Salamanca, con numerosas e importantes obras platerescas como la fachada de la Universidad (1514-1529), el patio del colegio de los Irlandeses, el palacio de Monterrey (1539-1566) del arquitecto Rodrigo Gil de Hontañón y la fachada del convento de San Esteban (1530-1537), obra de Juan de Álava. Este último también realizó la fachada de la catedral de Plasencia (Cáceres). En Andalucía merece una atención especial el ayuntamiento de Sevilla, obra, entre otros, de Diego de Riaño.

__________________________________________________________________
Palacio de los Duques de Medinaceli en Cogolludo, Guadalajara, fines del s. XV. Plateresco, nombre que recibe el primer renacimiento español.

La primera manifestación de la arquitectura renacentista en España, es el Palacio de los Duques de Medinaceli de Cogolludo (Guadalajara) muestra una simbiosis de estilos. Por un lado, imita con su estructura arquitectónica los palacios del Quattrocento italiano, incluyendo puerta y aparejo de sillería almohadillada. Sin embargo, la crestería y sus ventanales son todavía claramente tardogóticos.

Universidad de Alcalá de Henares, la fachada de la Universidad de Alcalá de Henares, población cercana a Madrid (España), es uno de los testimonios más destacados del plateresco español del siglo XVI. Construida por Rodrigo Gil de Hontañón entre 1541 y 1553, se trata de la pieza más reconocible y representativa de un conjunto arquitectónico que concentra en su fachada principal toda la carga ornamental y figurativa que no encontramos en la sobriedad y desnudez que caracterizan al resto del edificio.

El patio interior es algo posterior (siglo XVII). El cuerpo principal de la fachada es un gran lienzo estructurado en tres paños horizontales por líneas de imposta que marcan el arranque de huecos. Los cuerpos laterales, separados del central por un acusado triple orden vertical continuo, son más bajos y su coronación no responde a ninguna continuidad de líneas compositivas del central, en un claro intento de realzar el elemento que encuadra la portada. Ésta, en efecto, define con fuerza el centro de la composición: tres niveles enmarcados por dobles órdenes clásicos y coronados por un gran motivo heráldico bajo un frontón de remate. El tratamiento ornamental de la fachada se intensifica en altura: pequeños huecos bajos con grutescos, ventanas estandarte de gran riqueza escultórica en la banda central, que casi se tratan como elementos independientes, y una característica galería superior de arcos de medio punto coronada por una balaustrada renacentista con pináculos en correspondencia con los órdenes que articulan la galería.

Claustro de Santo Tomás de Villanueva, el primero según se accede al edificio de la Universidad de Alcalá de Henares; este claustro fue realizado en estilo herreriano según los planos de Juan Gómez de Mora, eminente arquitecto responsable de la construcción de la plaza Mayor de Madrid.

La excepcionalidad del modelo universitario, la aportación histórica a las letras y a las ciencias, unidas a la riqueza de sus edificios determinaron que en diciembre de 1998, la UNESCO declarara la Universidad de Alcalá, Patrimonio cultural de la Humanidad.
Pedro Machuca (?-1550), pintor y arquitecto español. Su única, pero universal, obra de arquitectura es el palacio de Carlos V, un imponente edificio renacentista encargado por el emperador como residencia en la Alhambra de Granada.

Nació en Toledo y se formó en Italia, donde fue discípulo de Miguel Ángel y pudo conocer a Jacobo Florentino. De regreso a España (1520), trabajó como pintor en la capilla Real de Granada, así como en Jaén, Toledo y Uclés. En 1528 comenzó las obras del palacio del emperador Carlos V. En sus trazas se aprecia el contacto con la cultura del arquitecto romano Vitrubio a través de los artistas italianos Rafael, Baldassare Peruzzi y, sobre todo, Giulio Romano. Se trata de un edificio de planta cuadrada que introduce como elemento innovador un patio circular. Todo él está girado respecto a la trama principal de los patios y edificios Nazaríes de la Alhambra. El patio tiene un diámetro aproximado de 30 m, con una composición de alzados adintelados a base de dos órdenes superpuestos. El cuerpo bajo está cubierto por una bóveda de cañón. El aspecto global es de bastante ligereza, en contraste con la poderosa pesantez de las fachadas, más próximas al espíritu romano. Los principales materiales utilizados son la piedra caliza arenisca rojiza en todo el palacio y el mármol grisáceo en las portadas. Véase Palacio de Carlos V.
Casa de las Conchas, comenzada en 1512, la casa de las Conchas (Salamanca) es una hermosa y original muestra de arquitectura civil en la que se funden motivos de un goticismo naturalista con rasgos renacentistas impulsados por maestros del nuevo arte que comienza a implantarse en España, como Lorenzo Vázquez. Las conchas que dan nombre al edificio, y que salpican toda la fachada provocando un plástico y vital efecto de luces y sombras, son una manifestación heráldica símbolo de la orden de Santiago a la que perteneció el dueño de la casa, el doctor Talavera Maldonado. En los huecos de las fachadas se entremezclan trazas aún góticas con elementos decorativos naturalistas y heráldicos, así como motivos romanos, como la portada adintelada o el pretil de los ventanales. Destaca también por su originalidad el patio, con arcos mixtilíneos góticos en la planta baja y escarzanos sobre columnillas renacentistas en la alta. En las enjutas de la arquería baja y en las esquinas, se disponen con insistencia más escudos de huella renacentista. También se acusa esta influencia en la balaustrada y en el artesonado de la escalera.

Monasterio de calatravas de la Asunción, Almagro.
Este monasterio debe su fundación al Comendador Mayor de la orden de Calatrava Don Gutiérrez de Padilla, quien hizo donación, en 1504, de una gran cantidad de dinero para la construcción de un hospital en la villa de Almagro. Pero fue años más tarde, en 1523, cuando el Capítulo General de la Orden de Calatrava celebrado en Burgos, decidió que la situación de protección hospitalaria en Almagro estaba más que garantizada, y destinaban el dinero del comendador para fundar un gran monasterio de féminas calatravas. Fue muy lento el proceso de fundación, construcción e inicio de las actividades monjiles. En 1544 ya se habían iniciado las obras y entonces llegaron las cuatro primeras monjas, procedentes del convento cisterciense de San Clemente en Toledo. Las molestias causadas por las obras y las quisquillosas interferencias de los dignatarios calatravos hicieron que pronto la abadesa, doña Inés Carrillo de Guzmán, tomara la decisión de volver a su convento de origen.
a iglesia de las calatravas es construcción de comienzos del siglo XVI, por lo que su estilo se corresponde fielmente con el gótico flamígero que en el reinado de los Reyes Católicos se propaga y aún se usa en el de su nieto Carlos I. Tiene una sola nave con capillas laterales abiertas entre los contrafuertes, con un ábside poligonal por cabecera. Los cuatro tramos del templo se cubren por bóvedas estrelladas con nervaduras de piedra.

Este templo tuvo diversos accesos o portadas. Uno de ellos, en los pies del templo, sobre la nave del evangelio. Está concebida como un arco de triunfo, y se articula en dos cuerpos superpuestos, enlazados por aletas y pirámides con bolas. En el cuerpo bajo, un arco de medio punto se escolta de dobles pilastras cajeadas, con adornos de candelieri y escudos de los Padilla, mientras que en el entablamento se ven en relieve ocho dragones enfrentados alternando con tondos presididos por la Cruz de Calatrava. Un gran escudo del emperador Carlos, a la sazón gran maestre de la Orden, preside el conjunto. Hay otra portada, hoy cegada, pero muy interesante, que daba acceso al templo a nivel del crucero en la nave del evangelio, y que ofrece también estructura de arco triunfal con abundante decoración de motivos platerescos. Estas puertas son muy posteriores a la construcción del templo, y pueden fecharse a mediados del siglo XVI, cuando se levantó el claustro principal del monasterio.

Se ha atribuido la autoría de puertas y claustro a Enrique Egas, el Mozo, discípulo notable de Alonso de Covarrubias, de quien recoge y utiliza formas y estructuras. Hijo del arquitecto constructor de San Juan de los Reyes en Toledo (mundo gótico) y alumno predilecto de Alonso de Covarrubias (mundo renacentista) Egas consigue en este edificio de las calatravas de Almagro su obra más perfecta. Porque aunque cronológicamente existen dificultades para hacerle autor y director de la obra, dado que el claustro estaba construyéndose en 1523, cuando Egas el Mozo lo era aún en demasía, sí que es cierto que él vive e interviene en el monasterio de la Asunción a partir de 1548, y que años más tarde se acabaría de construir este perfecto ámbito religioso. Así pues, y en opinión de diversos investigadores, entre ellos Azcárate Ristori, el claustro de las calatravas habría sido trazado por el arquitecto Francisco de Luna, maestro mayor de las obras del convento santiaguista de Uclés, hacia 1521. Podría haberlo iniciado, incluso participado en las obras el también conquense Pedro de Huelmes, activo en Uclés, pero estilísticamente, esta obra cae perfectamente en la órbita estilística de Enrique Egas hijo.

Debe ser calificado el claustro de la calatravas de Almagro como uno de las más hermosos espacios arquitectónicos del Renacimiento español. Sus dimensiones, sus proporciones, su ornamentación, la limpieza de su talla en capiteles, grutescos, tondos y escudos, le hacen una obra perfecta, inolvidable. Su planta es prácticamente cuadrada (26 m x 25,30 m.). Se forma de dos galerías superpuestas con un total de 60 columnas de morfología clásica, (jónico abajo y toscazo arriba) talladas en piedra arenisca de la zona y mármoles blancos de Carrara. La articulación de los elementos en una clara obediencia a las normas dadas por Serlio en sus Reglas generales de arquitectura, publicado en Toledo en 1552, nos hacen pensar nuevamente en una data más avanzada para este patio. Así, por ejemplo, los arcos de la galería baja son perfectamente de medio punto, mientras que los de la alta se hacen ligeramente escarzanos, para ofrecer un mayor vuelo al entablamento. Todo revela la mano de un maestro conocedor a la perfección de la mejor arquitectura del Renacimiento. Y en muchos detalles, con las lógicas variantes, nos hace recordar los claustros del Hospital Tavera de Toledo, y del convento de la Encarnación de Albacete, que hemos visto unas páginas antes, y que fueron construidos a partir de mediado el siglo XVI.

El claustro de este monasterio se avalora con la decoración tallada que aparece en las nueve puertas y tres ventanas que se distribuyen por ambas plantas. Son motivos claramente sacados de las Medidas del Romano de Sagrado y de otros repertorios clásicos, así como de las mejores obras de Covarrubias.  En estas puertas abundan los detalles a candelieri, grutescos limpios, representaciones de los Evangelistas, escudos de armas de los Padilla, de los Albornoz, y de los Dávila, medallones con caras infantiles y femeninas, estas posiblemente representando la Venus Coelestis y la Venus Vulgaris, alegorías de la vida contemplativa y de la vida activa que se supone conjugaban las religiosas calatravas. Y muchas otras cabezas de hombres barbados y lampiños, guerreros y monjes, perros y lechuzas, en una mezcolanza plural y variadísima, que hace de este claustro un lugar de asombro, entretenimiento y sabiduría arcana.

En las dependencias que nacen del claustro (Sala capitular, dos refectorios, y otras salas, hay algunos artesonados de tallada madera, en sus dos variantes típicas: el sistema de alfarje, o techumbre plana, y el de limas o artesa. El mejor es el de una de las salas superiores, de tipo artesonado con faldones laterales decorados con profusión de lacerías mudéjares en el almizate y los tirantes.
REAL COLEGIO SEMINARIO DEL CORPUS CHRISTI COLEGIO DEL PATRIARCA

MUSEO DEL PATRIARCA c/Nave

Declarado en 1962 Monumento historico artistico nacional.

Grabado de B.Maura de San Juan de Ribera y firma del santo Fundado por el patriarca de Antioquia San Juan de Ribera, arzobispo y virrey de Valencia, quien, por su propia mano, puso la primera piedra, el día 30 de Octubre de 1586, asistiendo a este acto el virrey de entonces, Don Francisco de Moncada, conde de Aytona y Osuna, con el cabildo catedralicio.

Se creó para formar sacerdotes siguiendo el rígido espiritu de la Contrareforma.

Las obras fuerón comenzadas por Guillem Rey que ya anteriormente habia intervenido en las obras de la Cartuja de Porta Coeli.

Construido en un tiempo record, entre 1586 y 1615, el edificio presenta una gran uniformidad arquitectónica. En su fachada muy austera, destaca la galeria de arquillos de la corona y la gran ventana enrejada del coro de la capilla.

El domingo, 8 de febrero de 1604, aprovechando la estancia en Valencia de Felipe III y su esposa, doña Margarita de Austria -cuyos desposorios habia bendecido el Patriarca dos años antes en la Catedral valenciana-, quiso el arzobispo don Juan de Ribera inaugurar su fundación con el brillo de la majestad real. Los reyes, con su corte, se sumarón a las solemnes fiestas y asistierón a la gran procesión que, desde la catedral, se dirigió al nuevo templo, bendecido por el propio Patriarca, y se inauguraba la magnifica Capilla del Real Colegio de Corpus Christi, cuyas constituciones redactó de su puño y letra don Juan de Ribera, para regir tan ilustre y venerada institución.

El Patriarca intervino personalmente en las obras encomendadas, elección de artistas, vigilancia personal de las obras, corregir planos, rectificar bocetos, facilitar ideas para que fueran realizadas por constructores y artistas, hacen de este Colegio una obra personal del Patriarca.

El edificio es trapezoidal, con dos zonas:

El claustro: Uno de los más bellos del Renacimiento español. Las columnas dóricas y jónicas son de mármol de Carrara. En el centro del patio está la estatua sedente de San Juan de Ribera, realizada por Mariano Benlliure.

La capilla: Es singular en la medida en que dispone de un esquema novedoso en lo que respecta a la planta y el alzado.

• Planta en cruz.

• Cúpula en forma de media naranja sobre tambor.

• Interesantísimas pinturas murales de Bartolomé Matarana, de entre 1597 hasta 1605.
La puerta principal se abre en la calle de la Nau. Si se atraviesa se encontrará con un doble vestibulo. El de la izquierda, presidido por un imponente caiman disecado colgado de la pared, traido de las misiones americanas, da acceso a la capilla del Colegio, ricamente decorada con frescos que narran historias de los dos santos Vicentes, mostrádonos sugestivas imagenes de la Valencia del siglo XVI. La impresionante Última Cena de Ribalta preside el altar mayor. El otro vestibulo da al Claustro, uno de los más antiguos y puros patios renacentistas de España.
Sin duda la obra mas hermosa de este colegio es el claustro. No puede darse mayor acierto en el ordenamiento armónico total encaminado a la belleza total del conjunto. Es el triunfo sereno y apacible de la regularidad y la simetria. Es la obra maestra de Guillem del Rey, quién despues que labró diversas obras en el templo y Colegio del Corpus Christi, recibió encargo del Patriarca para edificar el claustro monumental, conviniendo los capítulos para su construcción, según consta en los archivos del Real Colegio, en 26 de noviembre de 1599, a base de 26 arcos de medio punto en cada una de las galerias interior y superior, ocho arcos laterales y cinco extremos, facilitandole el Colegio las columnas de mármol blanco, siendo aportada por el contratista la piedra de Ribarroja para dovelaje de los arcos, todo ello por el convenido precio - era tan exacto y minucioso en sus cuentas, como en todo, el Patriarca, que consta relación de cuanto se gastó en el Real Colegio de Corpus Christi- de seis mil libras valencianas, pagaderas en tres plazos. Dicen las cronicas que las columnas que había adquirido el Patriarca de los duques de Pastrana, principes de Eboli, los cuales habian mandado traer a España procedentes de Carrara, en Genova, con el propósito de construirse un gran palacio en Madrid, pero desistidos del proyecto, las dejarón en los puertos de Alicante y Cartagena, siendo aquiridas, en 1596 para Valencia por el Patriarca, citandose como nota curiosa que en la compra se incluian, con el total del precio, "seis columnas de ágata color gris verdoso", que fuerón colocadas en el altar mayor de la iglesia del Real Colegio.

Por la derecha se accede al pequeño pero interesante Museo del Colegio, con obras del Greco, Joan de Joanes, Sariñena, Morales o Ribalta. Se compone de arte religioso de los siglos XVI y XVII. También dispone de una buena colección de pintura flamenca.
PATIO DEL EMBAJADOR VICH, VALENCIA

Patio del embajador Vich -uno de los recintos más importantes de la arquitectura española del primer Renacimiento, cuya construcción patrocinó Jerónimo Vich y Valterra, diplomático valenciano que desempeñó el cargo del embajador de Fernando el Católico en Roma entre 1507 y 1519-. Palacio construido en 1521.
Estudiosos de la talla del catedrático Joaquín Berchéz publican reconocidos artículos acerca del palacio del Embajador Vich, que fue construido hacia el año 1527. Jerónimo Vich de Vallterra, embajador de Fernando el Católico en Roma, fue quien introdujo en Valencia aires italianos en las formas arquitectónicas que pueden apreciarse con toda claridad en la composición del palacio. Hombre de su tiempo, figura importante en la política de su época, el embajador Vich fue todo un personaje cuya biografía merece no ser pasada por alto. Sin embargo, dentro de este artículo, destacaremos de él solamente su faceta de mecenas artístico. Al volver a residir en Valencia se construyó una nueva casa al estilo de los palacios romanos. Amigo del arquitecto Sangallo y propietario de cuadros de artistas renacentistas como Sebastiano del Piombo, los cuales instaló en su mansión valenciana, no debe extrañar que mandara edificar su residencia siguiendo el modelo de la Roma renacentista. Abundaban en él los mármoles primorosamente labrados. El claustro o cortile, situado en el patio central, era de mármol de Carrara y estaba formado por ocho columnas de estilo corintio, siendo triples en los cuatro ángulos.

Debido a diversos avatares el palacio fue derribado en 1860. Entonces, las columnas fueron trasladadas al antiguo Convento del Carmen, hoy Museo del Siglo XIX. Otros elementos arquitectónicos del cortile se abandonaron en las inmediaciones del actual Museo de Bellas Artes San Pío V.

Más de 200 piezas entre basas, capiteles, columnas y arcos, fueron recuperadas, lo que constituyó, según el estudio realizado por Fernando Benito, el 80% de las piezas del conjunto. Con estos elementos y siguiendo criterios de anastilosis, un cantero especializado labró las unidades faltantes a modo de réplicas.

El proyecto contemplaba no sólo la reconstrucción del patio sino también de las galerías. El claustro se reconstruyó sobre una plataforma de hormigón que se recubrió de mármol para adecuar el suelo al de la construcción. La estructura resultante no queda unida a los muros del espacio cuadrangular en el que se ubica sino que mantiene una separación de doce centímetros para distinguir la nueva de la antigua construcción.

El lugar elegido se adapta perfectamente a las características del patio Vich no sólo en área (18 x 15 metros) sino también en altura. El alzado original, alrededor de 13 metros, encaja con la medida del cierre trasero del antiguo Colegio San Pío V lo que favorece la conservación de las tres plantas que tenía el claustro y permitirá a los visitantes deambular y transitar por ellas.

Este espacio se ubica en el encuentro del viejo edificio del Colegio Seminario San Pío V y la parte nueva y es directamente accesible desde los jardines de Viveros.

TRIBUNA DE LA CATEDRAL DE VALENCIA
A mediados del XVI en el Renacimiento pleno, se construye junto a la Catedral de Valencia, una tribuna que es conocida en la Valencia de1566 como “la obra nova de la Catedral”.

Se trata de un balcón cubierto que no tenía la transparencia que ahora presenta, ya que en origen tenía una pared trasera decorada a la italiana y cuya finalidad era permitir la asistencia alos actos públicos en la plaza de la Virgen. Plaza, que era la más importante de la ciudad, pues en ella tenía lugar las celebraciones, procesiones y recorridos cívicos en fechas señaladas.

Para el diseño de esta tribuna, Gaspar Gregori se basó en los tratados renacentistas de Alberti y Serlio, y fue ejecutada por el cantero Miguel Porcar.

Esta tribuna supone todo un repertorio de formas arquitectónicas clásicas. Una especie de catálogo que muestra en la práctica todas las combinaciones compositivas para arcos que se teorizan en los tratados renacentistas y que Gregori utiliza como demostración de conocimiento del nuevo estilo sobre una elipsis en piedra.

El piso inferior es una sucesión de arcos que apoyan sobre pilastras tomado del tratado de Joan Batista Alberti. El segundo piso es otra sucesión de arcos tomado del tratado de Serlio que va ha ser utilizado para los claustros de los monasterios valencianos. El tercer piso es otra sucesión de arcos sobre columnas y óculos cuadrados, tomado también del tratado de Serlio.
CAPILLA DE LA RESURRECCIÓN , GIROLA CATEDRAL VALENCIA

Otro ejemplo temprano de renacimiento valenciano es, la decoración de la Capilla de la Resurección situada en el trasaltar de la Catedral.

Fechada entre 1520-1536, fue realizada por Gregorio Biguerny en alabastro. Decorada con relieves renacentistas presenta una gran riqueza de detalles escultóricos que conectan con el hoy destruido palacio del embajador Vich.

la Capilla está concebida a modo de portada con tres arcos moldurados que se adaptan al frente poligonal del presbiterio para permitir la visión del interior de la capilla.Los arcos laterales presentan una disposición oblícua en perspectiva. Se trata de la aplicación de un alarde técnico propio de la arquitectura que se estaba haciendo ya, en la Valencia del siglo XV.

Estos arcos están decorados con perlitas en las molduras y casetones con rosetas en el intradós. Las pilastras se ornamentan con grutescos y "a candilieri". En el centro del arco hay una clave foliada, una especie de pequeña ménsula vegetalizada.

En los laterales del arco central se sitúan dos columnas sobre altos pedestales con gurinaldas y lazos que se rematan con capiteles corintios. Las enjutas de los arcos están decoradas con relieves de sartas de frutos carnosos, flores, águilas de alas desplegadas. Todo ello enmarcado por un friso de ovas y dardos muy frecuente en las decoraciones renacentistas.

La capilla está rematada por una balaustrada de doble panza sobre un potente entablamento y en el ático superior un Salvador Eucarístico de gran corporeidad. Dios Padre barbado con expresión mayestática sobre fondo dorado y la Sagrada Forma en su mano derecha.

Todo ello constituye un repertorio que creó moda por estar expuesto al público, contribuyendo a su expansión en retablos y portadas de iglesias y palacios en territorio valenciano.

El pórtico, esculpido en alabastro traslúcido, siguiendo los diseños de Yáñez de la Almedina (como en los marcos de las puertas del retablo mayor y en los muebles del órgano), es una de las primeras y mejores muestras del “estilo romano” o renacentista en España (en torno al año 1510)

pulse aquí para ampliar la imagenSe destacan los arcos rebajados, la composición de pilastras y arcos, adosados a las columnas y entablamento, el sintagma albertiano y los bajorrelieves (gruteschi), con motivos a candelieri (verticales) y un rico repertorio de águilas, rosetas, vegetales y lacerías.

El altorelieve de alabastro representando la resurrección del Señor es obra documentada de Gregorio de Biguerny. Fue colocado en este lugar a principios del siglo XVI. Conserva restos de la policromía y del dorado que lo decoraban en su primitivo aspecto.
L'ANTIC CONVENT DE SANT DOMENEC

Arturo Zaragozá Catalán

L'antic Convent de Predicadors de València va ser el principal convent de la ciutat des del segle XIII fins al segle XVIII. Des de l'exclaustració de la comunitat de dominicans, fet que va succeir fa més de cent cinquanta anys, es va destinar a Capitania General. Ara és la Caserna de la Força de Maniobra. L’interés que té com a lloc històric és considerable. L'antic convent va ser una fundació de Jaume I, el domicili de Sant Vicent Ferrer i de Sant Lluís Bertran, un focus religiós i cultural important, protegit i visitat pels reis d'Aragó i pels de la casa d'Àustria, i, nombroses vegades, seu de les Corts del Regne de València, i de les espanyoles durant els anys de la República. El valor monumental que té queda assenyalat per ser una arquitectura de referència imprescindible, tant el que ens ha arribat com el que ha desaparegut, per la qualitat de les seues peces i pel seu interés historiogràfic. Entre les peces del convent que ens han arribat s’han de destacar l'aula capitular i el claustre major, ambdues d'arquitectura gòtica del segle XIV, el refectori renaixentista (hui saló del tron), la magnífica torre de les campanes, i la capella renovada de Sant Vicent, construïda segons les pautes del barroc acadèmic. La capella reial, una obra mestra de l'arquitectura europea de la darreria del gòtic, té un interés especial. Posteriors a aquesta, però encara medievals i importants, són les restes de l'església major i de les capelles del Roser i de Sant Vicent.
Notícia històrica del convent

La història de l'antic convent sobrepassa els 750 anys. L'11 d'abril de 1239, només uns mesos després de la conquista cristiana de la ciutat, Jaume I concedia a l'orde de predicadors el solar que hui ocupa l'antic convent i que llavors quedava extramurs. El convent va ser fundat per Miquel de Fabra, un frare que era confessor del rei i que havia pres l'hàbit directament de Sant Doménec. Als tres dies de la concessió, el rei en col·locava la primera pedra amb les seues pròpies mans.

La fundació es degué quedar menuda aviat. Onze anys més tard es va començar a construir una església nova, més àmplia, que es va inaugurar en 1252. El bisbe de València, Andreu Albalat, frare dominicà i iniciador de la catedral gòtica, va fer alçar un tram de muralla per a acollir el convent dins la ciutat.

Durant els primers anys del segle XIV se’n van construir el claustre actual, les capelles que l'envolten i la sala capitular. Durant aquest mateix segle es va fundar l'escola de llengües orientals i es va dotar una càtedra de teologia, en la Seu, establida per a ser atesa per l'orde de predicadors. Durant els darrers anys del segle XIV i els primers del XV el convent de predicadors va atényer el moment de rellevància històrica més important amb la figura de Sant Vicent Ferrer (1357-1419), qui va arribar a ser prior del convent. En 1382 es va començar la construcció de la tercera església, pel que sembla per ruïna de l'anterior. En 1447 Alfonso V el Magnànim va fundar la capella reial, obra que va acabar el seu successor, el rei Joan II, devers el 1463. En 1460 es va començar la capella de Sant Vicent Ferrer. Les obres medievals van concloure amb la construcció de la gran capella del Roser, les obres de la qual, començades a la darreria del segle XV, encara continuaven al començament de la centúria següent. La importància de la construcció medieval, la indica el fet que el cèlebre viatger i humanista alemany Hieronymus Münzer, durant la visita que va fer a València en 1504, recordara el convent com de “magnífica fàbrica amb grans horts i claustres”.

El convent va rebre un impuls nou en l'edat moderna. Igual que en l'edat mitjana, va tornar a rebre visites de reis i a ser seu de les Corts del Regne de València. Sant Lluís Bertran (1526-1581), patró de Colòmbia pel fet d’haver estat en aquell país, va ser prior del convent. Les diferents dependències de què consta van tenir les renovacions corresponents. En el segle XVI se’n van construir el refectori i les desaparegudes cel·les, la façana de l'església que dóna a la plaça i el claustre d'accés al temple. En el segle XVII se’n van construir, sempre al damunt de preexistències, la sagristia major i la torre campanar, es va revestir l'església amb un recobriment barroc i es va edificar un claustre alt sobre el claustre major. En el segle XVIII, la capella de Sant Vicent es va renovar i es va ampliar amb luxe, es van construir capelles on abans hi havia les cel·les de Sant Vicent Ferrer i de Sant Lluis Bertran, i es va renovar la façana corresponent a la porteria.

A la darreria del segle XVIII el convent de predicadors va arribar al moment d’esplendor patrimonial més important. En aquesta època, l'erudit i cronista Orellana n’escrivia el següent: El particularizar las grandes circunstancias de dicho convento, lo majestuoso de su edificio, la simetría de su iglesia, lo copioso de su exquisita librería, la disposición de su bien regalado archivo, lo excelente de sus pinturas, lo antiguo de sus monumentos y sepulcrales, lo numeroso de sus reliquias, y en suma lo precioso de todas sus cosas, es asunto que no pudiera comprenderle un dilatado volumen, cuando cada ramo de los que lleva apuntados produce materia para mucho que historiar.1

La invasió francesa va convertir l'històric edifici en una caserna, cosa que va provocar la dispersió, o la desaparició, del ric patrimoni moble, i de la biblioteca i arxiu de tanta anomenada que hi havia. Fra Jaime Villanueva (1765-1824) en el seu Itinerario descriptivo de las Provincias de España, publicat en 1826, assenyalava, sobre el convent, que Nada queda ya del magnífico salón en que estaba la celda de san Vicente Ferrer y de san Luís Bertrán, y donde se habían reunido los retratos de los generales y religiosos de la orden que han llegado al obispado, al cardenalato y a la tiara... No es fácil dar una idea de los muchos y preciosos cuadros que conserva esta casa en el día, reliquias de la gran colección que poseía en otro tiempo, y que la hacían una de las buenas galerías de España. La tornada dels frares en 1814 va durar poc. En 1835 va tenir lloc l'exclaustració dels ordes religiosos i el convent va passar a les mans de l'estat, que el va destinar a parc d'artilleria i a tallers de mestrança. En 1839 la Capitania General es va establir a l’antic convent. En 1843, com que perillava l'existència de l’antic convent (com després es va comprovar amb l’enderrocament de l'església, de les capelles i d’altres dependències), la Reial Acadèmia de Belles Arts de Sant Carles va aconseguir que el govern dictara una Reial Orde, de 23-I-1844, per mitjà de la qual se li concedia el patronat de la capella reial i de la de Sant Vicent. S’hi van col·locar una altra vegada els quadres i les imatges que, procedents d’aquestes capelles, hi havia ja en el Museu Provincial de Belles Arts, i es van obrir al culte les capelles clausurades. Es va plantejar la idea de transformar la capella dels Reis en panteó de valencians il·lustres, tal com consta en la Memoria histórica de la apertura de las capillas de San Vicente Ferrer y de los Reyes, en el extinguido convento de Santo Domingo de Valencia, redactada per Vicent Boix i impresa en 1844 per la Reial Acadèmia de Belles Arts.

El primer valencià il·lustre soterrat a la capella reial, i de segur que també l'únic, va ser el famós pintor Joan de Joanes. Les restes d’aquest es van inhumar en l'improvisat Panteó Provincial, on hui reposen sense cap monument que recorde el fet.2 El pas del general Urrutia (1950-1953) per la Capitania General assenyala el començament d'una etapa de restauració de les restes de l’antic convent. Actualment, la capella de Sant Vicent i la capella reial estan obertes al culte com a capelles castrenses, mentre que la resta de les peces nobles es fan servir per a actes representatius i culturals.3

L’antic convent de Sant Doménec s'organitzava al voltant de l'ampli claustre major, que era situat en el centre del conjunt. Paral·lela a la galeria nord del claustre hi havia la nau principal del temple.

La portada del convento realizada a finales del siglo XVI en estilo renacentista y realizada en piedra jabalina. El autor de la portada es Francisco de Mora arquitecto mayor del duque de Lerma y marqués de Denia que habia sido virrey de Valencia.

Es una portada de las llamadas "portada retablo" y se divide en dos cuerpos horizontales. En el primer cuerpo se encuentra la puerta adintelada y sobre ella un enorme timpano semicircular en el que podemos observar el escudo de la orden de los dominicos entre dos perros tenantes, animales emblematicos de la orden. En su interior encontramos dos letras la "D" y la "F", que quiere decir "Dominicanus fratres" (frailes dominicanos).

A ambos lados de la puerta cuatro grandes columnas que se apoyan en un alto zocalo y que sostienen el segundo cuerpo de la portada. Entre cada par de estas columnas encontramos dos hornacinas superpuestas con las imagenes de Santo Tomás de Aquino y San Alberto Magno en un lado y San Raimundo de Peñafort y San Antonino de Florencia en el otro. Las imagenes son obra de Miguel Andres.
El segundo cuerpo se remata por un frontón triangular en cuyo interior encontramos una paloma (simbolo del Espiritu Santo). En la parte inferior se alojan tres hornacinas que representan a Santo Domingo de Guzman, San Vicente Ferrer y San Luis Bertrán, los tres con un libro en la mano izquierda. San Vicente Ferrer extiende el dedo indice de su mano derecha hacia el cielo y Santo Domingo de Guzman en el centro está acompañado por un perro. A ambos lados de estas figuras encontramos dos escudos con las armas reales de los reinos hispanicos: Castilla Y León, Aragón, Navarra y Sicilia y Granada.

En la parte exterior de la fachada en lo que sería el testero de la Capilla Real encontramos unos relieves en piedra donde se encuentran esculpidos los escudos de Aragón, Sicilia y el Santo Sepulcro.

ESTILO HERRERIANO

El estilo herreriano es consecuencia de la situación social, religiosa y política de España durante la segunda mitad del siglo XVI.

Y es que, a partir del reinado de Felipe II, la corriente de austeridad católica impregna la sociedad española de la Contrarreforma alcanza también al arte y a la arquitectura.

El ejemplo más destacado, sin duda, de este periodo es el Monasterio del Escorial (1563-1584) donde se reúne monasterio, iglesia, palacio y panteón real.

Es un edificio derivado de fuentes italianas, pero de gran sobriedad y desornamentación, lo que unido a su colosal tamaño, le confiere una solemnidad aplastante.

Juan Bautista de Toledo inicia las obras. A él se deben la planta general del edificio, la fachada meridional y el patio de los

Evangelistas.

Le sucedió, como arquitecto general principal, el italiano Giovanni Battista Castello "el Bergamasco", que construyó la gran escalera a la imperial del interior, la primera de este tipo en Europa.

Juan de Herrera (que dá nombre al estilo herreriano) dirigió la obra desde 1572 hasta el final, y le imprimió su sello característico. Este arquitecto, estudioso de las teorías del romano Vitrubio, va a influir decisivamente en la arquitectura española del último cuarto de siglo y en el siglo XVII. Tal es su transcendencia que a esta corriente de la arquitectura del renacimiento en España se le ha dado un nombre propio: Arquitectura Herreriana.

Otras obras de Herrera serán la Lonja de Sevilla y la catedral de Valladolid.

EL Escorial.
En pocas ocasiones un hecho histórico concreto y un solo monumento han sido tan determinantes para una localidad. Antes del siglo XVI, la pequeña aldea que sería San Lorenzo de El Escorial apenas era conocida por quienes vivían a cuarenta kilómetros de allí, en la Villa de Madrid.

Sin embargo, esto iba a cambiar cuando subió al trono el joven Felipe II, tras la abdicación de su padre el emperador Carlos V, y tuvo que hacer frente de forma inmediata a la inesperada agresión francesa contra Flandes. Tras preparar rápidamente un ejército, el que luego sería conocido como el Rey Prudente se puso al frente de sus tropas para atacar la Picardía y encontrarse por fin con el enemigo en agosto de 1557 en San Quintín.

La victoria española fue tan importante y el impacto de la batalla tan poderoso en los ojos del nuevo monarca, que Felipe II tomó dos históricas decisiones en ese momento: La primera fue no volver a vivir en persona ninguna otra acción bélica. La segunda, y más trascendental, consistió en erigir en agradecimiento a Dios una de las maravillas de la Humanidad, el Monasterio de San Lorenzo de El Escorial.

El porqué eligió Felipe II una modesta localidad para hacer realidad el gran sueño arquitectónico de su reinado sigue siendo un misterio menor, pero lo cierto es que cinco años después de San Quintín, tras reunir a algunos de los mejores artesanos y arquitectos de la cristiandad, y bajo el mando primero, del maestro Juan Bautista de Toledo, ayudante de Miguel Ángel Buanorotti, y luego de Juan de Herrera.

Los trabajos terminaron veinte años después, un tiempo record para la época y la magnitud de la obra, y el resultado es el edificio más singular de nuestro país y uno de los más importantes del mundo.

Una obra maestra internacional, hoy considerada Patrimonio de la Humanidad, pero también muy definitoria del alma española. Miguel de Unamuno consideraba que El Escorial explica más sobre nuestra identidad que muchos libros de historia, y recomendaba a cada español que "lo visitase alguna vez en la vida, como los piadosos musulmanes La Meca".

Palacio, monasterio, biblioteca y mausoleo, obra maestra del Renacimiento y precursor del Barroco, San Lorenzo de El Escorial serviría de eje alrededor del cual crecería el pueblo del mismo nombre, especialmente tras la real orden de Carlos III autorizando la construcción de viviendas particulares en torno al monumento.
San Miguel de los Reyes (1546-1835), Valencia.

En 1545, el duque de Calabria obtuvo del papa Pablo III una bula por la que se suprimía la orden cisterciense en el monasterio de Sant Bernat de Rascanya y se instauraba en su lugar la orden jerónima, pasando a denominarse el monasterio a partir de ese momento San Miguel de los Reyes .

El duque de Calabria concibió un ambicioso programa cultural y religioso para San Miguel de los Reyes. La idea era construir un nuevo edificio que incluyera un monasterio, una escuela de arte y teología en torno a su famosa biblioteca y un panteón familiar.

El proyecto fue encargado a Alonso de Covarrubias, arquitecto del rey y de la catedral de Toledo, cuya propuesta incluía la reforma y ampliación de la iglesia cisterciense y la construcción de un nuevo claustro al sur de la misma, respetando, en todo momento, el antiguo claustro de Sant Bernat de Rascanya, situado al otro lado de la iglesia.

El monasterio de San Miguel de los Reyes, de padres gerónimos, a media legua de Valencia, está en medio de frondosas campiñas, ocupando una situación de las mas deliciosas de la huerta de Valencia

Las obras se iniciaron por el claustro sur, pero la temprana muerte del duque de Calabria, ocurrida en 1550, y los problemas económicos que se derivaron paralizaron los trabajos. Veinte años después, comenzadas de nuevo las obras, los jerónimos decidieron variar el proyecto de Covarrubias en lo que respecta al ornato y seguir la traza del claustro de los Evangelistas de El Escorial, entonces recién concluido.

Posteriormente, en el siglo XVII, se construyó la iglesia y a finales del siglo XVIII comenzó la construcción del claustro al norte de la iglesia que nunca llegó a terminarse.

El refectorio y la cocina permanecieron en el antiguo claustro de Sant Bernat hasta el s. XVIII
__________________________________________
Ángel tenante con escudo de Fernando de Aragón, duque de Calabria (izq.) y Germana de Foix (der.) sobre la puerta de acceso a la iglesia del monasterio de San Miguel de los Reyes. Raimundo Julio Capuz, h. 1700.
Claustro sur. I La traza de Alonso de Covarrubias (h. 1546), iniciada por el maestro Juan Vidaña, y continuada por Jerónimo Lavall, fue reemplaza en 1578 por la del claustro de los Evangelistas de El Escorial, que fue copiada por   fray Francisco de la Concepción (Francisco Betí). Entre otros, siguieron ésta Pedro Barreda, Juan Ambuesa y Juan Cambra, que lo finalizó en 1606.
Monasterio jerónimo de San Miguel de los Reyes, Valencia. Escalera del corredor entre claustros, realizada por el maestro cantero Juan Ambuesa, 1582.
Monasterio jerónimo de San Miguel de los Reyes, Valencia. Escudo de armas de Fernando de Aragón, duque de Calabria, en la bóveda de la escalera del corredor entre claustros.  siglo XVI.
Escalera de planta imperial, situada en el lado oeste del claustro sur, y realizada por el maestro cantero Juan Cambra, comienzos del siglo XVII (1601-1603).
Fachada retablo. Intervención de Pedro Ambuesa y Juan Miguel Orliens, segundo cuarto del siglo XVII. Labores de cantería de la fachada finalizaron h. 1635. Los trabajos en las torres campanarios se reemprendieron a finales del siglo XVII. A comienzos del siglo XVIII  Raimundo Julio Capuz  realizo las esculturas de San Miguel, San Jerónimo, Santa Paula y el mancebo con los dos escudos de los fundadores.
Remate de la fachada retablo, con los Tres Reyes Magos realizados en 1629 por  Esteve Andreu Ferrandis, la estrella que los guió y columnas salomónicas de temprana cronología. Evocaciones bíblicas en el ático de la fachada que persiguen  conectar con el linaje del fundador Fernando de Aragón, duque de Calabria.
Fachada retablo (h. 1635), cúpula (h. 1645) con linterna posterior, torres campanarios (terminadas a finales del siglo XVII y comienzos del XVIII).
Interior de la iglesia. Intervención de Pedro Ambuesa, Martín de Orinda y Juan Miguel Orliens, segundo cuarto del siglo XVII.  El florón de la cúpula se colocó en 1644 y cerró la linterna, construida dos años antes.  Los ocho florones de la bóveda de cañón seguido, fueron realizados por Agustín Melgar, dorados por Pedro Bonell, y colocados entre 1695 y 1696.
Tambor de la cúpula. Pedro Ambuesa en cantería y Martín de Orinda en albañilería, segundo cuarto del siglo XVII.
Cenotafio de Fernando de Aragón, duque de Calabria, en el lado del Evangelio del presbiterio de la iglesia. Realizado por Juan Miguel Orliens, siglo XVII (contratados en 1627).
Cenotafio de Germana de Foix en el lado de la Epístola del presbiterio de la iglesia. Realizado por Juan Miguel Orliens, siglo XVII (contratados en 1627).
Claustro Sur (1548-1607)

Alrededor de este claustro se situaban las dependencias donde se desarrrollaba la vida de los monjes. En la planta baja se encontraban las dependencias comunitarias como la SALA CAPITULAR, la LIBRERÍA, destinada a albergar la famosa biblioteca del duque de Calabria, la CAPILLA DE LOS REYES y el AULA PARA LEER.

En la planta primera, se encontraban las CELDAS de los monjes y en la planta segunda, las de los NOVICIOS.

La torre sureste estaba ocupada por la CELDA DEL PRIOR y por la CELDA DEL ARCA, lugar donde se custodiaban el dinero y los objetos más valiosos del monasterio.

El claustro sur constituye una de las obras más relevantes de la arquitectura valenciana del Renacimiento. Se compone de dos galerías superpuestas de siete arcos por cada lado, la inferior de orden dórico y la superior de orden jónico. El conjunto se corona por medio de una balaustrada.

Su construcción duró 40 años y en ella participaron algunos de los maestros más importantes de la época.
SALA CAPITULAR

Era el lugar donde se reunían los monjes a leer los capítulos de las Sagradas Escrituras y a resolver asuntos internos de la comunidad.

En el siglo XVII sirvió posiblemente como capilla mientras se construía la iglesia.

ESCALERA IMPERIAL

Esta monumental escalera comunicaba el claustro y el sobreclaustro. Se cubre con una bóveda de cañón decorada con casetones.

En uno de sus zaguanes se ha conservado el pavimento original de principios del siglo XVII.

CELDAS

En la planta primera se localizaban las celdas individuales de los monjes. En cada una de las puertas figuraban las iniciales XPS o IHS y un número o una letra respectivamente para identificarlas.

ESCALERA CLAUSTRAL

Escalera de comunicación entre las tres plantas del claustro. La torre se corona con una inscripción conmemorativa de la fundación del monasterio junto a los escudos de los fundadores y una bóveda decorada con casetones.

IGLESIA (1623-1644)

En 1623 comenzaron las obras de la nueva iglesia sobre el antiguo templo cisterciense del que se aprovecharían los muros laterales y los contrafuertes. La iglesia, de grandes dimensiones, presenta planta de cruz latina, capillas laterales entre contrafuertes, cúpula en el crucero y coro alto en los pies. La portada fue una de las primeras fachadas-retablo de Valencia.

Debajo del altar mayor se encuentra el panteón donde están enterrados los fundadores del monasterio, el duque de Calabria y Germana de Foix.

El retablo del altar mayor, las gradas y el enlosado del presbiterio son del siglo XVIII. En su construcción se empleó una decoración de taracea o marquetería con incrustación de mármoles de distintos colores.

Claustro Norte (1763-1802)

El nuevo claustro, al norte de la iglesia, fue proyectado a imitación del claustro sur en 1763 por fray Francisco de Santa Bárbara, monje arquitecto de San Miguel de los Reyes. Las obras se paralizaron a principios del siglo XIX y el claustro no llegó nunca a terminarse.

El único cuerpo que se construyó, el situado hacia el este, iba a ser destinado en la planta baja como refectorio o comedor y cocina, aunque nunca llegó a utilizarse. En las plantas superiores se localizaban las celdas.

La construcción del claustro norte supuso la desaparición de una gran parte del claustro de Sant Bernat de Rascanya.







