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Características de la obra
· Recreación del clasicismo por la observación.

· Ámbitos espaciales y perspectivas complejas.

· Agudeza de los perfiles lineales. La línea de un efecto expresivo.

· Fuerte definición plástica de las formas. Los personajes tienen un aspecto escultórico relacionado a la estatuaria clásica antigua.

· Efecto escenográfico que se logra por la unidad perspetívica.

· Perspectiva baja, la logra bajando la línea de horizonte y los puntos de fuga. Provoca un efecto de monumentalidad.

· Temática de origen literario y arqueológico. Gran erudición, incluye ruinas, vestimentas, armaduras, fragmentos de estatuaria clásica con exactitud histórica.

· En su obra aparece la contemplación del mundo como paraíso perdido, evocado a través de la fantasía. Por eso incluye las ruinas clásicas y los personajes aparecen distantes.

Titulo: Pala de San Zenón, 1457-59

Autor: Andrea Mantegna 

Museo: Iglesia de San Zenón

Caracteristicas: Oleo sobre tabla 450 x 480 cm.

Estilo: Renacimiento Italiano

El aspecto de esta tabla es grandioso e imponente. El secreto de Mantegna para realizar este tipo de imágenes magníficas era el dominio de la perspectiva geométrica, una herramienta básica para explicar el arte del Quattrocento: el pintor utiliza un punto de vista llamado "sotto in sú", de abajo a arriba. En efecto, las figuras están vistas ligeramente desde abajo, lo que aumenta su presencia y les da un carácter monumental, típico de Mantegna. La escena corresponde a una pala de altar, un gran cuadro que en las iglesias italianas se colocaba detrás del altar. El pintor ha utilizado la propia estructura del marco, fingiendo que la escena se desarrolla detrás de las columnas de madera dorada que sobresalen del friso. El espacio pictórico está dividido en tres partes y contiene muchos personajes, lo que podría plantear ciertas dificultades a la hora de resolver airosamente la composición sin que algunos personajes queden aislados. La solución que ofrece Mantegna es la unidad a través del espacio arquitectónico y la decoración: un friso corrido por toda la estancia pintada recoge en su interior a los personajes. El suelo tiene baldosas ajedrezadas que convergen hacia la Virgen, las guirnaldas de frutas y hojas recorren todo el frente. Como detalle curioso indicaremos que la Virgen apoya sus pies sobre una alfombra árabe, objetos muy codiciados y que provenían tanto de Turquía como de los talleres valencianos, en España.
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Cámara de los esposos 1471-74

Autor: Andrea Mantegna 

Museo: Palacio Ducal de Mantua

Caracteristicas: Fresco 
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Los frescos de Mantegna en el Palacio Ducal de Mantua recubren completamente una espaciosa sala, conocida como la "camara picta" (habitación pintada) o la Cámara de los Esposos. Mantegna la realizó entre 1471 y 1474 y el fresco que ahora contemplamos cubre la pared derecha por completo. La escena es de tipo profano, cortesano, sin ningún elemento religioso, lo cual era poco frecuente excepto en los retratos. Se trata de una representación de la Corte de los Gonzaga, la familia gobernante en Mantua y que encargó los frescos. Están presentes todos los miembros de la familia, niños incluidos. Todos se encuentran en una loggia o pasillo abierto al aire libre, adornado con vegetación y bajo un cielo azul. Llevan sus mejores galas y destacan, de entre todas, las figuras el Duque, rodeado de sus consejeros, y su impresionante esposa, la auténtica efigie de la matriarca, a quien acuden los niños y los miembros más jóvenes de la familia. Bajo el asiento del Duque, un perro simboliza la fidelidad de la Corte hacia su dueño y señor.
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Tras conocer algunos detalles como la Corte de los Gonzaga o Ludovico Gonzaga y su hijo, tenemos que hablar de la estructura general de la sala, lo cual justifica esta vertiginosa visión de este óculo supuestamente abierto en el techo. Mantegna concibió las decoraciones en la sala cuadrangular como si un espectador ideal las viera desde el centro geométrico de la sala. Por ello, al cambiar la orientación de su mirada había de cambiar también la perspectiva. Así, al mirar al techo, en vertical y de arriba abajo encontraría un supuesto óculo o lucernario circular abierto al cielo, con una barandilla sobre la cual se asoman diversos personajes, un pavo real y unos amorcillos. Los adornos de la balaustrada son los mismos de la loggia de la Corte de los Gonzaga, lo cual da una unidad arquitectónica al espacio fingido donde se desarrollan las acciones de los personajes pintados. Entre los amorcillos y los otros personajes hay detalles anecdóticos e incluso divertidos: ya resulta curiosa la vista de sotto in sú de los niñitos, pero además encontramos a dos de ellos, a la derecha del pavo real, que habiendo sacado sus cabecitas por los huecos de la barandilla se han atascado y lloran con miedo. Un grupo de jovencitas mira con coquetería al espectador situado en el suelo y le muestran un peine, indicando que se hallaban en sus tareas de aseo cotidiano. Alrededor del óculo, Mantegna finge una decoración de ajedrezado, muy apreciada por los artistas renacentistas por las dificultades en la proyección geométrica que implica, y una guirnalda de flores y apetitosas frutas, similar a otras que hemos visto en San Jorge o la Virgen de los Caballeros.
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Ésta es la parte de las decoraciones de la Cámara de los Esposos más conocida de Mantegna.
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Titulo: San Sebastián, 1480

Autor: Andrea Mantegna Museo: Museo Nacional del Louvre

Caracteristicas: Oleo sobre tabla 275 x 142 cm.

El modelo de San Sebastián de Mantegna es el complemento para su San Jorge. Ambos representan la belleza ideal masculina y la moda de los caballeros cristianos en todos los momentos del arte cristiano. San Sebastián era el único santo, aparte de Adán, que podía ser representado desnudo y es por esta razón que los pintores volcaban sobre él el canon de belleza física, que trataban de empañar lo menos posible. Así, Mantegna presenta la figura lacerada por múltiples flechas, con heridas que sin embargo apenas sangran ni provocan repulsión. Por el contrario, la silueta del hombre resulta muy hermosa y bien proporcionada, al tiempo que está puesta en relación con la columna a la que los soldados, sus antiguos compañeros, le han atado. Esta filiación entre el cuerpo humano y la arquitectura respondía a una inquietud del Renacimiento por la que se trataba de recuperar la construcción antigua, romana, con un canon proporcional al cuerpo humano, lejos de la catedral gótica, incomprensible e inconmensurable. El eco de la figura humana y el edificio se repite con el pie de la escultura que debía adornar el arco en el que ahora está siendo martirizado Sebastián, un pie con sandalia romana, una ruina que nos habla del final de una civilización y el comienzo de la era cristiana. Es uno de los cuadros más hermosos de su autor.
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Titulo: Portadores de trofeos del Triunfo de César, 1490 h.

Autor: Andrea Mantegna 

Museo: Museo BB.AA. Granada

Caracteristicas: Témpera sobre madera 267 x 278 cm.

Las armaduras, cascos, lanzas, escudos y demás trofeos obtenidos por César en las campañas contra los galos eran portados por las tropas en el desfile que efectuaban al entrar en Roma de manera triunfal. Mantegna presenta estos trofeos sobre un carro tirado por bueyes en la zona de la izquierda mientras que varios jóvenes cubiertos con mantos sujetan los objetos más valiosos en unas parihuelas. La figura de aspecto femenino que viste un manto rojo tiene las telas pegadas a su cuerpo, mostrándonos la anatomía, siguiendo la técnica de paños mojados tan habitual en la escultura clásica. La sensación de dinamismo que se ha creado es soberbia, empleando el maestro un punto de vista bajo para dotar de mayor grandiosidad a las figuras, reforzando su monumentalidad.
Titulo: Muerte de la Virgen, 1461

Autor: Andrea Mantegna 

Museo: Museo del Prado

Caracteristicas: Oleo sobre tabla 54 x 42 cm.
Procedente de una capilla del palacio ducal de Mantua, adquirida por parte de Carlos I de Inglaterra y después, en 1649, por Felipe IV de España. En una habitación encuadrada por pilastras sombrías, pero abierta a una vista del lago de Mantua, los apóstoles rodean el lecho de la Virgen moribunda. La hábil perspectiva se coordina perfectamente con las figuras escrupulosamente trazadas y coloreadas. El efecto total es severo pero de una dignidad viva y conmovedora. Debidamente considerada como obra maestra del temprano Renacimiento, se singulariza por su detallado naturalismo, radiante claridad y solidez de espíritu
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Titulo: Crucifixión, 1457-59

Autor: Andrea Mantegna 

Museo: Museo Nacional del Louvre

Caracteristicas: Témpera sobre madera 67 x 93 cm.

Una de las obras más famosas de Mantegna es el retablo de San Zenón, encargado por el abad del monasterio benedictino de San Zenón de Verona, Gregorio Correr. La imagen principal es una Sagrada Conversación mientras que en la predela del retablo se insertaron tres momentos de la vida de Cristo situándose en el centro la Crucifixión que aquí contemplamos, hoy separada del conjunto. En estas tres tablas encontramos una marcada influencia de la pintura flamenca en el paisaje, en la expresividad excesiva de algunas de las figuras y en la minuciosidad "fotográfica" de los ropajes. Las tres cruces son el elemento principal de la composición, partiendo de la cruz ocupada por Cristo un camino que asciende hacia la ciudad de Jerusalén que observamos al fondo, junto a una montaña de gigantescas proporciones. Las Santas Mujeres expresan su dolor de forma dramática mientras que, a la izquierda de Cristo, los soldados se entretienen jugando a los dados. Un oficial a caballo eleva su mirada para contemplar el sufrimiento de uno de los ladrones mientras en la zona de primer plano un soldado hace guardia. Las figuras están dotadas de un aspecto escultórico sensacional, acentuando la anatomía desnuda de Cristo y sus compañeros de martirio gracias a la iluminación empleada. Ese aspecto escultórico también se extiende a las rocas y al paisaje, denominado por algunos autores el "estilo pétreo". La perspectiva es otra de las preocupaciones del maestro, creando unos efectos de profundidad soberbios, con un punto de vista bajo que otorga mayor grandiosidad a los personajes. Respecto al color, podemos apreciar cierta influencia de su cuñado Giovanni Bellini y de la Escuela veneciana del Quattrocento, especialmente por la intensidad de los tonos
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Titulo: Cristo en el huerto de los Olivos, 1460

Autor: Andrea Mantegna 

Museo: National Gallery (Londres)

Caracteristicas: Oleo sobre tabla 63 x 80 cm.

Este cuadro forma parte de la llamada "fase Bellini" de Andrea Mantegna. Este artista había entrado en contacto con Giovanni Bellini, el pintor veneciano, con cuya hermana se había casado. El estilo más cálido y decorativo del Giambellino se infiltró en la fría solidez de Mantegna y dio como fruto cuadros como éste o como el Cristo Muerto. La construcción de la escena, sin embargo, mantiene la solidez de carácter arquitectónico, con figuras rotundas como enormes esculturas. La escena está dividida en tres planos: el primero, donde se encuentran los apóstoles dormidos, Jesús y los ángeles. El segundo, que es el camino por donde se ve venir a Judas con los soldados. Y el fondo, con una preciosa ciudad amurallada al pie de una montaña rocosa. La relación entre los tres planos es algo torpe y pareciera que los planos medio y final sirven de telón a la escena principal, como la organización de un escenario de teatro. La imagen está repleta de pequeños detalles que parecen anécdotas: los conejitos en el camino, las garzas en el río, el ibis en la rama del árbol... incluso en la ciudad el espectador puede perder su vista encontrando pequeñas alusiones a la historia sagrada, como por ejemplo la columna con el toro en la cima, el símbolo de la idolatría. Mantegna además hace uso de la perspectiva geométrica con profusión: esta técnica de construcción del espacio fue desarrollada por los pintores de la época, el Quattrocento, puesto que facilitaba la elaboración de fondos figurativos en sustitución de los tradicionales fondos dorados del Gótico. Por otro lado, para proyectar correctamente una perspectiva geométrica eran necesarios ciertos conocimientos de geometría y matemáticas, lo que respondía al deseo de los pintores de abandonar el anonimato de los artesanos para ascender a la categoría de las artes liberales, propias de aristócratas e intelectuales.


