
Bloque 2. Nacimiento de la tradición artística occidental: el arte medieval.

1. Describe el origen, función y características de la basílica paleocristiana
El arte paleocristiano, base del arte cristiano medieval, se desarrolla a partir de la crisis del siglo III y se extiende hasta el s. V. Suele dividirse en dos etapas, separadas por el año 313:
· Hasta esa fecha, la religión cristiana vivió en la clandestinidad y sufrió frecuentes persecuciones, ya que no aceptaba algunos de los fundamentos de la sociedad romana, como la esclavitud o el culto al emperador. Las primeras manifestaciones artísticas se produjeron en el ámbito de los cementerios o catacumbas, galerías subterráneas de varios pisos donde los cristianos fallecidos eran inhumados (la Iglesia no aceptaba la incineración, como hacían los romanos), y que servían a la vez de lugares de reunión para los perseguidos cristianos. Para el enterramiento, en las paredes de las catacumbas se abrían nichos rectangulares (locui); para los cristianos importantes se excavaban algunos más grandes y con una cubierta en forma de arco (arcosolium). En este contexto se empezó a fijar una iconografía y la costumbre de interpretar en clave oculta los temas (símbolos). Destacan en Roma las catacumbas de San Calixto y las de San Sebastián.

· Desde el 313, las circunstancias cambiaron con el Edicto de Milán, por el que el emperador Constantino convirtió el cristianismo en religión tolerada; unos años más tarde, en el 390, Teodosio lo declaró religión oficial del Imperio. Cada vez era más evidente la identificación de la religión cristiana con el estado romano y del arte romano con el cristiano. En este contexto se definieron algunos modelos arquitectónicos que se mantendrán en los siglos siguientes, como la basílica.
Basílica paleocristiana:

Con la legalización del cristianismo (Edicto de Milán, 313), destacó como tipología la basílica, adaptación del edificio romano de mismo nombre que, sin embargo, pasó de una función civil a una religiosa. Se eligen las basílicas romanas (de planta rectangular o basilical) como edificios de culto porque son las que mejor se adaptan a las necesidades de los rituales cristianos:

· Tienen un amplio espacio interior que permite gran capacidad de fieles.

· La direccionalidad (están estructuradas alrededor de un “espacio -camino” longitudinal que conduce la vista desde la puerta hasta el altar mayor situado en el ábside).

Generalmente constaba de las siguientes partes:

· Un atrio de acceso con una fuente.
· Un vestíbulo llamado nártex, reservado a los catecúmenos, los que se van a bautizar.
· El cuerpo de la basílica, de planta rectangular, dividido en tres (o cinco) naves, la central el doble de ancha que las laterales. La nave central se separa de las laterales por columnas de capiteles corintios que sostienen arcos de medio punto o dinteles. En la parte alta de la nave central se abren sendas hileras de ventanas (claristorio) que iluminan el edificio. Las naves laterales tienen dos pisos y sólo iluminación indirecta. El techo de las naves es plano, y suele ser una armadura de madera salvo en el ábside, que tiene una bóveda de cuarto de esfera.
· El crucero o transepto, al final de las naves; es un espacio transversal, estrecho y largo, que puede estar marcado en planta. Sirve para separar las naves, destinadas a los fieles, de la parte sagrada o presbiterio.
· La nave central conduce hacia el presbiterio, cerrado por un ábside, (espacio semicircular que simboliza el cielo y que se cubrirá con una bóveda de cuarto de esfera), donde se sitúa el altar mayor, un banco para los sacerdotes y la cátedra del obispo. Solía separarse del crucero mediante una cortina o iconostasis, que se cerraba durante la consagración.
· El cierre del edificio se realiza con un tejado a doble vertiente.


La decoración interior se realiza por medio de mármoles de colores y mosaicos que se pueden situar en el suelo o sobre las paredes (tienen una función lumínica importante, al reflejar bien la luz de las ventanas). 

Las primeras basílicas cristianas construidas en la ciudad de Roma son del siglo IV: San Juan de Letrán, San Pedro del Vaticano, San Pablo Extramuros (éstas dos construidas sobre los lugares del martirio y enterramiento de ambos apóstoles). Del siglo V son Santa Sabina y Santa María la Mayor (única que no fue reformada en el renacimiento o en el barroco y que conserva la planta basilical paleocristiana).
Construcciones de plantas centralizadas:
Aquellas que tienen un espacio-camino alrededor de un foco central donde se sitúa el objeto que da sentido al edificio (sepulcro, pila bautismal o reliquia).


Pueden tener diferentes formas, circular, poligonal, o en forma de cruz griega, cubiertas con cúpula de esfera o media naranja. Las construcciones paleocristianas que siguen este tipo de planta son:

· Baptisterios: son construcciones de planta circular o poligonal destinadas a dar el bautismo. Destacan el Baptisterio de San Juan de Letrán, construido en Roma en el siglo IV y renovado en el Barroco, y el baptisterio de los arrianos, en Rávena, construido a fines del siglo V por el rey ostrogodo Teodorico.
· Martyria (Martyrium significa 'martirio' y procede del griego μαρτυριον -martyrion, que significa “testimonio”). Es un tipo de edificación religiosa construida para acoger las reliquias o el sepulcro de un mártir. Los martyria, generalmente de pequeñas dimensiones, no tenían un diseño arquitectónico común, pero predominaban los circulares o poligonales. En muchos de ellos había una zona excavada bajo el pavimento que permitía a los fieles acercarse a las reliquias de un santo.
Muchos martyria acabaron transformándose en basílicas, o se construyeron anexas a ellos. Por ejemplo, en época del emperador Costantino se fundó en Jerusalén un martyrium de planta centralizada sobre el supuesto sepulcro de Jesús, al que se adosó la Iglesia del Santo Sepulcro, construida sobre la colina del Gólgota, lugar que la tradición veneraba como el de la crucifixión de Cristo (hoy día están unidos en un solo templo); También en Jerusalén, en el Monte de los Olivos, se levantó sobre la piedra desde la que supuestamente ascendió Jesús a los cielos un martyrium octogonal (llamado basílica de la Ascensión porque se añadió un ábside). Y en Belén se levantó la basílica de la Natividad, de planta basilical pero rematada en la cabecera con un martyrium octogonal sobre los restos del pesebre donde supuestamente nació Jesús.
· Mausoleos: eran iglesias sepulcro de personajes importantes. En el siglo IV el de Santa Constanza, en Roma, es de planta circular; y en el siglo V el de Gala Placidia, en Rávena, es de cruz griega.
2. Explica la evolución de la pintura y el mosaico en el arte paleocristiano, con especial referencia a la iconografía
Las artes figurativas paleocristianas inician el camino del arte medieval, eminentemente religioso, dando preponderancia al simbolismo de las escenas representadas por encima del realismo de la narración o de su carácter estético. Cumplían una doble función:
· Pedagógica, para servir de vehículo a la enseñanza de las verdades teológicas.
· Simbólica, como expresión del mundo del espíritu. No son imágenes descriptivas, sino que encarnan una idea. Es, por este motivo, un arte espiritualista, deshumanizado y teocéntrico.

Los cristianos fueron adaptando su iconografía condicionados por los sucesivos cambios de situación. El interés de sus temas radica en que son la base de la iconografía cristiana posterior. 
a) En un principio, durante la persecución y la clandestinidad
Eran pinturas pobres, sin valor técnico o estético, pero de gran importancia simbólica, con las que decoraban las catacumbas o sus casas sin levantar recelo de la sociedad romana.

Empezaron apropiándose de temas romanos para no levantar sospechas, pero dándoles un significado cristiano oculto:
· El Buen Pastor, tomado del moscóforo, que simboliza para los cristianos a Cristo salvador.

· La orante es una figura femenina con los brazos en alto y las palmas abiertas, que invita a la oración.
· Cristo como Orfeo, aparece rodeado de animales.

Además, añadieron temas nuevos con significado secreto:

· El pez como símbolo de Jesucristo porque, en griego, pez se dice , palabra formada por las iniciales de una frase que sintetizaba las creencias cristianas: Jesucristo (Iesous Khristos), Hijo (Uios) de Dios (Theou), Salvador (Soter).
· El Crismón, monograma de Cristo, del Mesías, formado por sus dos iniciales griegas “” y “” entrecruzadas, las dos primeras del nombre de Cristo en griego. Es frecuente que el 
crismón se complete a los lados con el alfa () y la omega (), que significan el principio y el fin, y que aparezca rodeado de la corona triunfal de laurel que recuerda el triunfo sobre la muerte y la eternidad de Dios.

· Para afrontar las primeras desviaciones heréticas usaron Símbolos eucarísticos (el pan o la vid), de las almas (palomas), y de la redención (el cordero o Agnus Dei).

También representaron temas bíblicos del Antiguo y Nuevo Testamento: Adán y Eva en el Paraíso, el sacrificio de Isaac, Daniel entre los leones, David y Goliat, Noé y el diluvio etc.
b) Ya en libertad, durante los siglos IV y V
Buscan no sólo el simbolismo, sino también la calidad y la belleza.  A los temas anteriores se añaden otros nuevos:
· Temas del Nuevo Testamento como el bautismo en el Jordán.
· La figura de Cristo, que ya puede representarse abiertamente, y que se hace según dos modelos iconográficos: el llamado alejandrino, joven y sonriente, sin barba e idealizado; y el siríaco, realista, maduro, de pelo largo y con barba poblada; este último se acabará imponiendo.

Aunque hay pintura, predomina el mosaico y la escultura, tanto en relieve como en bulto redondo:
· Los mosaicos, con la técnica romana del opus tessellatum, decoraban los lugares destacados de las nuevas basílicas, como la bóveda de los ábsides. Además de temas antiguos como el Buen Pastor (ábside del mausoleo de Gala Placidia), el mosaico crea otros nuevos como la Exaltación de la Cruz, Cristo entregando la Ley (doctrina cristiana) a San Pedro y San Pablo (ábside del mausoleo de Santa Constanza), o Dios entregando los 12 Mandamientos a Moisés (ábside del mausoleo de Santa Constanza).

· Escultura en bulto redondo: el Buen Pastor, y Cristo Doctor, sedente, con un rollo de la ley en la mano como los pretores.

· Los relieves de los sarcófagos para enterramiento de los patricios cristianos. Con temas del Antiguo y el Nuevo Testamento o de la vida de santos, las escenas podían disponerse en un friso corrido, en escenas encuadradas por columnas o árboles, o con temas simbólicos rodeando un relieve central (crismón, orante, Buen Pastor etc.). A veces aparece en un medallón central el retrato del o los difuntos.
3. Explica las características esenciales de arte bizantino a partir de fuentes históricas e historiográficas

A la muerte del emperador Teodosio, en el 395, el imperio romano se dividió entre sus hijos: Arcadio, a quien correspondió la parte oriental, con capital en Constantinopla (Bizancio), y Honorio, que recibió occidente, con capital en Rávena. Mientras el Imperio Romano de occidente desaparece en el 476, el de oriente alcanza gran esplendor durante el siglo VI, en época del emperador Justiniano, empeñado en trasformar la ciudad de Constantinopla.
El emperador bizantino concentraba en sus manos todo el poder político y religioso (no era considerado de origen divino, pero sí como el representante de Dios en la tierra). Ejercía una autocracia tanto en el orden temporal como en el espiritual, su voluntad era ley suprema y su autoridad sin límites.

La cultura bizantina fue resultado de las influencias helénicas, orientales y cristianas, sobre la base de la cultura romana imperial. Mientras que el Imperio de Occidente desde el siglo V va desintegrándose y entrando en una etapa de decadencia cultural, para finalmente desaparecer, el de Oriente, por el contrario, al resistir el asalto de los pueblos bárbaros conservó intactos sus grandes centros de cultura.

El arte bizantino es cortesano y palaciego, fiel reflejo de la concepción política y religiosa. El emperador asumía las funciones del César de la antigua Roma y del Papa de la Cristiandad. Concentraba en sus manos el poder temporal y el espiritual (Cesaropapismo). La corte imperial, de gran brillo y esplendor, era el centro de las artes. Era el único cliente de los trabajos artísticos importantes, pues incluso los encargos para la iglesia procedían de ella. Era un arte al servicio del emperador: el objetivo artístico era expresar su autoridad absoluta, su grandeza sobrehumana, su prestigio.

Es un arte de gran lujo, riqueza decorativa, policromía viva y formas solemnes e hieráticas.

Como religión y política están tan estrechamente unidas en el Imperio Bizantino, y los conflictos entre ellas se reflejan en el arte, su historia (tanto política como artística) se divide en tres períodos:

· Primera Edad de Oro (siglos V al VII), destacando en el siglo VI la época del emperador Justiniano, que quiso recuperar a los bárbaros el antiguo Imperio romano occidental. Es un período de abundantes querellas cristológicas (herejías) con sirios y coptos egipcios sobre la naturaleza de Cristo. Este período acaba con la revolución iconoclasta (o destructora de iconos), que representa la lucha por el poder entre el Imperio (en contra de ellas) y los monasterios (a favor).

· Segunda Edad de Oro (siglos IX al XII), tras superar la revolución iconoclasta. En esta época Bizancio rompe relaciones con Roma (1054), naciendo así la iglesia ortodoxa. Este período concluyó con la cuarta cruzada, cuyos caballeros toman Constantinopla y gobiernan un tiempo.

· Tercera Edad de Oro. Desde la restauración del poder bizantino con la dinastía de los Paleólogos, hasta que en 1453 Constantinopla es conquistada por los turcos, acabando el Imperio.

4. Explica la arquitectura bizantina a través de la iglesia de Santa Sofía de Constantinopla.
El absolutismo del emperador originó una arquitectura grandiosa, reflejo de su poder y riqueza.

En el ámbito arquitectónico los bizantinos hicieron aportaciones de gran importancia, siendo modelo e inspiración para el arte occidental del medievo.

Hubo una arquitectura civil y religiosa, aunque nosotros nos centraremos en esta última.

En la arquitectura bizantina, a pesar de comprender un periodo de casi diez siglos, existen unas ciertas características generales. Sin embargo, también hay algún rasgo peculiar y distintivo según las épocas, lo que ha permitido hablar de las tres etapas ya vistas (Edades de Oro):

a) Primera Edad de Oro
La iglesia es la construcción fundamental. Posee un sentido simbólico, como la imagen del cosmos, del cielo y de la tierra (la cúpula sería el símbolo de la bóveda celeste y la sala el de nuestro globo).
La organización de la basílica bizantina supone ciertas modificaciones respecto a la paleocristiana. Veamos sus características:

· Materiales: en general materiales pobres como ladrillo y mampostería.

· Se usó la planta basilical, pero la preferida fue la planta centralizada, ya sea de cruz griega o poligonal. Ello está en consonancia con la gran importancia concedida a la cúpula.

· El sistema constructivo preferido es el abovedado. Los tipos de bóvedas son la de cañón y arista, añadiendo la cúpula. La cúpula sustentada sobre pechinas (triángulos esféricos que permiten el paso del espacio cuadrado que hay que cubrir a un espacio circular) es la principal innovación en la arquitectura, y permite apoyarla en cuatro puntos y no sobre un grueso muro circular como hacían los romanos. La cúpula da mayor altura y majestuosidad al edificio. En ocasiones, en vez de pechinas utilizaron trompas. 
También es original el sistema para contrarrestar los empujes de la cúpula: usan otras cúpulas y semicúpulas de cuarto de esfera, como en cascada. Así no necesitan aumentar el grosor de las paredes, como pasaba en Roma.
· En el interior generalizan el empleo del arco de medio punto sobre columnas, que es utilizada como elemento constructivo y decorativo. Muy característico es el capitel de dos cuerpos: inferior, decorado con motivos vegetales de formas estilizadas, y superior, denominado cimacio, con forma de pirámide truncada invertida y a menudo decorado con temas bíblicos, simbólicos. Como soporte también se usa el pilar. 

· Nueva concepción del espacio interior: Frente a la austeridad decorativa de los exteriores, conceden una gran importancia a los espacios interiores, que decoran lujosamente revistiendo los muros principalmente con mosaicos. Es una concepción dinámica, dilatada, un espacio continuo que no puede quedar limitado por los muros (dando sensación de infinitud). Se observa por ejemplo con las cúpulas en cascada, el peso de unas contrarrestado sobre otras. En la creación de este espacio desempeña un papel básico la decoración musivaria (de mosaico), que recubre totalmente los paramentos.

Santa Sofía de Constantinopla.

La obra más representativa. Construida en el siglo VI, durante el reinado de Justiniano, por Antemio de Tralles e Isidoro de Mileto.

Consta de una planta basilical cubierta con una gran cúpula central de 31 metros de diámetro y 55 de altura, apoyada sobre pechinas y rodeada en su parte inferior por una corona de ventanas por la que entra la luz a raudales. Esta gran cúpula central se apoya en dos extremos sobre dos medias cúpulas en cuyos cuatro extremos se abren, a la vez, otros tantos cuartos de cúpula (como en cascada).

Los muros se horadaron con multitud de ventanas para lograr una iluminación intensa del interior, resaltada por el uso de placas metálicas y mosaicos dorados en muros y techos sobre los que la luz producía reflejos y destellos. Así se simbolizaba la gloria y el triunfo espiritual del cristianismo y la gloria y el triunfo material del Imperio.

Al exterior, sin embargo, la apariencia es pobre, con tejas y pizarra en las cubiertas y fuertes contrafuertes que apuntalan los muros y poder sostener las cúpulas.


Otras iglesias de Constantinopla de esta época son Santa Irene, la de los santos Sergio y Baco, y la de los Santos Apóstoles.

El otro foco artístico de la Primera Edad de Oro fue Rávena, reconquistada por Justiniano a los ostrogodos y capital del exarcado o provincia de Italia. Allí se construye San Vital, con planta central octogonal cubierta con gran cúpula de media naranja, y un atrio flanqueado por dos torres. Otras iglesias de Rávena, pero con planta basilical imitando las paleocristianas, son San Apolinar Nuovo y San Apolinar in Classe, ambas con ricos mosaicos.
b) Segunda Edad de Oro
Tras la guerra iconoclasta los edificios son más pequeños, buscando el recogimiento espiritual y la oscuridad para propiciar la oración y la meditación Esto influirá mucho en el arte románico europeo. Las ventanas se colocan altas, en el tambor de las cúpulas. 


La planta predominante es de cruz griega cubierta por cinco cúpulas, una en el centro y cuatro en los brazos de la cruz.

El exterior es más decorado, alternando el color al mezclar ladrillo y piedra y colocando en el muro arcos ciegos (sin vano), estrictamente decorativos.


En Constantinopla son ejemplos San Teodoro o San Salvador de Cora. Este estilo se extendió fuera del Imperio, tanto por Oriente como por Occidente a causa de los contactos comerciales: en la República de Venecia destaca San Marcos; en la actual Ucrania se construyó Santa Sofía de Kiev; en Rusia se construyó con cúpulas bulbosas para evitar la acumulación de nieve (como Santa Sofía de Nóvgorod).

c) Tercera Edad de Oro

Los edificios vuelven a ganar altura y un mayor número de vanos. Siguen los efectos coloristas en el exterior gracias a la mezcla de ladrillo rojo y piedras de diferentes tonalidades.
En Constantinopla destaca la iglesia de Pammakaristos. En Grecia el monasterio de la Pantanasa. Pero lo más destacad o se construye en el siglo XV en el principado de Moscú, que se considera heredero del imperio Bizantino tras su desaparición. Abundan las cúpulas bulbosas, como en las catedrales de la Asunción y la Anunciación, dentro del recinto amurallado del Kremlim.

5. Describe las características del mosaico bizantino y de los temas iconográficos del Pantocrátor, la Virgen y la Deésis, así como su influencia en el arte occidental.
Al igual que la arquitectura, las artes figurativas buscan plasmar la riqueza, el colorido y la luminosidad, simbolizando el esplendor del Imperio. Además, estaban al servicio del dogma y la liturgia cristiana. Su función no era sólo la de decorar la arquitectura y producir imágenes de devoción, sino manifestar a los ojos de los hombres los valores de orden superior y las verdades absolutas. El artista estaba controlado por la Iglesia y el Emperador, siendo su libertad creadora muy limitada. 


Las principales manifestaciones fueron los mosaicos y la pintura de iconos. La escultura tuvo escaso desarrollo debido a las luchas iconoclastas. Estéticamente son imágenes hieráticas, estilizadas, con una composición espacial poco naturalista (sin volumen ni profundidad), ya que se busca el simbolismo.
a) Pintura


Tras la masiva destrucción iconoclasta, en la Segunda Edad de Oro aparecen los iconos, pinturas de Cristo o la Virgen al temple y sobre tabla, con las que se decoró con profusión las vacías iglesias. Estas pinturas tienen un sentido más religioso, con fines litúrgicos y dogmáticos. En toda ellas hay abundante empleo del dorado, que ejercerá una marcada influencia en las obras góticas.

Se crea una iconografía conceptual y simbólica que se extenderá por Europa occidental, dando origen a la iconografía románica y gótica medieval:

· El principal tema es la representación de Cristo, ahora siríaco, y mostrado como Pantocrátor (“todopoderoso”). Se muestra sedente, bendiciendo y portando el libro de la vida (con las almas salvadas y condenadas). Está dentro de una mandorla o “almendra mística” y rodeado por el tetramorfos (símbolos de los cuatro evangelistas).
· La figura de la Virgen se presenta bajo diversas advocaciones:

· Kyriotissa, o trono del Señor, con el Niño sobre sus piernas como si fuera un trono.

· Hodighitria, de pie con el Niño sobre el brazo izquierdo mientras que con el derecho señala a Jesús como el camino de salvación. Es el modelo desarrollado posteriormente en el gótico europeo.

· Theotokos, o Madre de Dios, ofrece al Niño una fruta o una flor.

· Platytera, con una aureola en el vientre en la que aparece el Niño, indicando la maternidad de la Virgen.

· Otro tema que surgió en la pintura bizantina y posteriormente pasará al arte occidental (Románico y Gótico) es la Deesis (significa “plegaria” o “súplica, en griego), que puede ser un Pantocrator entronizado llevando un libro o un Cristo en la Cruz, pero siempre flanqueado por la Virgen María y San Juan Bautista, acompañado a veces por ángeles y santos. Todos miran a Cristo, con sus manos en posición de súplica en nombre de la humanidad.
Todos estos tipos iconográficos se adaptan simbólicamente a las diferentes partes del templo: el Pantocrátor en la cúpula, el Tetramorfos en las pechinas, la Virgen en el ábside, los santos y temas evangélicos en los muros de las naves.


En la Tercera Edad de Oro abundan los iconos, con la técnica y temática anterior, pero con elementos paisajísticos y arquitectónicos de fondo.

b) Mosaico

Es una de las manifestaciones más conocidas del arte bizantino. Al igual que el mosaico paleocristiano, del que es una continuación, se usaba para la decoración de paredes y techo, y no de suelos como era habitual en el mundo romano.


La tendencia al horror vacui (horror al vacío) bizantina encontró en esta técnica decorativa un filón que la llevo a una de sus más altas cotas artísticas. El mosaico se construye usando pequeñas teselas de mármol o cristal de diferentes colores, pero ahora esmaltadas para conseguir más brillo y reflejos dorados o plateados. Así se conseguía reflejar el esplendor, tanto el espiritual de la divinidad como el temporal del emperador. Fue por tanto el vehículo idóneo para transmitir el mensaje religioso de esta cultura y, a la vez, un instrumento de propaganda del poder imperial, con lo que refleja fielmente el espíritu “cesaropapista” que caracteriza el arte bizantino. Por esta misma razón las ceremonias religiosas aparecen representadas como ceremonias cortesanas.


En la Primera Edad de Oro destacan los mosaicos de la iglesia de San Vital de Rávena, en el ábside, los más destacados del estilo bizantino:

· En el centro, presidiendo el presbiterio, aparece un Cristo alejandrino sentado sobre un globo celeste. Entrega a San Vital la corona del martirio delante del obispo de la ciudad, que porta la maqueta del edificio, con dos ángeles que presentan los santos a Cristo. Es como una ceremonia cortesana, con Cristo entronizado como un emperador.

· A la izquierda aparece el retrato del emperador Justiniano con su séquito y con los símbolos de su poder.

· A la derecha aparece el retrato de la emperatriz Teodora con su séquito.

Mosaico de Teodora

La propia localización de este mosaico y del de Justiniano, en el ábside, justo debajo de la bóveda en la que se representa a Cristo sobre la bóveda celeste, es un claro indicativo de la jerarquización del espacio del mundo bizantino, en el que se pretende dejar claro en todo momento el poder religioso y político de los emperadores. En ambos se aprecian perfectamente las características principales del arte bizantino:
· Mayor canon de Teodora y Justiniano, como símbolos de autoridad y de importancia en la corte.
· Isocefalia: repetición de las mismas cabezas en todos los personajes.
· Frontalidad: las figuras, aparecen de frente al espectador.
· Hieratismo, ausencia de movimiento, como si se hubieran petrificado las figuras. Pies en “v”.

· Inexpresión y rostros indefinidos en el séquito. Posiciones reiterativas en todos los personajes.
· Horror vacui: se pretende cubrir de ornamentos todo el espacio.

· Uso de colores planos.

También son destacables en Rávena los mosaicos de San Apolinar Nuovo. Son dos grandes franjas que recorren la nave central: una de ellas con una procesión de Santos que se dirigen a Cristo para ofrecerle la corona del martirio; la otra una procesión de santas, encabezadas por los Reyes Magos, que se dirigen a una Virgen Reina, sedente y con el niño en brazos.

En la Segunda Edad de Oro también se hacen mosaicos con el mismo estilo que hemos visto en las pinturas (pantocrátor, Tetramorfos, Virgen María etc.), como los de San Marcos de Venecia.

6. Identifica y clasifica razonadamente las siguientes obras: San Pedro de la Nave (Zamora), Santa María del Naranco (Oviedo) y San Miguel de la Escalada (León).
La caída del imperio romano se produjo como consecuencia de la invasión de los denominados pueblos germánicos o pueblos “bárbaros” (suevos, vándalos, alanos, godos, visigodos, ostrogodos, lombardos, francos, alamanes, sajones etc.), que se asentaron en distintas regiones o comarcas del continente. Destacan tres características básicas que definen esta etapa de la Alta Edad Media europea:

a) Políticamente, Europa se divide en un mosaico de pequeños estados (desintegración política), iniciándose un proceso de regionalización, disgregación e inseguridad. Sin embargo, algunos de ellos se fueron convirtiendo posteriormente en importantes reinos, e incluso, los mejor estructurados políticamente llegaron a constituir reconocidos imperios (carolingio).

b) Desde el punto de vista social y económico se dio un proceso de ruralización (decaimiento del mundo urbano, de las ciudades y de las rutas comerciales) con un predominio abrumador de las actividades rurales, del sector primario (agricultura de subsistencia), y una cada vez mayor estratificación social, con vínculos de dependencia entre unos grupos y otros (proceso de feudalización).

c) Culturalmente se consolidó el cristianismo, que actuó como elemento unificador e integrador en torno a la Iglesia católica, la cual asumió una importantísima estructura de poder.

Denominamos “arte prerrománico” al conjunto de manifestaciones artísticas que se desarrollaron en la Europa occidental tras la desintegración del Imperio Romano de Occidente (en el siglo V, año 476 d. C.) hasta aproximadamente el año 1000. El Prerrománico presenta en España dos etapas:

· Antes de la invasión árabe del 711 tenemos el arte visigodo, que comprende los siglos VI y VII.

· Contemporáneas a Al-Ándalus tenemos dos escuelas: la asturiana, que florece en los siglos IX y X, y la mozárabe, cuyos monumentos principales corresponden a los siglos X y XII.

Características generales del arte Prerrománico
A la caída del Imperio romano, en la mitad occidental de Europa el arte evoluciona de una manera singular. Se trata de una etapa compleja en la que se funden formas clásicas y germánicas, influencias bizantinas e incluso musulmanas, pero bajo la estética y principios que configuran el cristianismo.

Al principio se tratará de un arte de formas dispersas con creaciones particulares en cada reino, por la fragmentación política de una Europa dividida y de acuerdo a su mayor o menor romanización. Los pueblos germánicos, herederos de las tradiciones constructivas y artísticas romanas, traducen esos modelos con sus técnicas a veces deficientes, las interpretan siempre con influencias autóctonas, recurriendo a la simplificación y esquematización por su precariedad económica y de medios.

Esta atomización del arte, en la que se distinguen estilos muy diferentes como el Visigodo, Merovingio, Anglosajón, Irlandés, Ostrogodo, Carolingio, Otónida, Asturiano, o Mozárabe, mantuvo, sin embargo, un sentido unitario como expresión del poder adquirido por la Iglesia, respondiendo a las nuevas exigencias de la sociedad cristiana. La Iglesia impuso una política cultural y artística, adquirió el papel formativo y divulgativo en esa sociedad y asumió el liderazgo en el mecenazgo artístico, ya que se convirtió en el poder real que económicamente podía permitírselo, sirviéndose del arte como inmejorable elemento propagandístico y evangelizador.

En resumen, es un arte del medio rural, con soluciones modestas y sencillas, disgregado en múltiples reinos independientes que le aportan un sello autónomo, pero marcado por una influencia de modelos y recursos clásicos e interpretados bajo la influencia decisiva de la Iglesia.
ARTE VISIGODO

Los visigodos durante una primera época se rigen por leyes distintas que los hispanorromanos (Códigos de Eurico y Alarico). Pero el mayor número de éstos, su superioridad cultural y la forzada convivencia, provocan que en el siglo VII se unifique la legislación de ambos en el Fuero Juzgo y que los visigodos abandonen el arrianismo en favor del catolicismo (III Concilio de Toledo, con Recaredo). Así pues, la cultura visigoda se asienta sobre una base cristiana, germana y romana.

En conjunto, la cultura sufrió un retroceso considerable respecto a la era romana debido a la permanente inseguridad social, política y económica, lo que provocó una ruralización que con el tiempo originará el feudalismo.

Arquitectura visigoda

Es en arquitectura donde los visigodos lograron los resultados más interesantes merced a su respeto a las formas hispanorromanas y al enriquecimiento que experimentaron en contacto con los bizantinos. Engrandecieron ciudades y existentes en época romana (su capital Toledo, Mérida, Córdoba etc.) con buenos edificios civiles (edificios públicos y obras de ingeniería), religiosos y múltiples obras de arte. Pero nada de todo ello ha llegado a nosotros por las destrucciones árabes y de la Reconquista, conservándose sólo construcciones rurales aisladas, y todas del siglo VII.

Características:

· Edificios pequeños con muros de piedra de buena sillería.

· Empleo del arco de herradura en los vanos, que son escasos, y en el interior.

· Como soporte se usan pilares o columnas romanas reutilizadas, con capiteles corintios o de realización propia.

· Como cubierta se usa la bóveda, bien de cañón, de arista o de herradura.
· Plantas basilicales o cruciformes. Tienen un ábside rectangular y suelen incorporar dos cámaras o estancias independientes a ambos lados de la cabecera, una como baptisterio y otra como sacristía. Pueden tener un pórtico saliente a los pies, con estancias laterales para albergue de viajeros y peregrinos.

· Incorporan de la arquitectura bizantina la iconostasis, mampara o cancela, normalmente de piedra, que separa la nave del presbiterio.
· Las iglesias visigodas conservan numerosos restos de relieves en frisos, cancelas, capiteles etc. Abundan los simbólicos, los decorativos (vegetales, animales o geométricos) y los religiosos. La gran aportación visigoda es la escultura figurativa incorporada al edificio.
Según la planta, se distinguen tres tipos de iglesias:

· Basilical de tres naves. De este tipo es San Juan de Baños, en Palencia, construida por Recesvinto, que tiene arcos de herradura separando las naves.

· De una nave con dos cámaras laterales muy alargadas, como las de Quintanilla de las Viñas (destacan sus frisos y capiteles figurativos) o San Pedro de la Mata, en Toledo.

· De planta de cruz griega, Santa Comba de Bande, en Orense.

· De cruz latina, San Pedro de la Nave, en Zamora.

San Pedro de la Nave (Zamora)

Es una iglesia con planta de cruz latina inscrita en un rectángulo, con capilla cuadrada sobre la cabecera y dos pequeños pórticos laterales. Se cubrió con bóvedas de cañón. Sobre el crucero se levanta una torre o cimborrio. Como elementos sustentantes se usan pilares cuadrados que sujetan arcos formeros de herradura. Es importante su escultura figurativa, destacando los capiteles historiados con la representación del sacrificio de Isaac y Daniel en el foso de los leones, en los que las proporciones de los personajes son irregulares y exageradas, en posición frontal y de perfil a la vez. Las figuras son planas.
Orfebrería
Mucho más importantes son las creaciones de la orfebrería visigoda:

· Coronas votivas que entregaban los monarcas a la Iglesia en agradecimiento por su coronación y se colgaban en los templos. Se hacían en oro y plata, con incrustaciones de piedras preciosas (cabujones). Las obras más bellas son las aparecidas en el tesoro de Guarrazar, escondidas por la conquista árabe, siendo la corona de Recesvinto la más rica y mejor conservada. También destaca el tesoro de Torredonjimeno, con coronas más toscas.

· Fíbulas (broches para sujetar los mantos en el hombro). Son rectangulares, cuadradas, ovales, o aquiliformes (motivo de tradición germánica), decoradas con pasta de vidrio en distintos colores.

ARTE ASTURIANO
Con la invasión islámica de la Península Ibérica, los cristianos se vieron reducidos al reino de Asturias, fundado en el siglo VIII y que vio florecer notablemente el arte en el siglo IX. Es un arte con una base local pero con influencias visigodas, carolingias, bizantinas y musulmanas.

Arquitectura asturiana

En general son unas manifestaciones artísticas vinculadas al arte áulico (real). Recibe influencias de varios lugares, así que podemos detectar estas características: 
· Por influencia carolingia los muros suelen ser de piedra pequeña (sillarejo) o sin labrar, con arcos de medio punto (a veces peraltado).

· De los carolingios toman la planta de cruz latina con tres altares, pero el tipo de iglesia más frecuente es la basilical de tres naves, amplio crucero y tres capillas rectangulares a la cabecera que simbolizan la Santísima Trinidad. También podía haber pórticos a sus pies.
· Es muy característica la disposición encima de la capilla mayor, y con acceso sólo por el exterior, de una cámara cuya finalidad se desconoce (lugar para penitentes o para guardar los tesoros).

· Como soporte se usan pilares o columnas reaprovechadas de obras anteriores. Como elementos que proceden de la tradición local destacar la decoración del fuste de la columna a base de sogueado, las columnas múltiples de varios fustes y capiteles, y las columnas adosadas al muro.

· Las cubiertas podían ser de madera o de piedra (en este caso tenían bóveda de cañón, arcos fajones para sostenerla y contrafuertes externos, siendo un claro precedente del románico).
· La iconostasis, de origen bizantino, separa la cabecera del resto de la iglesia.

· Elementos de origen islámico en esta arquitectura son el arco de herradura, el alfiz (moldura que enmarca el arco) y las celosías de piedra (ventanas caladas).

Se distinguen tres etapas, en función del reinado de Ramiro I:

· Periodo Prerramirense, durante el reinado de Alfonso II (791–842).


La obra fundamental es la iglesia de San Julián de los Prados, en la capital del reino, Oviedo. En ella aparecen fijadas las características formas del arte asturiano, quedando como un prototipo: planta basilical con tres naves separadas por arquerías de medio punto, crucero con dos sacristías a ambos lados, tres capillas en la cabecera simbolizando la Trinidad, y con cámara sobre la central, y pórtico a los pies.


Es sumamente importante su pintura mural, el mejor conjunto de frescos del prerrománico español, que recubre completamente los muros interiores y cuyos temas fundamentales son pequeñas iglesias, cruces, jarrones de flores y motivos geométricos.

· Periodo Ramirense, durante el reinado de Ramiro I (842–850).


Es el periodo más rico de este arte, con monumentos importantes como Santa Cristina de Lena o el conjunto palaciego de la ladera del monte Naranco (formado por el Palacio de Santa María y la iglesia de San Miguel de Lillo), a las afueras de Oviedo, que era un coto de caza.
San Miguel de Lillo era la iglesia palatina. Sólo se conserva la parte de los pies y el comienzo de las naves, pero se puede observar su gran altura, las ventanas caladas y una tribuna en lo alto. En las jambas de la entrada sobresalen unos relieves escultóricos con unas peculiares escenas de circo inspiradas quizá en el arte bizantino.

Santa María del Naranco
Era el palacio real, construida con sillares de piedra y de planta rectangular reforzada con contrafuertes. Consta de dos pisos que se cubren con bóveda de cañón reforzada con arcos fajones cuyos pesos descargan en los contrafuertes exteriores:

· La planta baja, para uso privado del rey, tiene tres habitaciones: una sala central, y dos habitaciones laterales destinadas a capilla y baño.

· Una escalera exterior conduce al segundo piso, con la misma distribución: una sala central para reuniones y fiestas, y en sus extremos dos miradores de tres fachadas abiertas al exterior.

En el interior hay columnas sogueadas decorativas, adosadas al muro, con basa y capitel con forma de pirámide truncada invertida y figuras de animales o humanas de una gran tosquedad. Las paredes interiores están recorridas por arcos de medio punto peraltado, siete en los lados mayores y tres en los menores (el arco central siempre es de mayores dimensiones), donde tienen función decorativa. Las enjutas (espacio entre un arco y otro) se decoran con medallones que contienen temas de raíz oriental (animales y figuras humanas).

Los dos miradores tienen arcos de medio punto peraltados y medallones en las enjutas. Sus columnas constructivas tienen fustes sogueados y capiteles corintios degenerados.

· En la parte más alta el edificio tiene tres vanos que simulan la existencia de una cámara del tesoro.

· Periodo Postrramirense, durante el reinado de Alfonso III (850–910).

Se da ya una influencia árabe en la decoración. El monumento más importante es la iglesia de San Salvador de Valdediós, de tres naves muy esbeltas, una cámara del tesoro sobre la capilla mayor, amplia tribuna sobre los pies con cámaras laterales y, como novedad y precedente del románico castellano, un pórtico lateral destinado a las asambleas del Concejo.

Orfebrería

Sigue la tradición visigoda en la técnica de cabujones (talla e incrustación de piedras preciosas en objetos de oro o plata), pero con influencia carolingia en las labores de filigrana. Destacan dos cruces donadas a la catedral de Oviedo:

· La Cruz de la Victoria, cruz latina de oro y piedras preciosas recubriendo una de madera (según la tradición, portada por Pelayo en la batalla de Covadonga). Donada por Alfonso III, es el emblema de Asturias.

· La Cruz de la Victoria, cruz relicario donada por Alfonso II.
ARTE MOZÁRABE

Se denomina mozárabes a los cristianos que abandonan los territorios situados bajo dominio musulmán durante las persecuciones del califato de Córdoba en el siglo X, y también a los que vivían bajo la dominación islámica, y que en siglos posteriores pasarán de nuevo a territorio reconquistado por los cristianos. Practicaban un tipo de arte de gran influencia islámica que se desarrolló sobre todo en el siglo X, principalmente al norte del Duero, en el alto Ebro, sur de Galicia, Cantabria y Pirineos. Se puede decir que es un arte de “repoblación”.

Arquitectura mozárabe

Se caracteriza por los siguientes elementos:
· Las iglesias suelen ser de tamaño reducido y los muros son gruesos. En ellos se utiliza todo tipo de materiales (ladrillo, tapial, mampostería, sillares, etc.), según lo disponible en el lugar.
· Las plantas son muy variadas: basilical, de cruz latina o griega. Lo esencial en ellas es la planta de herradura de su capilla mayor, por influencia de las mezquitas.
· El elemento característico es el empleo en los vanos del arco de herradura califal, más cerrado que el visigodo, generalmente enmarcado por el alfiz, e inclusive alternando la policromía en las dovelas del arco. Estos elementos vienen de la arquitectura árabe.

· Como elemento sustentante se usa gran cantidad de columnas, simbolizando un palmeral árabe.

· Las cubiertas solían ser de madera. Los tipos de cúpula más empleados son la de nervios de tipo califal (formada por arcos que se cruzan, pero no en el centro, sobre los que descansa el casco de la bóveda), y la gallonada (que se organiza con bovedillas, como los gajos de una naranja).

· Son característicos los aleros muy salientes, descansando sobre modillones de rollos (cilindros).

Se pueden distinguir los siguientes grupos por su distribución geográfica:
· En la España islámica destaca Santa María de Melque.
· En la Rioja destaca San Millán de la Cogolla, en Cantabria Santa María de Lebeña, en Galicia San Miguel de Celanova, en Aragón la iglesia subterránea de San Juan de la Peña.

· En Cataluña el mozarabismo se funde con la influencia lombarda y con las formas de la tradición carolingia, enlazando con las primeras construcciones románicas. Sobresalen las iglesias de San Miguel de Cuixá, San Quirce de Pedret y la cabecera de San Pedro de Roda.
· En Castilla y León tenemos el conjunto más importante de la arquitectura mozárabe:

· San Baudelio de Berlanga, en Soria. Sumamente original por su planta cuadrada con una gran columna central de la que irradian los arcos de herradura que sostienen la bóveda, simulando una palmera. Alberga sobre la columna una diminuta cámara del tesoro. Es famosa por sus pinturas murales.
· Santiago de Peñalba, en el Bierzo. Consta de ábsides contrapuestos en planta de herradura, el de la cabecera para el altar y el de los pies para sepultura de los monjes. Tiene una cúpula gallonada en el crucero.
· San Cebrián de Mazote, en Valladolid.

San Miguel de Escalada, en León.

Realizada en el siglo X y perteneciente a un conjunto monacal de monjes mozárabes acogidos por el rey asturleonés. Es de planta basilical con tres naves separadas por arquerías de herradura, con iconostasis, crucero y tres capillas a la cabecera al modo astur, pero con planta de herradura. Destaca su pórtico lateral inspirado en las iglesias astures y en los patios de las mezquitas.

Artes plástica mozárabes
Los monasterios mozárabes fueron centros muy activos en la copia manual de libros sagrados en latín, que a veces se decoraban con ilustraciones (iluminaciones), que destacan por su gran cromatismo y un dibujo cargado de gran dramatismo y expresividad. Su finalidad era doble: enseñar a través de las imágenes a quien no sabía leer, y advertir al hombre del Juicio Final y el consiguiente castigo o premio eterno.

Entre los libros iluminados destacan los Beatos, copias del libro “Comentario del Apocalipsis de San Juan”, escrito por el monje Beato de Liébana en el año 776, que fueron decoradas con pinturas y miniaturas. El creador del estilo fue el pintor Magio, que en 922 realizó las miniaturas del Beato Morgan con gran expresividad y fantasía, usando un colorido muy fuerte. Se le considera precedente de las vanguardias del siglo XX (surrealismo, expresionismo o cubismo). Seguidores suyos pintaron los beatos de Valcavado, de Fernando I, de Girona y de la Seu d’Urgell, con gran influencia en la iconografía románica.
7. Describe las características y función de las iglesias y monasterios en el arte románico.
a) Función de la arquitectura románica
El arte románico representa el primer estilo de carácter internacional de la cultura europea occidental. Surgido a mediados del siglo XI, se desarrolló fundamentalmente durante el siglo XII, a finales del cual empezó a coexistir con el incipiente gótico. En el románico culminaron los diversos estilos producidos por el prerrománico, a la vez que se denota la influencia oriental del arte bizantino.

El Románico es el arte de la plena Edad Media y del Feudalismo. El estilo artístico se adapta a una sociedad ruralizada, inculta, lejos de los refinamientos cortesanos y de la sensibilidad urbana, y controlada intelectualmente por la Iglesia. La fe no es algo comprensible para todos y sólo clérigos y nobleza podían inmiscuirse en los misterios de la fe. Por eso la iglesia románica no está bien iluminada, es más bien oscura, para convertir ese lugar en el sitio donde, en recogimiento y reposo, se adora a Dios. Sus conocimientos técnicos tampoco les permitían hacer grandes vanos en la pared ya que ésta tenía función de soporte y porque no los necesitaban.

De carácter eminentemente religioso, casi todo el arte románico estaba dirigido a la exaltación y divulgación del cristianismo. Nunca se realiza una iglesia románica por el simple placer estético, lo que prima es la exaltación religiosa. Es un arte relacionado con la fe, surgido de una cultura teológica, teocéntrica (todo lo humano está supeditado a lo divino). El dogma religioso produce irracionalidad y superstición (por eso va a ser el arte de la irracionalidad, el oscurantismo y el misterio), pero además produce la concepción de un mundo autoritario, inmutable, eterno (algo que Dios ha querido así y no había porqué cambiarlo, según monarquía, nobleza y clero, los estamentos privilegiados). Por eso el arte románico se hace siempre también para perdurar, con líneas estables y quietas, formas pesadas y volúmenes compactos. La iglesia es un monumento a Dios y debe ser, por eso, una construcción fuerte y sólida como la fe cristiana. A la vez emplea formas geométricas simples y puras (líneas verticales y horizontales, arco sencillo, decoración tosca y sencilla), composición simple, sencilla y simbólica. 

El arte románico es producto de la alianza entre la aristocracia feudal y los monjes. Es, por tanto, un arte monástico y feudal (por lo que se construyen iglesias, monasterios y castillos). Los monasterios y algunas catedrales románicas son frecuentemente poderosas construcciones, similares a castillos y con idénticas funciones defensivas. Orar y guerrear es muchas veces lo mismo: los monjes eran a veces guerreros (orden templaria) y los obispos eran también nobles. 

Una iglesia no es tampoco una bella composición espacial sino una ofrenda a Dios. La iglesia debe ser la plasmación del alma humana: la fachada es lo que primero se ve, es el rostro del edificio y por eso debe ser atractiva, pero el interior debe ser sencillo, fuerte, oscuro y recogido como el alma cristiana.
El punto de arranque del nuevo estilo es el monasterio de Cluny. Allí se elaboró una reforma, la Cluniaciense, basada en la adoración por los fieles de las reliquias de santos que sólo podían poseer los monjes. Esta reforma supuso un cambio a varios niveles:

· En la sociedad oscurantista del siglo X hubo una auténtica psicosis de milenarismo o cambio de milenio, el cual se asociaba con el fin del mundo. Pero al pasar el milenio y ver que no ocurría nada especial, en acción de gracias Occidente se llenó de santuarios. Hubo un sentimiento de gratitud y devoción y de esto se aprovecharon los monjes cluniacienses porque con la adoración de las reliquias ellos obtenían suculentos beneficios (caridad, hospedaje, ofrendas etc.). 

· La orden Cluniaciense multiplicó las donaciones recibidas, y comenzó en el siglo XI a extenderse por toda Europa, construyendo monasterios con el nuevo estilo inventado en su casa madre de Cluny e influyendo también en la construcción de iglesias. Por tanto, son los monjes de Cluny los que esparcieron el estilo románico. Y sobre todo se expandió por varias rutas relacionadas con las reliquias, las vías de peregrinación. Esas fueron las primeras vías de contacto entre diferentes pueblos, y mediante ellas se unificó la cultura y el arte europeos (se puede decir que desde el año 1000 prácticamente toda Europa quedó unificada bajo un único estilo artístico, el Románico). Por eso se le ha definido también como “el arte de los viajeros”, el arte de los caminos de peregrinación y, en España esto es más cierto todavía. Se crearon tres vías de peregrinación en Europa:

· Los santos lugares, ruta devota y guerrera a partir del siglo XII con las cruzadas.

· El Mont Saint Michel en la Bretaña francesa.

· El Camino de Santiago, la más importante. La ruta jacobea cruzaba Alemania, Países Bajos y Francia antes de entrar a la Península por Somport en Huesca o por Roncesvalles en Navarra. Esos dos ramales se unían en Nájera (La Rioja) y ya viajaba por Burgos, León, Orense, hasta llegar a Santiago de Compostela. Mientras que en Francia o Italia el Románico se lleva a cabo a partir de monasterios ya existentes, reformándolos, en la Península Ibérica la ruta de peregrinación atraviesa “tierra de nadie” recién reconquistada a los musulmanes, aún no repoblada. Por este camino entra la reforma cluniaciense convirtiendo esta zona en un auténtico tubo de ensayo para el ensayo de las nuevas soluciones artísticas. El románico español es importado de Francia.

Por otra parte, a Cataluña llegan los maestros lombardos, aportando su decoración de arquillos y su concepción de la torre como construcción independiente del edificio. Los primeros edificios románicos se construyen en Cataluña.
b) Características 

La arquitectura románica ofrece unas características homogéneas porque siguieron las directrices establecidas por Cluny para todos sus monasterios, influyendo también en la construcción de iglesias. 
· Elementos sustentantes:
· Muros de gran grosor, en general de sillares. En ellos predomina el macizo sobre el vano (las ventanas son escasas y abocinadas con derrame interior). Arco de medio punto en ventanas y puertas, en las que el grosor de los muros determina la creación de las arquivoltas, arcos que van reduciendo progresivamente el ancho de la abertura del vano dándoles forma abocinada.

· La columna, que consta de basa, fuste liso y capitel (a veces muy parecido al corintio; otras veces, debido al carácter pedagógico de este arte, historiados). Pero el gran peso de las cubiertas hace necesario con el tiempo su sustitución por gruesos pilares, generalmente en forma de cruz (cuadrangulares con columnas adosadas), quedando la columna recluida en los claustros. Pilares y columnas soportan arquerías de medio punto para separar las naves. En las iglesias italianas pervivirá la columna alternando con el pilar.

· El peso de las cubiertas hace necesario también los contrafuertes exteriores, que refuerzan los gruesos muros coincidiendo con los arcos fajones.
· Elementos sustentados:

· Las primitivas cubiertas de madera dejan paso a varios tipos de bóvedas en piedra:
· En la nave central, de medio cañón. Se divide en tramos gracias a los arcos fajones, que se apoyan en el interior en los pilares con columnas adosadas y en el exterior en contrafuertes.
· En las naves laterales a menudo de arista, formada por el cruce de dos bóvedas de cañón.

· De 1/4 de esfera, exedra o de casquete, para los ábsides.

· Cúpulas semiesféricas, levantadas sobre pechinas o trompas, en espacios cuadrangulares importantes como el cruce de los brazos de la cruz latina. En este caso se resalta al exterior cubriendo la cúpula con una alta torre, el cimborrio.
· La planta:
· La planta fundamental es la basilical de 3 naves, la central doble de ancha que las laterales, crucero poco marcado en planta, y remate en la cabecera con triple ábside, uno central y dos laterales (simbolizando la Santísima Trinidad).
· Con el tiempo degenerará en la planta de Cruz Latina (alegoría de la cruz de Cristo), que en las zonas de influencia bizantina consta de cinco cúpulas. En Alemania está la planta de ábsides contrapuestos (en la portada y la cabecera), con dos torres en la portada, otra en el centro y otras dos en el crucero. En alzado, el problema de la iluminación determina que la nave central sea de mayor altura que las laterales para abrir sobre ellas los vanos.

· En las iglesias de peregrinación, de cruz latina, pero de mucho mayor tamaño pues son construidas para albergar reliquias que atraen a masas de fieles, aparece como novedad la girola en el interior del ábside, a la que se abren una serie de capillas llamadas absidiolos que se pueden extender por el brazo del crucero o transepto. La finalidad de la girola está determinada por la necesidad de facilitar la circulación de los fieles en torno a las reliquias que se veneran en el altar mayor. Además, por encima de las naves laterales eran frecuentes unas galerías llamadas tribunas, para alojamiento de peregrinos, que están comunicadas con la nave central mediante huecos que constituyen el triforio. Estas grandes iglesias de peregrinación solían contar con tres pórticos de acceso, uno a los pies y dos en los brazos del crucero, cada uno de ellos dedicado a una de las personas de la Trinidad.

c) Ejemplos destacados de construcciones románicas.
Este estilo se extiende en el siglo XII por multitud de países, creando los románicos nacionales:
· En Francia destacan las iglesias de peregrinación como San Lázaro de Autun, Sante Fé de Conques y San Saturnino de Toulouse; y Santa Magdalena de Vézelay, San Martín de Tours, Nuestra Señora de Poitiers (con cúpulas a la manera bizantina), San Trófimo de Arlés (con influencia lombarda-italiana), o San Esteban de Caen (en Normandía el románico es de gran altura y dos torres en la fachada, preludiando el gótico) etc.

· En Italia destaca el románico lombardo (nacido en el norte, en la Lombardía), que se caracteriza por la decoración exterior del muro a base de arquillos ciegos (sin vano) y bandas verticales, y galerías exteriores abiertas en las fachadas. Destacan las catedrales de Parma, Módena y Ferrara.

También es característico de Italia separar del templo la torre campanario (campanile) y el baptisterio, como en los famosos conjuntos de la Toscana, que además recubren con mármol. Destaca el de Pisa.

· En Inglaterra el rómánico es llevado por los conquistadores normandos (vikingos), que al proceder de Normandía llevan el románico francés. Destacan las catedrales de Durham y York.

· En Alemania tenemos las catedrales de Maguncia y Worms.

· Si se trata de monasterios, como la casa madre de Cluny, las partes más importantes eran la Iglesia, el claustro (gran patio central cuadrado, rodeado de galerías con arcos de 1/2 punto apoyados en columnas), la hospedería, la sala capitular y la biblioteca. Ninguno ha llegado a nuestros días sin reformar. Destacar el claustro del monasterio de Moissac, en Francia.

· Principales construcciones románicas en España:
Contexto histórico


En el siglo XI la Península era un mosaico de reinos cristianos en el norte y de reinos musulmanes (Taifas) en el sur. En ese siglo y el siguiente los reinos cristianos logran importantes avances hacia el sur. Los castellanoleoneses repueblan la cuenca del Duero en el siglo XI y conquistan el valle del Tajo y luego el del Guadiana, mientras aragoneses y catalanes dominan el valle del Ebro y los cursos altos del Turia y el Júcar.


La consolidación de los territorios reconquistados a los musulmanes necesitaba su repoblación. La sociedad que se va conformando en estos reinos es similar a la del resto de la Europa cristiana, una sociedad estamental dominada por aristocracia y clero y un régimen feudal basado en vínculos de vasallaje. 
La influencia europea, sobre todo francesa, llegaba por el camino de Santiago (se sustituirá el rito litúrgico mozárabe por el gregoriano, impulsado por la reforma cluniaciense, y se renovarán los templos a la manera francesa, siguiendo los modelos de los monasterios cluniacienses instalados en el camino). El camino de Santiago también sirvió, a la inversa, para la difusión por Europa de las traducciones clásicas, hebreas y árabes hechas en la Península (Escuelas de Traductores de Toledo o del monasterio de Ripoll).

La única zona al margen de la influencia francesa fue Cataluña, donde la arquitectura recibió sobre todo las aportaciones de la Provenza y sobre todo del estilo lombardo.


Por último, no olvidar la aparición que la división en reinos provocó la aparición en estos siglos de las lenguas romances, con sus primeras manifestaciones literarias.

· Monasterios

Los monasterios construidos en España por la orden cluniaciense se hicieron imitando la casa madre de Cluny. Destacan Santo Domingo de Silos, en Burgos (impresionante su claustro), el monasterio de Dueñas (Palencia), Ripoll y San Pere de Roda (Girona), Leyre (Navarra), o San Juan de la Peña (Huesca).

· Románico catalán
En la primera mitad del siglo XI Cataluña crea un estilo románico propio y austero, pero de clara influencia lombarda (italiana) por la profusión de los arcos ciegos, bandas y galerías lombardas, además de una gran torre. Destacan grandes templos como la Seo de urgell, y abundantes pequeñas iglesias rurales, sobre todo en el Pirineo, como las del valle ilerdense de Tahull (San Clemente y Santa María de Tahull).

San Vicente de Cardona
Mención aparte merece esta iglesia del primer románico catalán, construida en el recinto amurallado del Castillo de Cardona (Barcelona) entre 1029 y 1040. El arquitecto de la obra es desconocido, aun cuando se sabe que su contratante fue el vizconde Bermon y su impulsor el abad Oliba. San Vicente de Cardona adopta las formas románicas francesas (planta de cruz latina con tres naves, crucero, cimborrio octogonal y tres ábsides semicirculares), pero a la vez dispone de algunos elementos típicos de la arquitectura lombarda (aparejo de piedra y decoración típica lombarda). La iglesia mide más de diecinueve metros de altura, ofreciendo una vista monumental al espectador. Todo el cuerpo del presbiterio y del ábside central queda elevado, ya que en su espacio inferior se encuentra una cripta.
· El Románico del Camino de Santiago

A lo largo de la Ruta jacobea se erigen en el siglo XI multitud de templos románicos, todos en el estilo cluniaciense francés. Destacaremos estos ejemplos, en las paradas más importantes de la ruta:

· Catedral de Jaca
Primer edificio plenamente románico de la ruta, nada más cruzar los Pirineos. Construida entre 1075 y 1095, tiene planta basilical de tres naves (cañón en la central y arista en las laterales), con alternancia de columna y pilar como elemento sustentante, pórtico a los pies, crucero no marcado en planta y triple ábside. Destaca la decoración con “taqueado jaqués” o ajedrezado, en muros y arcos, que se copiará.
· San Martín de Frómista
En el pueblo palentino de Frómista se levantó una iglesia que, a pesar de las restauraciones y renovaciones llevadas a cabo en el siglo XIX, es considerada el “canon” de la arquitectura románica del siglo XI, siguiendo el modelo de Jaca. Formaba parte de un monasterio mandado erigir en 1066 por doña Leonor de Castilla, del que no se conserva nada.
Consta de tres naves, la central más ancha y alta que las laterales, cubiertas con bóveda de cañón, y que terminan en tres ábsides semicirculares. Destacan el cimborrio octogonal sobre el crucero y las dos torres cilíndricas a ambos lados de la fachada principal, influencia alemana. La iglesia tiene cuatro entradas, una en cada una de sus fachadas

Desde el exterior se advierten sus muros sólidos, con escasos ventanales con arcos de medio punto en los ábsides y en los laterales del templo. En las fachadas, a modo de cornisa, se extiende un ajedrezado de piedra a diferentes alturas. Además, bajo los aleros de las puertas y tejados hay más de 300 pequeños canecillos representando animales, seres humanos y seres mitológicos o fantásticos. Sobre la puerta principal hay un crismón de seis brazos.
· San Isidoro de León
En la capital del reino de León se levantó San Isidoro a finales del siglo XI, siguiendo influencias de Jaca y Frómista. El arquitecto Pietrus Deustamben la diseñó con planta de cruz latina, tres naves, cabecera de tres ábsides, y amplio crucero marcado en planta en el que se distinguen gigantescos arcos de intradós polilobulados que sólo pueden ser atribuidos a albañiles mudéjares o a la influencia musulmana.
· Santiago de Compostela

Al final de la Ruta Jacobea se levantó la iglesia en la que se venera la supuesta gran reliquia del cuerpo del apóstol Santiago, motivo del viaje. Iniciada en 1075 por encargo del obispo Diego Peláez, intervinieron los maestros Bernardo, Roberto y Esteban, quienes la diseñaron siguiendo la tipología de las iglesias de peregrinación:
· Planta de cruz latina, en alegoría de la cruz de Cristo.
· Tres naves, con bóveda de cañón y arcos fajones la central y bóveda de arista las laterales. Tres monumentales pórticos de acceso. Contrafuertes al exterior.

· Enorme crucero, también de tres naves.
· Gran ábside con gran girola para facilitar la circulación de los fieles alrededor de la reliquia.

· Tribunas sobre las naves laterales para alojar peregrinos, que se asoma a la nave central y con ventanas al exterior.
· Tres monumentales pórticos de acceso.

· El Románico de Repoblación

Los templos construidos en el románico cluniaciense en el Camino de Santiago fueron el modelo para las construcciones en los territorios hispanos que fueron reconquistados en el siglo XI y repoblados en el XII. Por su tardía realización, en algunos casos incorporan soluciones constructivas que conectan con el gótico (románico tardío); y como tienen particularidades regionales se le denomina también románico de las escuelas regionales hispanas:

· La escuela de Galicia

Basándose en el modelo santiagués, aunque más pequeñas, se construyeron, ya en el siglo XII y XIII, las catedrales de Ourense, Tuy y Lugo.

· La escuela castellana

La repoblación de tierras segovianas y abulenses se hizo en el siglo XII con “comunidades de Villa y Tierra”, donde había un núcleo importante, la villa, con abundantes iglesias parroquiales construidas según el modelo de San Martín de Frómista y con alta torre campanario-vigía. En el caso segoviano constan de pórticos laterales exteriores con arquerías sobre columnas sencillas o pareadas, usados para reuniones del concejo. En Ávila destacaron San Pedro y San Vicente (ésta también con pórtico lateral); y en Segovia San Millán, San Martín y San Esteban.

· La escuela del Duero

A partir de la segunda mitad del siglo XII se construyeron, en importantes núcleos de repoblación como Zamora, Salamanca o Toro, iglesias románicas inspiradas en San Isidoro de León a las que se añaden influencias bizantinas recibidas en las Cruzadas, como las cúpulas gallonadas sobre tambor cubiertas por escamas, levantadas sobre pechinas, y que descargan sobre torrecillas también cupuladas. Destacan la catedral de Zamora, la catedral vieja de Salamanca y la colegiata de Santa María la Mayor de Toro.

· En Navarra, en el lugar donde confluyen los ramales del camino de Santiago que vienen de Roncesvalles y de Somport, se construyó la iglesia octogonal (estilo templario) de Eunate.

· El Románico civil
Como en Francia, muy comunes fueron los castillos, sede del poder feudal. Destacar el de Loarre, en Huesca. También encontramos murallas que defendían los nuevos núcleos urbanos de repoblación, destacando las de Ávila.
8. Explica las características de la escultura y la pintura románicas, con especial atención a la iconografía.

Hay que destacar que la arquitectura es en el Románico lo más importante. La escultura y la pintura no existen al margen de la religión y su lugar de destino es siempre la iglesia o el monasterio. La escultura y la pintura se supeditan a ornamentar el edificio románico.
El románico es un arte pedagógico y mediante la escultura y la pintura se pretende educar al pueblo analfabeto con pasajes bíblicos sencillos. Pero también pretende someterlo por el temor a Dios, por eso las fachadas poseen a menudo monstruos y animales mitológicos para asustar a las gentes.
Escultura románica


La escultura románica adquiere en este período una importancia fundamental, ya que se incorpora plenamente al edificio. Cumple una doble función, esencial para comprender su extraordinario desarrollo:

· Decorativa. Embellece el edificio.

· Docente, pedagógica. Contiene un mensaje de contenido religioso que contribuye a adoctrinar al fiel y a mantener viva la fe del creyente (las iglesias son auténticos libros pétreos). 


Y como es el marco arquitectónico el que en la mayor parte de las ocasiones determina la forma escultórica, adaptándose los relieves a formas diversas e irregulares (portadas, frisos, capiteles, canecillos etc.), aunque pierdan su canon, se habla de “ley de adaptación al marco”.

Este doble condicionamiento arquitectónico y religioso hace que la escultura románica no sea naturalista. Con una clara despreocupación por la representación de la belleza formal o del realismo, lo que se busca es el simbolismo, la narración religiosa y la enseñanza.
Las figuras son hieráticas y siguen una clara jerarquización en su representación, en cuanto a su situación y su tamaño.


En cuanto a los temas, son eminentemente religiosos católicos. Por otro lado, la repetición obsesiva de la representación de monstruos expresa los miedos del hombre del año 1000, y los temores expresados en el Apocalipsis de San Juan hacia el fin del mundo. También parece haber sido estimulada por las fantasías del mundo oriental.
La portada románica
La estética, la disposición y los temas de las portadas románicas son muy similares en toda Europa. En los tímpamos, arquivoltas, dintel, parteluz y jambas se mostraba al fiel que iba a entrar a la iglesia todo un mensaje adoctrinador esculpido en piedra. Los temas y simbolismos principales son los siguientes:

· Apocalipsis o Juicio Final. En muchos tímpanos aparece Cristo en majestad, rodeado de mandorla, y a su alrededor el tetramorfos y los 24 ancianos del Apocalipsis. Suele aparecer la representación del Paraíso (con las almas salvadas) y del infierno (con las almas condenadas). Ejemplos: San Pedro de Moissac, San Lázaro de Autum o Santa Fé de Conques.

Tímpano del Juicio Final de Santa Fé de Conques.
Esta iglesia de peregrinación, de los siglos XI y XII, tiene un tímpano con relieves escultóricos en tres bandas superpuestas. Se observa perfectamente la ley de adaptación al marco, deformando posturas. El tema es el Juicio Final del Apocalipsis, estructurando la escena así

· En el centro Cristo Juez, dentro de la mandorla sobre la que se sitúan ángeles. Señala el cielo (salvación) y el infierno (condena).

· A sus lados todos los estamentos sociales, sin distinción de riqueza, esperan a ser juzgados. A la derecha de Cristo están los que serán salvados, a su izquierda los pecadores.
· En la banda de abajo aparecen representados el paraíso, a la derecha de Cristo (los que ya están allí aparecen ordenados, bajo una arquería de medio punto que simboliza la Jerusalén celeste) y el infiero, a su izquierda (los ya condenados aparecen representados de forma caótica y desordenada, sufriendo diferentes tormentos).

· En el centro, entre Cristo y la banda inferior, san Miguel y el diablo pesan las almas.

· Narraciones de episodios del Antiguo Testamento (por ejemplo, la Portada del Cordero de San Isidoro de León, con el tema de Abraham y el sacrificio de su hijo Isaac).

· Narraciones del Nuevo Testamento, sobre todo en los tímpanos:

· Pentecostés, que representa la venida del Espíritu Santo sobre los Apóstoles aportándoles el valor y el conocimiento para extender la doctrina de Cristo (por ejemplo, el tímpano principal de la iglesia de la Magdalena de Vezelay).

· Ascensión de Cristo a los cielos (como el tímpano de San Saturnino de Toulouse).

· La matanza de los inocentes (como en las arquivoltas de la portada de Santo Domingo de Soria). 

· Narraciones completas de la vida de Cristo (por ejemplo, la Portada de Platerías de Santiago de Compostela).
· Temas simbólicos con iconografía paleocristiana (por ejemplo, el crismón del tímpano de la catedral de Jaca, flanqueado por dos leones que simbolizan la fuerza pisando figuras que simbolizan el pecado, la muerte y las pasiones).
Capiteles del interior de las iglesias y de los claustros
En los capiteles tiene gran importancia la adaptación al marco. Hay temas variados:

· Temas vegetales, como vides, helechos o piñas, que son alegorías de la Eucaristía, el bautismo o la fecundidad, respectivamente. Por ejemplo, en el claustro del monasterio de Silos, en Burgos.
· Aves, que representan el alma.

· Temas de la mitología clásica cristianizados: las arpías, que representan el mal (Claustro de Silos), o sirenas, que representan la tentación.

· Capiteles historiados que narran escenas del Antiguo y del Nuevo Testamento, para enseñar los Evangelios, como la “matanza de los inocentes”, la “curación de Lázaro”, la “Pasión de Cristo” etc. Por ejemplo, en el claustro de San Juan de la Peña, en Huesca.

Capitel historiado del claustro de San Juan de la Peña con el tema de la Última Cena.
Representa la última cena que hizo Jesús con sus discípulos, distinguiéndose al maestro entre los tres centrales por la aureola situada alrededor de su cabeza. Jesús le está ofreciendo un trozo de pan al apóstol que tiene a su derecha, el cual es identificado como Judas, a la vez que éste intenta llevarse el pez que Jesús tiene en un plato, símbolo de traición. La figura que está a la izquierda de Jesús fue identificada como Juan y está recostado sobre él, era el apóstol más leal a Jesús.
Además, en el monasterio de Silos, en Burgos, debemos destacar los relieves de los ángulos del claustro. Ejecutados en el siglo XII, seis de ellos con escenas de la muerte y la resurrección de Cristo, otros dos tratan del árbol de Jessé (árbol genealógico de Jesús enlazando con el rey David), y otro la Anunciación.
Relieve de “La duda de Santo Tomás”
Representa la incredulidad del santo que se negó a creer en la resurrección de Cristo hasta que no tocara las llagas. La escena se desarrolla bajo un arco de medio punto, con Cristo a mayor escala y los discípulos distribuidos en hileras ordenadas y a la misma altura, lo que nos recuerda a los manuscritos mozárabes. Sobre el arco, que simula una fortaleza con torres y almenas, cuatro ángeles con instrumentos musicales celebran la resurrección de Cristo.
Escultura exenta


Hubo una importante producción en madera policromada.  Sus temas principales eran:

· Cristo en la Cruz. De cuatro clavos, suele estar 
· vestido con túnica, sin signos de sufrimiento, y vivo. Sus brazos clavados no cuelgan por el peso, y parecen abrirse para abrazar a quien lo contempla.

· Descendimientos. Formados por bastantes figuras (Cristo, los dos ladrones, los santos varones, la Virgen y San Juan) a menudo de tamaño natural. Destaca el de San Juan de las Abadesas (Girona).
· Vírgenes. Sedentes, representadas como trono con el niño en su regazo. Por ejemplo, la Virgen del Valle del Bohí, en Lleida.
Escultura de transición al gótico
Tres obras son la plenitud escultórica románica que anuncia ya el humanismo gótico: 

· En la Cámara Santa de la Catedral de Oviedo los fustes de las columnas contienen figuras que inician una relación entre ellas mediante una ligera torsión del cuerpo y los gestos de las manos.

· San Vicente de Ávila. La portada occidental es la más destacada del templo. El tímpano está dividido en dos partes, con representaciones de escenas de la vida de Lázaro. El parteluz está ocupado por la figura de Cristo, situándose en las jambas diez apóstoles, dispuestos por parejas en actitud de conversar. Esta portada es comparada con el Pórtico de la Gloria por sus muchas similitudes. La portada meridional también es muy notable. Presenta en el lado izquierdo la escena de la Anunciación, con las figuras de la Virgen María y el Arcángel Gabriel.
· Pórtico de la Gloria de Santiago de Compostela
Pórtico de la Gloria de Santiago de Compostela
Culminación de la plástica románica. El maestro Mateo asombra por la delicadeza y un gran naturalismo en sus figuras, captando la expresión del sentimiento en los rostros y buscando el realismo, lo que nos introduce en el gótico.
Ahora bien, la temática pertenece plenamente al simbolismo románico. El pórtico se divide en tres puertas (que se corresponden con las naves del templo, y están labradas en mármol y granito), con relieves en los dos arcos laterales y en el tímpano, arquivoltas y parteluz de la puerta central, además de las figuras esculpidas en todas las jambas:

· En el arco derecho aparecen los paganos o gentiles, devorados por el pecado, mientras Dios padre y Dios hijo enseñan el Evangelio.
· El arco de la izquierda muestra a los judíos, portando pergaminos.
· El tímpano central es el Pórtico de la Gloria, los cristianos, la verdadera iglesia. Aparece Cristo con los símbolos de la Pasión, con la Corte celestial y los 24 ancianos del Apocalipsis, que charlan entre ellos rostros de expresión intensa y tratados de forma individualizada. Destaca la delicadeza del apóstol Santiago del parteluz del arco central, ejemplo ya de belleza clásica y serena. En las jambas aparecen profetas y apóstoles (Daniel sonríe, Isaías triste, Moisés majestuoso etc.).
Pintura románica

La pintura mural
El templo románico podía completarse con pinturas en sus interiores para cubrir muros, bóvedas y ábsides de los templos. Con el paso del tiempo la mayor parte de esta colorista pintura se ha perdido, y hoy se aprecian únicamente los muros de piedra. Tenía una doble finalidad:

· Decorar los austeros y oscuros interiores de las iglesias, dando colorido a los muros.

· Enseñar al fiel, adoctrinarle mostrándole ejemplos bíblicos o de vidas de santos.

Características:
· La técnica para pintar muros, bóvedas y ábsides es al fresco: se enfosca el muro con una capa de cal, cuando aún está húmeda se alisa y con un dibujo grueso de carbón se contornea la silueta, separándose así con un trazo negro cada superficie cromática; finalmente se aplica el color con la técnica del temple (que usa huevo como aglutinante y cola para la fijación). El marcado dibujo tiene su raíz en las miniaturas mozárabes.

· Se trata de un arte antinaturalista, que busca el simbolismo religioso, característica heredada del mosaico bizantino. El artista prefiere plasmar vivencias religiosas antes que reproducir formas reales. Las figuras importantes son hieráticas, sin expresión de dinamismo, y solemnes.

· Al ser antinaturalistas, las composiciones no tienen profundidad (por ejemplo, hay ausencia de paisaje). Las perspectivas son “inversas” (las figuras y objetos convergen hacia el espectador y no hacia el fondo), “yuxtapuestas” (en una misma figura a veces se muestran varios puntos de vista) y “abatidas” (la visión de las figuras es frontal, pero algunos elementos aparecen vistos desde arriba).

· Carencia de juegos de luces, por lo que el cromatismo es plano (sin gradación del color que de sensación de claroscuro y por tanto de volumen), y los colores se aplican puros, sin gamas.

Temática:
· La Divinidad, generalmente representada en lo alto del ábside o en las cúpulas. Pueden representarse las tres formas de Dios (pero normalmente aparece el Pantocrátor, es decir, Dios Hijo sedente en un trono, bendiciendo, con el libro de la vida en la mano, dentro de mandorla y rodeado del tetramorfos; si aparece el Dios Padre es como “Dextera Dei”, mano de Dios bendiciendo; si es el Dios Espíritu Santo se representa como una paloma blanca) y la Virgen María (portando al niño en brazos, dentro de mandorla, y a veces rodeada por los Reyes Magos).

· Santos y Profetas, ubicados bajo los anteriores, para dar fe de la divinidad.

· Extensas narraciones de episodios del Antiguo (Creación, Pecado original, Diluvio) o del Nuevo Testamento (vida de Cristo), y vidas de Santos, que recubren los muros con fin docente.

En Europa coexisten dos estilos pictóricos románicos, aunque comparten técnica, finalidad y temática:

· Escuela italiana. Muy influida por los mosaicos bizantinos (visible en los lujosos atuendos de las figuras, que resaltan sobre fondos azul celeste que simbolizan la espiritualidad) y que tiene su culmen en los frescos del monasterio de Montecassino.

· Escuela francesa. La riqueza bizantina de los ropajes se cambia por austeridad, y los fondos azules se tornan ocres, pardos y marrones, como alegoría de lo terrenal y humano. Destacar los frescos de Notre Dame de Poitiers.

En España, al igual que la arquitectura y la escultura, los principales estilos pictóricos llegaron desde Europa, surgiendo dos escuelas principales: castellana y catalana.

a) ESCUELA CATALANA
Las relaciones comerciales y políticas de la Corona de Aragón con Italia introducen, sobre todo en Cataluña, el estilo pictórico del románico italiano, que hunde sus raíces en los mosaicos bizantinos. La iconografía, caracterizada por colores planos e intensos (predominando el azul), muestra inclinación a la representación del Pantocrátor y tetramorfos. Destacan:

· El Maestro de Pedret: Su obra principal son los frescos de San Quirce de Pedret, en Lleida, con sus figuras de Vírgenes, alargadas y cubiertas de ricas vestimentas, que continúan la tradición del mosaico bizantino. La gama de color es rica.

· El Maestro de Urgell. Creador de magníficos santos, profetas y narraciones bíblicas, rodeados de grecas y decoración vegetal, en la iglesia de San Pedro.

· El Maestro de Tahull. En las iglesias de este valle el románico catalán alcanza su máxima cota, destacando el Pantocrátor del ábside de San Clemente y la Virgen del ábside de Santa María.
El ábside San Clemente de Tahull
Es una de las mejores representaciones de la plástica románica en la Península Ibérica. Es posible que el artista que realizó la obra tuviera una procedencia italiana, lo cual explicaría la influencia bizantina en estas pinturas. La obra, adaptada al marco arquitectónico que las alberga con torsiones y posturas imposibles, se realiza al fresco sobre una bóveda de cuarto de esfera que mide aproximadamente unos 4 metros. Se desarrolla un conjunto iconográfico frecuente en época románica, y extraído del Apocalipsis:

· En la parte superior aparece representado un Cristo en majestad típico del Románico, situado en la bóveda celeste. Es un Pantocrátor, es decir, Cristo en mandorla, sedente, en actitud de bendecir, y portando en su mano izquierda un gran libro en el que se lee EGO SUM LUX MUNDI (yo soy la luz del mundo). A los lados del Cristo aparecen las letras griegas alfa y omega, Cristo como principio y fin de todas las cosas.
· Aparece rodeado por el Tetramorfos, los cuatro evangelistas con sus símbolos: San Mateo representado por el ángel, San Lucas representado por el toro, San Marcos con el león y San Juan con el águila. La parte superior se completa con dos serafines de seis alas.
· En la parte inferior vemos un friso que se distribuye en dos grupos separados por un pequeño vano que ilumina el ábside. En él aparecen representados la Virgen y los Apóstoles, que portan un libro cada uno, mientras que María sostiene un cáliz que hace referencia al Santo Grial. Las figuras se representan bajo arcos sostenidos por columnas.
Características técnicas (para el comentario): A excepción del tetramorfos y los serafines, que se giran hacia Cristo, las figuras muestran frontalidad, mirando fijamente al espectador. Son figuras hieráticas, que no muestran sentimiento, y que tan sólo se rigen por un tipo de perspectiva, la perspectiva jerárquica, que representa las figuras más importantes (Cristo) de mayor tamaño. La bidimensionalidad rige todo el conjunto, es una pintura plana (no hay gradación del tono, con lo que no hay volumen), con colores puros y brillantes destacando sobre todo los tonos terrosos y azules, y sin apreciarse fondos donde ubicar a los personajes. El contorno de las figuras aparece perfilado en negro, predominando la línea sobre el color, que solo se utiliza como relleno.
 
Este estilo llega a Castilla, aunque de forma excepcional, como en las pinturas de la Iglesia de la Santa Cruz de Maderuelo, Segovia.

b) ESCUELA CASTELLANA
Por las vías de peregrinación a Santiago llega a Castilla la corriente francesa, más austera y caracterizada por tonos pardos, ocres y marrones. Se rehúye de la repetición de los tipos y el artista sigue de forma más libre las sugerencias de su inspiración. Es un arte menos grandioso pero compensado por una mayor capacidad narrativa. El pintor castellano no recurre con tanta frecuencia a los simbolismos, sino que prefiere la observación de la realidad e incluso plasma en breves toques el paisaje.

Destacan los frescos del Panteón Real de San Isidoro de León, denominado "la Capilla Sixtina" del Románico por su claridad y estado de conservación. Ejecutados en la primera mitad del XII, en los que se desarrolla una narración completísima de la Vida de Cristo (la Anunciación, el nacimiento, la anunciación a los pastores, la Epifanía, la huída a Egipto, la última Cena, la Pasión y la Crucifixión), profetas, ángeles y santos, y un calendario con los meses del año y los trabajos del hombre (en alusión al paso del tiempo). Aunque siempre sujeta al soporte arquitectónico y a la espiritualidad que las inspiró, en estas pinturas observamos la independencia de los personajes y de sus movimientos, apareciendo cierto naturalismo y la representación del paisaje leonés. Con los frescos de San Isidoro el vitalismo del románico español desborda definitivamente el simbolismo monótono de la tradición bizantina y preludia el gótico. 
La Bóveda de la Anunciación a los pastores, en San Isidoro de León
Verdadera obra maestra de la pintura europea. Vemos a tres pastores, dos tocando sendos instrumentos, uno el cuerno y otro el caramillo, mientras el tercero da de beber a un perro mastín. Cabras y cerdos conforman el rebaño. Un ángel muy estilizado y ataviado con una larga túnica les anuncia la buena nueva del nacimiento de Jesús, indicando con sus manos la dirección en el que ha tenido lugar el mismo. Ramas y arboles en flor, así como unas líneas onduladas sitúan la escena en el monte. Las figuras, que carecen de expresividad, no mostrando sorpresa ni temor ante la milagrosa aparición del ángel, aparecen delimitadas por un grueso trazo, mientras que hay un predominio de colores cálidos como marrones, ocres, amarillos y rojizos. 
Pintura sobre tabla
Características de España, estas pinturas sobre madera decoraban los frontales y laterales de los altares. La técnica utilizada era la del temple, y tanto las características técnicas como los temas eran los mismos que en la pintura mural (sobre todo manifestaciones de Cristo y vidas de santos o de la Virgen), siempre con fin docente.

Es en Cataluña donde hubo mayor producción de estas obras, destacando los talleres de Ripoll (frontal de San Martín), de Urgell (tabla de los Apóstoles), y de Vic (frontal de Santa Margarita).
9. Describe las características generales del arte gótico a través de sus fuentes históricas e historiográficas.

En el siglo XII la economía de Europa seguía siendo eminentemente agraria, pero una serie de avances agrícolas (roturación de nuevas tierras, mejores aperos de labranza, la rotación trienal) produjeron un aumento de la productividad del campo y un stock alimenticio que hizo desaparecer las hambrunas y provocó el aumento de población.


Como consecuencia se desarrolló el comercio, generalizándose las ferias en torno a castillos y abadías, en las que se vendía el excedente agrícola de los feudos; y a su alrededor se desarrollaron pequeños núcleos de población, convertidos progresivamente en ciudades.

El desarrollo del comercio tuvo otras consecuencias: la sustitución del trueque por la moneda; el aumento del poder adquisitivo de artesanos y comerciantes y la demanda de artículos de lujo europeos u orientales; la aparición de innovaciones como las sociedades mercantiles, letras de cambio y seguros comerciales para evitar el problema de los malos medios de transporte y los ladrones etc.


Los habitantes de las nuevas ciudades o burgos, los burgueses, agrupados en gremios, ejercieron una creciente influencia política y económica. Agrupados en gremios para su protección laboral, contaban con instituciones representativas para su autogobierno y con milicias urbanas para su protección militar, todo sufragado con impuestos a sus ciudadanos. La influencia de las ciudades llegó a ser tan fuerte que, a cambio de su apoyo, señores y reyes les concedieron fueros en los que se recogían privilegios, libertades y autonomía. Eso sí, pronto surgirá a su vez un grupo (patriciado urbano) compuesto por los mayores comerciantes y los dueños de grandes talleres que controlarán el gobierno local y la producción.

Políticamente, en la Baja Edad Media continuó el enfrentamiento entre el Papado y el Sacro Imperio, debilitándose ambos: el Imperio se convirtió en electivo y el Papado vivió el cisma de Avignon (dos Papas, residiendo uno en Francia). Paralelamente, se fortaleció desde el siglo XII la idea del Estado, reforzándose desde entonces el poder monárquico (inicio de la Monarquía Autoritaria) frente a la nobleza y clero. Para ello contaron con la ayuda de las ciudades y la base legal del derecho romano. Los monarcas acuñarán moneda, crearán la hacienda estatal con impuestos reales, y concederán instituciones representativas para la participación política, las Cortes (reunirán a los estamentos privilegiados, nobleza y clero, pero también a representantes del tercer estado o Estado llano, los burgueses). Con el apoyo urbano, el poder de la nobleza se plegaba a los monarcas.


En el siglo XIV una serie de catástrofes climatológicas provocaron una crisis agraria, que a su vez ocasionó hambrunas, epidemias de peste negra, abandono de tierras, revueltas antiseñoriales en el campo y en las ciudades, etc., lo que, unido a conflictos bélicos como la Guerra de los Cien Años, ocasionó un hundimiento demográfico.


En este mundo de la Baja Edad Media hay una serie de condicionantes que influirán en la aparición del arte gótico que podemos resumir en:
· Evolución del pensamiento teológico y filosófico.

En el siglo XII aparecieron las Universidades y se tradujo a Aristóteles. Sus ideas, opuestas al platonismo, se extendieron por toda Europa. En ellas la sensación priva sobre la abstracción y con ello se tenderá cada vez más al naturalismo en la plástica. La observación y el cálculo determinaron a partir de entonces el conocimiento, y en el arte, el realismo y el ingeniero sustituirán al expresionismo y al simbolismo románico.
· La reforma cisterciense.

Contra la relajación de las costumbres de la Iglesia, S. Bernardo emprendió una tajante reforma, fundando la Orden del Císter. Entre varias innovaciones de tipo espiritual, la nueva orden dictó instrucciones muy precisas sobre los nuevos templos, prohibiéndose todo tipo de decoración y limitándose la arquitectura a desarrollar elementos estructurales. Esta nueva situación permitió a los arquitectos despreocuparse del ornato, buscando una arquitectura utilitaria y sobria, y atender exclusivamente a las cuestiones técnicas.
· El despertar del humanismo.

Francisco de Asís, en el siglo XIII, transmitió una nueva dimensión del hombre. Esta atención a la naturaleza y a los animales era, en realidad, fruto de esa corriente aristotélica ya citada, y a través de ella apareció el hombre como una criatura más en la que la síntesis materia-espíritu se mostraba espléndida. En adelante el cuerpo no será un miserable soporte del alma, sino una maravillosa obra de Dios que había que respetar.

· Una nueva estructura social.

A partir del siglo XIII se abrieron nuevas rutas comerciales, se desarrollan una incipiente industria artesanal, y se concentra la población en las ciudades. Consecuencia de ello, frente al románico, un arte agrario, feudal y monástico, se desarrolló el gótico, arte artesanal y burgués. Paulatinamente, el monasterio románico aislado en el campo fue sustituido por la catedral gótica ciudadana. Pero en este estilo gótico no solamente encontramos manifestaciones de tipo religioso, sino que también aparecieron las de tipo civil, pues en las nacientes ciudades la rica burguesía levantó sus edificios comerciales (lonjas) o sus palacios en el nuevo estilo. Incluso la vieja nobleza, al abandonar sus castillos en las tierras de señorío y acercarse a las cortes reales, levantaron fastuosos palacios góticos.

10. Describe las características y evolución de la arquitectura gótica y especifica los cambios introducidos respecto a la arquitectura románica.
CARACTERÍSTICAS DE LA ARQUITECTURA GÓTICA
· Técnicamente se usan el arco apuntado y la bóveda de crucería (formada por el cruce perpendicular de dos arcos apuntados; el espacio creado entre nervio y nervio es cubierto con plementos, conjunto de paños de piedras que, a modo de cerramiento, cubren el espacio entre los nervios de una bóveda nervada). Son los elementos más típicos del gótico, al que dan mayor esbeltez y ligereza. A diferencia de la horizontalidad y estatismo de los templos románicos, las catedrales góticas ofrecen una doble sensación de ascensionalidad y dinamismo, bien distinta como consecuencia del empleo de tales bóvedas y arcos.

· Las nuevas bóvedas de crucería permitieron el traslado del peso del edificio a los ángulos de las bóvedas, por lo que se puede adelgazar o prescindir del muro. A ello contribuye, además, el sistema de contrarrestos establecido, los arbotantes, que son unos tirantes externos que salen de los ángulos de la bóveda de crucería y que, por el exterior del edificio, trasladaban el empuje de las cubiertas a los contrafuertes exteriores. En grandes edificios podía haber una doble fila de arbotantes. Sobre ellos se colocaron canalillos que expulsaban el agua de los tejados a través de unas esculturas ornamentales llamadas gárgolas. Los contrafuertes trasladan a su vez el peso del edificio al suelo de forma vertical ayudados por los pináculos, remates que, además de su función arquitectónica, decoran y reafirman el aspecto ascendente del edificio.

En el interior, el peso de los ángulos de las bóvedas se repartía por columnillas adosadas a los pilares, que se irán haciendo cada vez más complejos. Hay más número y menor tamaño de columnas a medida que se multiplican los nervios de las bóvedas, llegando a convertirse en verdaderos haces de pequeñas columnas.

Gracias a estos avances técnicos, el sólido muro románico es reemplazado por amplios ventanales con policromadas vidrieras que inundan el interior de luz y color, nuevo aspecto en el que la luz adquiere carácter simbólico. En las fachadas destaca una vidriera circular llamada rosetón.

· La bóveda de crucería se utilizó en su versión más simple (cuatripartita o de cuatro nervios) a lo largo de los siglos XII y XIII, apareciendo también las sexpartita. En el siglo XIV, la bóveda deriva hacia la de terceletes, en la que cada uno de los nervios de la bóveda de crucería va desde los ángulos de apoyo hasta claves secundarias, no a la clave principal de la bóveda. Y en el siglo XV se complica más con nervios curvados o combados de mera función ornamental, llegando a constituir auténticas telas de araña. Son las llamadas bóvedas estrelladas.
· La planta del templo gótico suele ser de salón, y constaba, como en las iglesias de peregrinación románicas, de un amplio brazo principal de tres o cinco naves, crucero que sobresale menos en planta y se aleja del presbiterio, y gran cabecera semicircular con girola.

· En la parte superior de los muros de la nave central se abrieron los triforios, líneas de vanos abiertos en el grueso de los muros. No confundir con la tribuna, que puede aparecer debajo.
· También los ventanales evolucionaron de una forma semejante a las bóvedas. En el siglo XII los vanos apuntados estaban sin decoración en la luz; posteriormente, siglos XIII y XIV, se decoraron con tracerías de pequeños rosetones de forma trifoliada o cuatrifoliada (ornamentación a base de tres o cuatro lóbulos unidos entre sí, muchas veces encerrados en un círculo). En el siglo XV las tracerías se decoran con combinaciones de figuras geométricas y vegetales, y se complican con sinuosos perfiles a modo de llamas (gótico flamígero o isabelino), además de gabletes (remate de la ventana en forma parecida a un frontón) en las portadas.
EVOLUCIÓN DE LA ARQUITECTURA GÓTICA
Se puede establecer la siguiente cronología:

· Protogótico (a mediados del siglo XII, cuando coexiste con el románico fina). En esta fase se dan las edificaciones cistercienses y las primeras catedrales francesas, donde se inician las técnicas constructivas góticas.
· Gótico clásico (finales del siglo XII y durante el siglo XIII). Época de las grandes capitales europeas.
· Gótico del siglo XIV. Las catedrales buscan mayor verticalidad, y el interior es más complejo: arcos más apuntados, nervios secundarios en las bóvedas, decoración con trifolios en la tracería de los vanos, etc.

· Gótico flamígero (siglo XV). El nombre viene del empleo en la tracería de los vanos de formas sinuosas, similares a las del fuego, además de formas vegetales y geométricas. Aparecen los arcos conopiales y carpaneles. Se añaden nervios decorativos a las bóvedas.
El arte gótico es el segundo arte internacional, que se da prácticamente en todos los países europeos, pero no quiere decir que en todos ellos tenga idénticas características. Por ello, podemos dividir este estilo en escuelas:

GÓTICO FRANCÉS

La orden del Císter inicia en el siglo XII algunas innovaciones constructivas del estilo gótico (arco apuntado, bóveda de crucería etc.). Destaca las iglesias de los monasterios de Citeaux y Claraval.

En ese siglo la burguesía de las nacientes ciudades copiará estas innovaciones técnicas para la construcción de la Abadía de Saint-Denis de París y de las catedrales de Noyón, Laon y Senlis. A finales de siglo se levanta Notre Dame de París, ya con todas las características del estilo (como los arbotantes), e iniciando la típica construcción de dos torres en H sin agujas.

En el estilo clásico del siglo XIII se construirán las obras maestras del estilo: las catedrales de Chartres, Reims, Amiens, Le Mans y Bourges, además de la Santa Capilla de París.

Fachada occidental de la Catedral de Reims
Catedral comenzada en 1212 y terminada a fines de siglo. El iniciador de sus obras fue el obispo Aubry de Humbert, y conocemos los nombres de los maestros de Reims por las inscripciones grabadas en el pavimento. Es uno de los edificios góticos de mayor importancia en Francia, tanto por su extraordinaria arquitectura como por su riquísima estatuaria.

Tiene tres fachadas, la occidental y dos en los laterales del crucero. La más destacable es la de la fachada occidental, la mayor, consagrada a la Virgen María. Estructuralmente, esta fachada es armónica, es decir, tiene un cuerpo central que se corresponde a la nave principal, con un gran rosetón, que está enmarcado por dos cuerpos laterales con dos torres idénticas, que se corresponden con las naves laterales. Las torres no tienen agujas, y por eso la catedral no da sensación de mucha altura (miden 86 metros).


Es una fachada en H, lo que significa que además de tres cuerpos verticales tiene tres cuerpos horizontales. En el superior, debajo de las torres, está la galería de estatuas de los reyes de Francia, con el bautismo de Clodoveo rodeado de sus sucesores. En el central hay grandes vidrieras enmarcando el rosetón central. Y en el inferior, a los pies de la catedral, hay un gran triple pórtico de arcos apuntados, el del medio el mayor, cada uno con un rosetón en el tímpano y con importantes grupos escultóricos.
Interior de la planta superior de la Sainte Chapelle de París

Levantada entre 1245 y 1248 para guardar las reliquias traídas por los cruzados de Tierra Santa. Inspirándose en las catedrales de Le Mans y Bourges, supone el triunfo definitivo de la arquitectura sin muros, sustituidos por inmensas vidrieras do colores de arriba abajo que producen el mayor juego de reflejos y resplandores en su interior.
Tras la crisis del siglo XIV, que no permite construcciones en Francia, en el siglo XV se desarrolla el gótico flamígero, destacando las iglesias de la Magdalena de Troyes y de Saint-Ouen de Rouen.

GÓTICO ITALIANO
Las influencias clásicas impidieron un gótico puro (revestimientos de mármol, ausencia de girola y arbotantes, plantas basilicales, pocos vanos, muros pintados). Se dio sólo en los siglos XIII (Basílica de Asís) y XIV (catedrales de Siena y Orvieto). La única excepción que se inspira en el gótico francés es la catedral de Milán (aunque su fachada, en vez de torres, tiene abundantes pináculos).

GÓTICO INGLÉS
Es un gótico peculiar. Las primeras construcciones góticas son del siglo XIII (catedrales de Salisbury y de Wells). En el siglo XIV se da el estilo “ornamental”, con sinuosas tracerías y la aparición de la bóveda de abanico (destacando la abadía de Gloucester). En el siglo XV se da el estilo “perpendicular”, con largos baquetones verticales que recorren sus muros (catedrales de York y de Canterbury).

GÓTICO ALEMÁN
Sus edificios muestran una sola torre (en el centro o en los pies), rematada por plementería calada. En el siglo XIX Destacan las catedrales de Colonia, Estrasburgo, Friburgo y Ulm.

11. Explica las características y evolución de la arquitectura gótica en España.
Contexto histórico del gótico en España. La Baja Edad Media

En el siglo XIII Navarra, el reino peninsular más importante hasta el siglo XI, aunque continuó siendo importante culturalmente por el camino de Santiago, perdió cada vez más influencia política al quedar encerrada entre Francia, Aragón y Castilla. Estos últimos continuaron la Reconquista y repoblación de las tierras musulmanas del sur, sobre todo tras vencer a los almohades en Las Navas de Tolosa (1212).

La unión definitiva de Castilla y León en 1230 permitió, bajo los reinados de Fernando III y de Alfonso X, las grandes campañas de reconquista de Andalucía y Murcia. Sólo la crisis del siglo XIV (peste, revueltas antiseñoriales, antisemitismo) y los problemas monárquicos (conflictos con la alta nobleza, guerras civiles como la que entronizó a los Trastámara o la que llevó al trono a Isabel la Católica) postergaron la toma de Granada hasta el siglo XV.

La Corona de Aragón surgió de la unión de los Condados Catalanes y el Reino de Aragón a mediados del siglo XII, creándose un estado confederal al que se unirán en el siglo XIII los reconquistados reinos de Valencia y Baleares. Acabada la Reconquista, la expansión militar y comercial aragonesa se orientó al Mediterráneo: Sicilia, Cerdeña, Nápoles etc. Pero la crisis del siglo XIV afectó duramente a la Corona (peste negra, hundimiento del comercio, conflictos “remensa”, guerras civiles etc.) La subida al trono de Fernando el Católico a finales del siglo XV solucionaría los problemas.

Socialmente, la Reconquista no supuso el fin de la presencia musulmana en la Península, dándose un complicado período de convivencia entre las tres culturas monoteístas. Destaca la Escuela de Traductores de Toledo.

La sociedad siguió siendo estamental y eminentemente rural, con una economía basada en la ganadería (lanar en Castilla) y agricultura.

El desarrollo de las ciudades favoreció el comercio exterior: Castilla con Flandes e Italia, y Aragón con el Mediterráneo oriental, Italia y el norte de África.

Se vivió un gran proceso cultural, con un importante crecimiento del uso de las lenguas romances y el nacimiento de las primeras universidades.
Características del gótico español

La reforma monástica cisterciense se implantó con fuerza en la Península (además de órdenes mendicantes como franciscanos, dominicos etc.), trayendo los avances técnicos de la arquitectura gótica. Por ello, por influencia francesa, el gótico español presenta las mismas características (arco apuntado, bóveda de crucería, arbotantes, grandes vanos con vidrieras etc.).
Evolución de la arquitectura religiosa gótica
PROTOGÓTICO (siglo XII)

Además de abundantísimos monasterios cistercienses construidos a mediados de siglo, a finales del mismo se empezaron las primeras catedrales en estilo gótico: Ávila (la primera del estilo, construida por el el maestro Fruchel con cabecera con doble girola y bóvedas sexpartitas), Tarragona, Cuenca y Lleida.
GÓTICO CLÁSICO (siglo XIII)

La catedral de Burgos
Encargada por Fernando III el Santo al maestro Enrique, se inició en 1221. Las conexiones con Reims son evidentes, pero, con relación al ideal francés, a la de Burgos le falta altura. La obra actual resulta compleja debido a los constantes añadidos que se siguieron haciendo hasta el siglo XIX.
Templo de tres naves, con crucero muy alargado y centrado. Tiene girola de tramos trapezoidales y reforzados con dobles arbotantes exteriores. En dicha girola dispone de una corona de capillas. La catedral dispone de tres naves y triforio.
La fachada, siguiendo a Reims, tiene tres cuerpos y tres calles. Las portadas de los brazos del crucero (Sarmental y Coronería) son muy sobresalientes en escultura.
La catedral de Toledo
Catedral de la "sede primada de las Españas", refleja la enorme riqueza de esta archidiócesis en todos los ámbitos artísticos (arquitectura, pintura, escultura, orfebrería, rejería, sillería, retablo etc.).
Comenzada en 1226, es un templo de cinco naves, cuyo crucero no sobresale lateralmente en planta; por tanto, es de anchura uniforme y de grandes dimensiones, puesto que mide 120 m. de largo y 59 de ancho. Presenta una fuerte influencia árabe, especialmente en la arquería entrecruzada y polilobulada de su triforio, y por ello se la puede considerar la catedral más española y la que ha dejado una huella más profunda en la arquitectura gótica hispánica. Lo más interesante es la organización de su doble girola, distribuida en tramos rectangulares y triangulares que dan lugar a una serie de capillas radiales. Tiene capillas laterales entre contrafuertes. De sus torres, solo llegó a construirse una (la alcuza), que se terminó en el siglo XV.
La catedral de León

En contraposición con la anterior es, tal vez, la más francesa de las catedrales españolas. Iniciada en 1254 por el maestro Enrique, que sigue el ejemplo de Reims.

Fachada occidental e interior de la catedral de León


Es un edificio de tres naves con girola. El crucero está muy resaltado en planta y tiene sus portadas correspondientes. En la fachada principal, inspirada en Chartres, dos torres flanquean los tres pórticos, muy abocinados. Tiene airosos arbotantes y abundan los pináculos. Una de las torres se encuentra coronada con una aguja del siglo XV de influencia burgalesa. En las tres fachadas hay hermosos rosetones.

En el interior hay que destacar la limpieza y elegante simplicidad de sus bóvedas sexpartitas muy puras y los triforios muy luminosos. Tal vez sea este el punto a destacar sobre todas las catedrales españolas, el tratamiento de la luz con sus magníficas vidrieras, las mejores de todo el país y que se pueden comparar a las mejores francesas. Incluso las vidrieras leonesas son más ricas en colorido (azules, rojos, ocres, blancos etc.).

GÓTICO DEL SIGLO XIV
La crisis del siglo XIV frena la construcción de catedrales castellanas, pero en este siglo se levantan las grandes catedrales catalanas y levantinas. En el siglo XV la crisis afecta duramente a Aragón, y se frena la construcción de catedrales.

La Corona de Aragón, especialmente Barcelona, se convierte en una gran potencia mediterránea tanto en el plano económico como político. Consiguientemente, también se convierte en el gran centro del Gótico Hispánico. Por Influencia de la escuela gótica del Midi, en el sur de Francia (ejemplo, catedral de Albi), estas catedrales de la Corona de Aragón se caracterizan por:

· La gran anchura de su nave central y las naves prácticamente a la misma altura (planta de salón), con utilización como capillas de los espacios entre contrafuertes. La sensación que da el interior es de unidad espacial. La iluminación de la nave central es indirecta, pero bastante intensa, hecho que se ve favorecido por la delgadez y separación entre los pilares, que suelen ser de planta octogonal y sin columnas adosadas. Los arcos resultantes son enormes y muy anchos.
· Exteriormente los arbotantes carecen de importancia pues las naves laterales son muy altas, dando sensación de verticalidad. Predomina el muro sobre los vanos, dando una imagen externa maciza.

· Las torres son de planta poligonal y acaban en plano. Las tracerías se decoran con trifolios.

· La decoración escultórica es mínima o nula por influencia cisterciense y franciscana.

La catedral de Barcelona
La catedral actual se construyó en estilo gótico en el siglo XIV sobre la antigua catedral románica, construida a su vez sobre una iglesia de la época visigoda a la que precedió una basílica paleocristiana. El edificio consta del templo y el claustro, del mismo estilo.
Interior de la catedral de Barcelona
La catedral tiene planta de salón, con tres naves de la misma altura y la central el doble de ancho que las laterales; desde el falso crucero (no marcado en planta) las naves laterales se unen en una girola, pasando por detrás del presbiterio y formando el ábside semicircular, donde se alojan nueve capillas; por encima de ellas se encuentran los vitrales góticos que llenan de luz el ábside. En las naves laterales hay otras 17 capillas, colocadas entre cada contrafuerte. La multitud de capillas fue financiada por la burguesía comercial de la ciudad.
Santa María del Mar
Probablemente el ejemplo más logrado del Gótico Catalán en Barcelona. Esta extraordinaria iglesia se caracteriza por el gran adelgazamiento y separación entre los pilares, lo que genera una impresionante ilusión de unidad espacial. Además, es un ejemplo de precisión en las medidas y proporciones, algo inesperado en un edificio medieval.

La catedral de Palma de Mallorca
 Tiene planta de salón (de tres naves, las laterales se elevan casi hasta la altura de la nave central, apoyándose en unos finísimos pilares ochavados), sin crucero, capillas entre los contrafuertes y cabecera rectangular sin girola. Al exterior carece de torre y destaca el sugerente efecto del bosque de pináculos y chapiteles; los dobles arbotantes dan la sensación de remos de un navío.

La catedral de Girona
Consta de una sola nave de gran tamaño.
GÓTICO FLAMÍGERO (siglo XV)
En el siglo XV Castilla sale de la crisis y vuelven a construirse catedrales:
La catedral de Sevilla fue concebida en 1402 para ser el edificio más grande y alto de la cristiandad, tiene cinco naves con cabecera plana, las cuatro laterales de igual altura.

Las últimas catedrales de formas góticas en Castilla se construyeron a finales del siglo XV y principios del XVI: catedrales de Palencia, Segovia y la nueva de Salamanca.

En estas catedrales ya aparecen las formas flamígeras, que llegan a Castilla sobre 1430. Estas formas flamígeras se mezclarán con influencias mudéjares locales, originando en la segunda mitad del siglo el llamado estilo hispanoflamenco, isabelino o Reyes Católicos. A este estilo se le añadirá una profusión decorativa con representaciones heráldicas, epigráficas y simbólicas que pueden considerarse ya renacentistas. Por tanto, puede decirse que el estilo isabelino aúna elementos constructivos góticos con temas decorativos renacentistas. Destacan es este estilo:

· En Toledo, Hannequín de Bruselas construye en la catedral la capilla de Don Álvaro de Luna. Su discípulo Juan Guas erige el convento de San Juan de los Reyes, de estilo plenamente isabelino.

Interior de la iglesia de San Juan de los Reyes de Toledo

El Convento de San Juan de los Reyes, de la Orden Franciscana, fue construido bajo el patrocinio de la reina Isabel I de Castilla con la intención de convertirlo en mausoleo real, en conmemoración de la batalla de Toro y del nacimiento del príncipe Juan. Es una de las más valiosas muestras del estilo gótico isabelino en España y el edificio más importante erigido por los Reyes Católicos.
Al exterior los contrafuertes separan las capillas. Los pináculos aún son goticistas, pero existe una crestería. La decoración es con las denominadas bolas isabelinas. 
Al interior la iglesia es del «tipo Reyes Católicos», de una sola nave, con capillas entre los contrafuertes, coro alto en los pies sobre la bóveda que sirve de vestíbulo, y presbiterio que se eleva mediante una gran escalinata (altar elevado sobre gradas para predicar). Destaca el cimborrio octogonal en la cabecera, sostenido por impresionantes trompas. El crucero es excesivamente grande, con una zona dedicada a la corona separada del pueblo mediante una reja. Tiene dos portadas, la del oeste y la del norte. La estructura en aún gótica, pero la profusa decoración es renacentista: tracerías, fileteras (esculturas en madera o piedra que se ponían sobre las claves de la bóveda) y emblemas de los Reyes Católicos).
· En Burgos, el alemán Juan de Colonia remató desde 1445 las torres y el cimborrio de la catedral. Los esbeltísimos chapiteles octogonales de plementería calada de las torres de la catedral, tan característicos de este monumento y de marcada influencia alemana (catedrales de Colonia, Friburgo), se proyectaron para ser coronados por estatuas de S. Pedro y S. Pablo. El templo inicial, de líneas tendidas, horizontales y torres chatas, quedó convertido así en un edificio desarrollado en altura. El cimborrio de Juan de Colonia se hundió y lo volvió a levantar Juan de Vallejo (1539) en estilo plateresco. De planta octogonal y varios cuerpos, con trompas, se cubre con bella bóveda estrellada y calada. Por su elegancia y luminosidad, este cimborrio es una de las más bellas creaciones de nuestro gótico final.
Simón de Colonia, hijo de Juan de Colonia, levantó en la catedral una de las más bellas obras de todo el edificio, la capilla del Condestable (1482). Se abrió en la girola, en el eje del templo y se cubrió con rica bóveda octogonal estrellada y calada. Sus arcos flamígeros tienen riquísima decoración a base de tracerías caladas. En los muros se encuentran enormes escudos de los Vallejo-Mendoza sostenidos por atlantes, reflejando el espíritu renacentista en un edificio gótico.
· En Valladolid, Simón de Colonia construyó las fachadas de San Pablo y San Gregorio, completamente llenas de decoración.

Construcciones civiles
Al ser un estilo urbano, el gótico no se circunscribirá solamente a construcciones religiosas, sino que aparecerán numerosas construcciones de carácter civil y militar:

· Palacios. En Navarra destaca el palacio de los Reyes de Navarra, en Olite. En Cataluña el Salón del Tinell del Palacio Real de Barcelona y el Palacio de la Diputación (Generalitat), edificio de gobierno del Principado de Cataluña y que se caracteriza por tener patio interior y galería con finísimas columnas, lo cual muestra una gran influencia italiana. En Castilla destacan el alcázar de Segovia y numerosos palacios civiles, como el Palacio del Infantado de Guadalajara, obra de Juan Guas, o las numerosas casonas nobiliarias de Salamanca (Casa de las Conchas etc.), que son de estilo isabelino del siglo XV, y en los que la ornamentación y las bóvedas estrelladas alcanzan gran importancia.

· Ayuntamientos, donde el regidor dirige la urbe y se cobran los impuestos. En España destaca el Salón del Consell de Cent, en el ayuntamiento de Barcelona.

· La lonja, de función comercial, donde se cerraban negocios. De planta rectangular, es una gran sala con varias naves de la misma altura cubiertas por bóvedas y separadas por columnas o pilares delgados. En la Corona de Aragón destacan las de Palma de Mallorca y Valencia, con columnas retorcidas, que son la manifestación del poder de los gremios y de la importancia de las actividades comerciales en las ciudades marítimas de la Corona de Aragón. 

· Los hospitales, con largas naves rectangulares y estrechas para los enfermos. Los hermanos Egas los construyen en planta de cruz, como los de Santiago, Granada y el de la Santa Cruz en Toledo.
· Astilleros, como las Atarazanas de Barcelona.

12. Describe las características y evolución de la escultura gótica y especifica sus diferencias tipológicas, formales e iconográficas respecto a la escultura románica.
Características generales
La escultura gótica surge de la evolución que la escultura románica había vivido entre los siglos XI-XII. Podemos considerarla como continuadora de ésta, aunque al mismo tiempo muestra muchas diferencias.
Si la escultura románica del siglo XI era antinatural y simbólica, la escultura gótica del siglo XIII se carga de humanismo y naturalismo. El ser humano es el centro de la escultura, y se busca captar su belleza física y sus sentimientos. Esto es signo de que la religión cristiana también ha cambiado desde un plano más divino a uno más humano en este mismo período, en el siglo XIII la religión cristiana se hizo más cercana a los hombres. Cada vez se tiene menos en cuenta a Dios como un ser lejano y justiciero tal y como lo representaba el Pantocrátor románico. Los cristianos prefieren en el siglo XIII un Dios-hombre, más cercano a ellos y más comprensivo con sus pecados.
San Francisco de Asís influye en el Arte, ya que en conexión con sus ideas el Arte Gótico tiene un interés especial por la naturaleza y representará la vegetación de una forma natural y realista. Al mismo tiempo, las figuras, el pelo, los pliegues de los ropajes etc. se representaban tal cual aparecían en la naturaleza, reflejando movimiento. Hay un gran cuidado por la proporcionalidad de los miembros y el estudio anatómico. Los rostros son naturalistas y proporcionados, sin embargo, continúan siendo bastante uniformes y convencionales, carecen de vida y su mirada aún es algo hierática. Ésta será la constante de la escultura gótica hasta la aparición de Claus Sluter, que en torno a 1400 empieza a individualizar los rostros en el Pozo de Moisés.
La escultura sigue supeditada a la arquitectura, por lo que su ubicación sigue situándose en las portadas, a menudo bajo doseletes. A medida que avanza el gótico en los siglos XIV-XV, se generaliza la escultura yacente sobre sepulcro y el retablo. Entre los sepulcros destacan los que tienen forma de túmulo con la estatua yacente del muerto sobre él, y, a partir del siglo XV, el difunto arrodillado en actitud orante, e incluso en otras posturas. Los retablos son de madera o alabastro, completamente pintados.
La temática se basará en temas bíblicos, al buscarse una imagen humanizada de la divinidad:

· En los tímpanos aparece Cristo hombre en el Juicio final y temas de la vida de la Virgen como la “Deesis” (la intercesión de la Virgen y San Juan ante Cristo por la salvación de los hombres).

· Santos, profetas o ángeles aparecen en arquivoltas y jambas (las esculturas de las arquivoltas se sitúan longitudinalmente y no radialmente como ocurría en las portadas románicas).

· En el parteluz puede aparecer la Virgen como Madre de Cristo.

· Desapareció la importancia de las representaciones en los capiteles, que se convirtieron en meras cintas de vegetación.

Los materiales más habituales son: la piedra caliza en las esculturas de las portadas, el alabastro en tumbas, retablos y escultura exenta, y la madera en retablos, sillerías y escultura exenta. La escultura de piedra y madera se pinta. En la escultura de madera se utiliza la técnica del estofado, procedimiento muy elaborado y efectista que consiste en cubrir la superficie de la estatua con panes de oro, sobre los que se pinta y después se esgrafía la pintura de los ropajes para conseguir que el oro brille a través de los colores. El pelo rubio se consigue directamente con los panes de oro, mientras que trata de imitarse la piel humana (lo que se conoce como carnaciones).
Evolución de la escultura gótica
PROTOGÓTICO

Se da a finales del siglo XII. Se mantiene la temática y el simbolismo románicos, pero se aprecia ya cierto humanismo en la búsqueda de la belleza y en la serenidad.

Los dos grandes ejemplos franceses de esta época son el Pórtico Real de la catedral de Chartres y la portada occidental de la catedral de Senlis.

Su influencia llega a España, con obras en las que empieza a verse el naturalismo gótico, como la Cámara Santa de la Catedral de Oviedo, San Vicente de Ávila y, sobre todo, el Pórtico de la Gloria de Santiago de Compostela, ya estudiadas en el tema del románico.

GÓTICO DEL SIGLO XIII
La escultura transmite idealización y solemnidad, representa al hombre en su plenitud y en su nobleza. Los tímpanos se dividen en tres bandas horizontales. Los temas predominantes son la vida de la Virgen y los santos. Las esculturas de jambas, arquivoltas y parteluz se cubren con doseletes.

En Francia, las tres obras cumbre del gótico son la portada principal de Notre Dame de París (con el tímpano en tres registros, dedicados a la Ascensión y Coronación de la Virgen María), la Portada de la fachada principal de Amiens, dedicada al Juicio Final, y la Portada principal de la catedral de Reims.
Grupo de la Anunciación y la Visitación de la catedral de Reims
Todas las esculturas de Reims están hechas en piedra y originalmente estaban policromadas.
La fachada occidental, la mayor, está consagrada a la Virgen María. Sus esculturas se hicieron entre 1225 y 1245, y se ve como poco a poco dejan de subordinarse a la arquitectura, al estar enmarcadas por doseletes. Los tres pórticos de esta fachada tienen un rosetón en lugar del habitual tímpano esculpido. En el parteluz nos encontramos la estatua de la Virgen María que da la bienvenida a los fieles. 
En las jambas del pórtico centra hay dos grupos escultóricos destacables, la Anunciación y la Visitación. En ellos participaron escultores diferentes, incluso en la misma obra, por ello se nota un distinto tratamiento de la piedra y distinta organización que en el resto de la escultura de la fachada.

La Anunciación representa el momento en el que el arcángel Gabriel, le anuncia a la Virgen María que va a ser madre. Se puede ver la búsqueda de la nueva expresividad del gótico, pues los personajes parecen querer argumentar y se relacionan entre ellos, con gestos y expresiones individualizadas (dejan de tener la isocefalia románica), con sentimientos. El llamado “Ángel de la Sonrisa” es el paradigma o símbolo de esta nueva escultura gótica, el llamado “estilo elegante”, caracterizada por los rostros amables y unos cuerpos delgados que son realzados por los detalles de los ropajes. El arcángel Gabriel tiene una posición girada respecto a la Virgen María, algo más hierática.

La Visitación representa la visita de María, embarazada de Jesús, a su prima Isabel, mucho mayor que ella, pero embarazada también de Juan el Bautista. Las esculturas tienen mayor expresividad y una posición inclinada, con un ligero contraposto que rompe el eje de frontalidad. Se realza el cuerpo con la técnica de los paños mojados. Tampoco hay isocefalia, pues Isabel es notablemente más anciana.

En Italia la escultura gótica, al igual que la arquitectura, muestra gran influencia clásica. Las fachadas carecen de decoración, pero se inicia la decoración de los púlpitos. El gran foco artístico es la Toscana, donde destaca Nicola Pisano esculpe el Púlpito del Baptisterio de Pisa, con escenas del Evangelio muy clasicistas.

En España, a partir de 1230 varias portadas del gótico Castellano fueron realizadas por cuadrillas de escultores franceses que traen los tímpanos divididos en tres bandas y las esculturas cubiertas por doseletes en las jambas, las arquivoltas y el parteluz. Estas portadas se caracterizan por su perfección técnica, idealización, solemnidad y belleza formal. En Castilla se imitará rápidamente el arte francés, pero estos escultores hispánicos desarrollan un estilo mucho más expresivo, aunque de técnica no tan depurada.
Catedral de Burgos

En la Puerta de la Coronería (1240) se representa la Deesis y el Juicio Final en el que Cristo está flanqueado por la Virgen y San Juan, que actúan de intercesores. Mientras tanto, bajo ellos un ángel pesa las almas y los muertos resucitan en las arquivoltas. Según algunos autores este estilo se asemeja mucho a algunas estatuas presentes en Reims, aunque debió ser realizado por autores peninsulares. El estilo de la Coronería es menos idealizado que el del Sarmental e incluso las esculturas de las jambas son mucho más frontales y de factura menos cuidada.

En el mismo estilo de la Coronería se realizaron las estatuas del Claustro (1270-1290), en las que destaca su puerta (con el Bautismo de Cristo en el tímpano y una Anunciación de gran belleza en una jamba que recuerda al maestro de la sonrisa de la Anunciación de Reims), la Adoración de los Magos en un pilar del claustro y las estatuas que representan a Alfonso X y Doña Violante.
Tímpano de la puerta del Sarmental de la catedral de Burgos (1230-1240)

En la Puerta del Sarmental se ha representado, con clara influencia del maestro de Amiens, un tema arcaizante muy habitual en el arte románico, la visión apocalíptica de San Juan:

· En el tímpano se sitúa el Pantócrator, que nos bendice desde su trono y muestra unas proporciones anatómicas correctas y un rostro natural, aunque inexpresivo.

· Está rodeado de los cuatro evangelistas, representados como Tetramorfos y como cuatro copistas medievales que se inclinan sobre sus tableros y al mismo tiempo se adaptan al marco del arco ojival de forma natural y no forzada.

· En el dintel aparecen los doce apóstoles sentados, cada uno con un libro de los evangelios que escribieron los cuatro evangelistas del tímpano, y parecen meditarlo abstraídos o bien comentando o consultando con el vecino.

· En las arquivoltas se ubican los ancianos músicos del Apocalipsis tañendo instrumentos musicales medievales en posturas perfectamente naturales y realistas fruto de una observación minuciosa de la realidad por parte del escultor. Los rostros continúan siendo convencionales e inexpresivos

· En el parteluz se representa al Obispo Mauricio, constructor de la iglesia.

· En las jambas de la izquierda hay sacerdotes del Antiguo Testamento (Moisés y Aarón) y en las de la derecha sacerdotes del Nuevo Testamento (Pedro y Pablo).
Catedral de León

Trabajaron en ella varios maestros desconocidos, siguiendo influencias de Reims y Amiens. Destaca la Fachada Principal, la occidental, con tres puertas decoradas. Obra maestra es la central:
· En el tímpano se representan la Deesis y el Juicio Final, tema de evidente influencia francesa: en el centro aparece Cristo Juez que muestra sus estigmas, mientras los ángeles portan los instrumentos de su martirio y la Virgen y san Juan se arrodillan como principales intercesores por la humanidad (deesis). En el registro inferior están los salvados y los condenados. La parte de los Bienaventurados, a la izquierda, se representa como una reunión cotidiana de una plaza mayor, en sus posturas, vestimentas, pliegues, movimientos, perspectivas etc.; realismo castellano en un ambiente relajado donde vemos un rey, monjes, músicos, artesanos, obispos...siendo recibidos por San Pedro bendiciéndoles. En el centro, encima del parteluz, aparece el arcángel Miguel con un perfil realista y hermosa túnica, pesando las almas. A la derecha se representa el infierno con dos enormes perolas sobre fuego donde son arrojados los condenados y tres monstruos devoran pecadores
· En las arquivoltas aparecen escenas de la resurrección de los santos.
· En las jambas aparecen esculturas de santos, evangelistas y protagonistas del Antiguo Testamento. Destaca la escultura de Santiago (reconocida por la concha de su gorro, su pedestal está gastado, según la tradición, por las manos de los peregrinos a su paso por León de camino hacia Santiago de Compostela. Como ocurre en Burgos, estas esculturas de las jambas son más frontales y arcaizantes.
· En el parteluz central se representa a Nuestra Señora la Blanca, estatua gótica de gran dulzura y de estructura también muy frontal, por tanto, un poco arcaizante

GÓTICO DEL SIGLO XIV

Etapa expresiva y más realista. Sentimentalismo, cuerpos agitados. Los tímpanos se dividen en múltiples registros, y los temas se refieren al Nuevo Testamento. Abundan los doseletes.


En Francia pervive la tradición y estética del siglo anterior. La novedad es que se busca más expresión, por lo que destacan los temas de la pasión. La Guerra de los Cien Años impide muchas obras.


En Italia, Giovanni Pisano, hijo de Nicola, esculpe el púlpito de la catedral de Pisa con la gracia y belleza de la tradición francesa. Andrea Pisano y su hijo Nino Pisano, sin vinculaciones familiares con los anteriores, siguen desarrollando el estilo y son los últimos grandes escultores del Trecento. 

En España, la etapa expresiva del siglo XIV supone cierta decadencia en la escultura castellana (por la crisis del siglo XIV), frente al auge escultórico de la Corona de Aragón:
· En Castilla se realiza parte de la decoración de la Catedral de Toledo. La Portada del Reloj en el Crucero Septentrional es la más antigua, y muestra un tímpano dividido en bandas con más de cien esculturas dedicadas a la infancia y Pasión de Cristo y a la muerte de la Virgen, todas de factura muy realista. Dentro de la Catedral encontramos la Virgen Blanca de la Catedral de Toledo, probablemente una producción francesa policromada que por su forma curva parece imitar las pequeñas figurillas de marfil que adaptan su forma al marco del colmillo en el que están realizadas. Hay que resaltar el logrado gesto de la Virgen que, a pesar de su rostro convencional, muestra una actitud muy natural ante la caricia de su hijo.
· En Aragón, el renacimiento escultórico de este siglo muestra influencia italiana, destacando Jaume Cascalls (San Carlomagno) y Pere Moragues, que inicia la decoración escultórica de los sepulcros.

GÓTICO DEL SIGLO XV

Etapa en la que prima la melancolía y el patetismo para despertar la emoción en el espectador. Hay una sola escena o dos en el tímpano, de forma vertical. Doseletes muy ornamentados.


En Francia destaca el foco escultórico de la región de Borgoña, sobre todo con Clauss Sluter, que aúna realismo, fuerza expresiva y patetismo. Su gran obra es el llamado Pozo de Moisés, en Dijon, que era la base hexagonal de un proyectado enorme Calvario desaparecido, con las figuras de Moisés, el rey David, y profetas como Jeremías, Zacarías, Isaías y Daniel. También se adentra en la decoración de los sepulcros, como el del Rey Felipe el Atrevido, en el que se representan monjes encapuchados.


En España entra la influencia francesa de Borgoña, además de la llegada de artistas flamencos y alemanes. Se desarrolló así uno de los momentos de mayor riqueza de la escultura española:

· Continúa la escultura arquitectónica, destacando en Castilla las esculturas de la puerta de los Leones de la catedral de Toledo, obra de Egas Cueman. En la Corona de Aragón destacan Guillermo de Sagrera (esculpe el San Pedro de la catedral o el ángel de la lonja, ambas en Palma de Mallorca), y Pere Joan (famoso su San Jorge del palacio de la Generalitat de Barcelona, de gran movilidad y expresividad).
· Una nueva manifestación que florece en el gótico español son los sepulcros. Esculpidos en mármol o alabastro, pueden ser adosados al muro (alcoba-nicho) o exentos (de cama), cuyos laterales están decorados con frisos corridos o con estatuas separadas por arcos ojivales, escudos, santos de su devoción, procesión de su entierro etc. 
Estos sepulcros llevan unos calzos que representan leones rugientes. La mayoría de las estatuas de estos sepulcros son yacentes, siendo los orantes (D. Alonso en Miraflores) una excepción. Las figuras yacentes de los muertos tienen rostros de gran realismo. 

Destacan:
· En Navarra, el francés Janin de Lome esculpe el sepulcro de Carlos el Noble y Leonor de Castilla.
· Sebastián de Toledo realiza en esa ciudad el sepulcro del arzobispo Gil de Albornoz y el de 

Don Álvaro de Luna y su esposa. Pudo también realizar el sepulcro adosado del Doncel de 

Sigüenza, recostado y leyendo., Es famoso por la tristeza y la melancolía del rostro del joven.
· En Burgos Gil de Siloé esculpe el sepulcro exento de Juan II e Isabel de Portugal, de planta 

estrellada y con infinidad de adornos y lujo esplendoroso de las vestimentas de pedrería. 


También hay que mencionar el sepulcro adosado del infante D. Alfonso, ricamente decorado, 

en la que el príncipe, hermano de Isabel I, está en una posición orante, realmente inusual en 

estas fechas. Ambas obras están en la Cartuja de Miraflores
· Los retablos, de colosales dimensiones, fueron realizados en madera dorada y policromada con infinidad de estatuas en sus calles y cuerpos. Las figuras van bajo doseletes. Destacan los de las catedrales de Sevilla, Toledo y Zaragoza, aunque la obra maestra es el de la Cartuja de Miraflores.
Retablo de la Cartuja de Miraflores (Burgos)

La cartuja de Santa María de Miraflores es un monasterio de la Orden de los Cartujos edificado, entre 1453 y 1484, en una loma (conocida como Miraflores) a las afueras de la ciudad de Burgos. Es una joya del arte gótico final.

El retablo mayor de la Cartuja fue tallado entre 1496 y 1499 en madera por el artista Gil de Siloé, y policromado y dorado con el oro proveniente de los primeros envíos del continente americano tras su descubrimiento. Se trata sin duda de una de las obras más importantes de la escultura gótica hispana, por su originalidad compositiva e iconográfica y por la excelente calidad de la talla, valorada por la policromía.  Uno de los elementos más destacados por su belleza y expresividad es la rueda angélica en la que se enmarca la imagen de Cristo crucificado. En la parte más externa de la rueda, se sitúan las figuras de Dios Padre a la izquierda y del Espíritu Santo a la derecha, portando los travesaños de la cruz. En la parte inferior del madero, las figuras de la Virgen María y San Juan Evangelista completan la escena. El pelícano situado en la parte superior de la cruz simboliza el sacrificio eucarístico, pues el ave alimenta a sus hijos de su propia sangre.
· Las sillerías de los coros fueron ejecutadas en madera de nogal sin policromar, con abundantes trabajos de temas profanos y religiosos. Las mejores son los de las catedrales de Toledo (esculpido por Rodrigo Alemán con escenas de la Guerra de Granada), Zamora, Plasencia, Ciudad Real etc.
· No debemos dejar de mencionar las esculturas de bulto redondo:
· Las vírgenes han evolucionado de la inexpresividad románica a la dulzura, se han humanizado. Están policromadas y se empezó a aplicar la técnica del estofado.
· Las Piedades son representaciones de la Pasión de Cristo en las que aparece María sentada con su hijo, recién bajado de la cruz, muerto en su regazo. Son de origen alemán y su culto se extendió en el siglo XV por toda Europa. Son muy patéticas.
13. Reconoce y explica las innovaciones de la pintura de Giotto y del Trecento italiano respecto a la románica y bizantina.
LA PINTURA GÓTICA. CARACTERÍSTICAS GENERALES


La pintura es la vertiente artística del gótico que más transformaciones experimenta entre los siglos XIII y XV: la pintura gótica del siglo XIII, que se denomina Gótico Lineal o Franco-Gótico, es continuadora de la pintura románica; sin embargo, durante los siglos XIV y XV la pintura de los Primitivos Italianos y de los Primitivos Flamencos revolucionó el concepto de la imagen medieval (desarrollo de la tridimensionalidad para dar profundidad, claroscuro para dar volumen, temática más humana, etc.). Algunos autores consideran a estas muestras pictóricas como los primeros precedentes del arte del Renacimiento.
Como los edificios góticos estaban cubiertos por grandes ventanales, desapareciendo el muro, la pintura mural es muy escasa (salvo en Italia). Se impone entonces la pintura sobre tabla, en varios formatos: dípticos (dos tablas), trípticos (tres tablas), polípticos (varias tablas), y, desde el siglo XV, el retablo rígido (múltiples tablas distribuidas en cuerpos horizontales y calles verticales encajados en un marco).


La técnica más utilizada es el fresco en la pintura mural y el temple (con huevo como aglutinante de los colores) en la pintura de tabla. Desde el siglo XIV empieza a usarse también el óleo (el aglutinante es aceite).

a) Gótico lineal o franco-gótico (desde el siglo XIII hasta bien avanzado el XIV)


Estilo francés en el que la pintura mural es continuadora de la pintura románica. Se caracteriza por la importancia de las líneas del dibujo y por su vivo cromatismo. Se mantiene dentro de la influencia de lo bizantino, con fondos dorados, sin perspectivas. Pero las figuras ya muestran un naturalismo muy ingenuo y gran expresividad.


A este estilo pertenecen también las grandes vidrieras de las catedrales del siglo XIII, destacando las de Chartes y la Santa Capilla de París.


En España se realizaron en este estilo unos primeros retablos en los que se dedicaba la calle central al santo titular de la Iglesia. Destaca el Retablo de San Cristóbal, en el museo del Prado.

b) Estilo italo-gótico (Primitivos italianos)

El Estilo Italo-gótico nace en Italia en el siglo XIII (Ducento) en ciudades como Pisa, Florencia o Roma, pero se desarrolla en el siglo XIV (Trecento). En estos siglos empiezan a emerger las ciudades-estado italianas que protagonizarán el Renacimiento a partir del Quattrocento o siglo XV. Se trata de zonas urbanas y muy ricas en las que los pintores desarrollan una técnica muy elaborada y enormes innovaciones desde el punto de vista formal.
Nos centraremos en el Trecento, que puede considerarse el precedente más temprano del Arte del Renacimiento. Un signo de esto es que por primera vez desde la Antigüedad empezamos a conocer perfectamente la vida y obras de los artistas que lo protagonizaron, lo que es signo de que el oficio de artista supera la barrera del mero artesano y se empieza a idealizar y valorar.
Las características de este estilo son:

· En cuanto a la temática, los temas predominantes son religiosos, como la vida de San Francisco de Asís o la “Madonna en Maestá” (Virgen entronizada con el niño rodeada de ángeles y de santos, tema de influencia bizantina y tradición románica pero que gana en humanidad y naturalismo). También son muy habituales los temas profanos, algo que encaja con la nueva visión del mundo que tiene el temprano Renacimiento.
· Predominio del dibujo sobre el color. El dibujo va ganando en precisión.
· Los colores son normalmente apagados, sobre todo en la pintura al fresco, y algo más brillantes en la pintura al temple. El color se empieza a modular en intensidad gracias al desarrollo del claroscuro. Con ello se consigue dar efecto de volumen y tridimensionalidad. 
· La luz es difusa (no hay un foco claro) pues ilumina toda la escena por igual.
· Existe la intención de crear la sensación de profundidad, pero los primitivos italianos no conocen aún las leyes de la perspectiva. Para enfatizar la sensación de profundidad a veces se valen de arquitecturas, alineamiento de personajes etc.
· Los primitivos italianos desarrollan un arte aparentemente ingenuo que a primera vista nos parece arcaico. Sin embargo, su arte es cada vez más natural y realista, especialmente en el tratamiento de la figura humana (en este aspecto destaca Giotto).
En la Escuela de Florencia destaca Giotto (1226-1337), considerado el iniciador de la pintura moderna por sus avances en la perspectiva, la anatomía, la luz, el naturalismo y el tratamiento de la figura humana (en este aspecto muestra una gran preocupación por la proporción, anatomía, volumetría e incluso gestualidad de los personajes). La pintura de Giotto es intensamente humanista, el ser humano es el protagonista (este antropocentrismo anuncia el Renacimiento). Sus escenas religiosas están cargadas de dramatismo. Obras:
· Los frescos de la Iglesia de Asís, con imágenes de la vida de San Francisco.

· Los frescos de la Capilla Bardi de la Iglesia de la Santa Croce en Florencia, con la representación de la muerte de San Francisco.

· Los frescos de la Capilla degli Scrovegni en la Iglesia de la Arena de Padua, obra fundamental para comprender la evolución de la pintura europea. Los frescos están organizados en ciclos, estableciendo un paralelismo entre la vida de la Virgen y la Vida de Cristo. Entre ellos destacan la Anunciación, la huída a Egipto, el Santo Entierro etc.

Escena de La Huida a Egipto, de Giotto, en la Capilla Scrovegni de Padua

Está realizado al fresco, y fue pintado entre 1305 y 1306 en la Capilla de los Scrovegni de Padua. La escena está pintada según esta descrita en el evangelio apócrifo del Pseudo Mateo: José, María y Jesús Niño huyen a Egipto para evitar la persecución de Herodes, que había ordenado la matanza de los inocentes. Habían sido advertidos en sueños por un ángel, que les marca el camino. María, montada en un asno conducido por José, lleva al Niño sujeto por un pañuelo; según este Evangelio, a María le acompaña una joven, (posiblemente la del vestido rojo) y a José tres muchachos. Se evidencia en este fresco el apartamiento de Giotto del estilo bizantino:

· A las representaciones frontales opone aquí posturas de espaldas o de perfil.

· Además, intenta dar profundidad a la escena y no representa a los personajes en un fondo dorado, sino en un paisaje agreste y montañoso, más realista: es un páramo, paisaje lunar, árboles delgados, con todas sus hojas detalladas.

· Su realismo aparece en los escorzos como el del ángel, en los drapeados de los vestidos, en los gestos y expresiones de las figuras, así como en la representación detallista del cántaro recubierto de mimbre o del vestido del Niño.
· Marca la línea, pero el color no es plano, sino con gradación, para conseguir volumen.
Los pintores de la Escuela de Siena, con una gran influencia bizantina, se preocuparon del color vivo y de la suavidad de las formas. Introdujeron en la pintura gótica tardía los temas paganos, las alegorías y los retratos. Destacan Duccio da Buoninsegna (Il Duccio), que realizó la Maestá de la Catedral de Siena y la Madonna Rucellai; y Simone Martini, que pintó la Anunciación de los Uffizzi y la Maestá del Palacio Público de Siena.
El estilo italo-gótico llegó a España en el siglo XIV a través de pintores italianos que trabajaron aquí. El mayor desarrollo se dio en Cataluña con Ferrer Bassa y los hermanos Jaume y Pere Serra, autores de polípticos y retablos.
c) Estilo Internacional

Con motivo del traslado de la Corte Papal a Avignon en el siglo XIV, algunos pintores italianos como Simone Martíni viajaron a Francia, donde se mezclaron las características del Estilo Franco-Gótico con los avances conseguidos por los Primitivos Italianos. Como resultado nació el Estilo Gótico Internacional, que dominó la pintura europea entre fines del siglo XIV y principios del siglo XV. Sus características fundamentales son la estilización de las figuras y las líneas curvas.

Una de las manifestaciones más impresionantes de este estilo son las miniaturas de los llamados libros de horas, manuscritos que se realizaban exclusivamente para una determinada persona (generalmente de la nobleza) y que contienen textos para el rezo, así como abundantes iluminaciones alusivas a la devoción cristiana. Destaca Las Muy Ricas Horas del Duque de Berry.

Este estilo también llegó a España a finales del siglo XIV y principios del XV, destacando los retablos de Luis Borrasá en Cataluña y Nicolás Francés en Castilla.

14. Explica las innovaciones de la pintura flamenca del siglo XV y cita algunas obras de sus principales representantes.
d) El estilo de los primitivos flamencos (siglo XV)
La pintura de los primitivos flamencos surge sobre hacia 1430 en torno a los dominios de los Duques de Borgoña en Flandes (actual Bélgica), una de las zonas más urbanizadas de Europa.

Desde el punto de vista pictórico la pintura de los primitivos flamencos parte del Gótico Internacional, pero significa un impresionante avance técnico y formal:

· Domina el dibujo sobre el color. El dibujo es de una gran perfección técnica.
· En cuanto al color, su gran aportación es la técnica del óleo, que permite tratar los temas con gran minuciosidad y detallismo gracias al uso de pinceles diminutos y lentes (de hecho, para advertir hoy las pinceladas también hay que usar lentes). El óleo permite lograr una gama cromática más viva (permite practicar la técnica de la veladura, la aplicación de sucesivas capas de color traslúcidas que permite representar un amplio arco de tonos diferentes) y permite retocar y rehacer continuamente.
· La luz es a veces difusa (ilumina todo el cuadro por igual) y a veces direccional (un foco de luz ilumina unas zonas más que otras). La luz se utiliza para crear corporeidad, volumen, pero también para enfatizar el realismo y las calidades y texturas de los objetos (detallismo).
· El espacio tiene profundidad. Pero se desconocen las leyes de la perspectiva, aunque se crea la ilusión de una tercera dimensión por medio de líneas oblicuas, arquitecturas, suelos embaldosados, degradación cromática y lumínica para simular la perspectiva aérea etc. El pintor se sitúa en un punto de vista alto respecto a la escena de primer plano. 

· El espacio es ilimitado, se sugiere la existencia de espacio real más allá de los márgenes del cuadro. Incluso a veces el espacio en el que se encuentra el espectador es una “continuación” del espacio de la obra de manera que se genera la ilusión de que el espectador está dentro de la escena. El pintor se vale para ello de diferentes recursos (espejos, suelos que se cortan en el margen inferior de la pintura, miradas de los personajes hacia el espectador).

· Las figuras tienen volumen, los rostros expresión y rasgos individuales (lo cual los vincula con las esculturas de Claus Sluter). Las vestiduras están tratadas minuciosamente, al detalle, con unos característicos pliegues en V.

· El soporte es sobre tabla. Se pintan trípticos para ser vistos abiertos y cerrados; y polípticos. 
· Temática:

· Dominan los temas religiosos, muchas veces situados en interiores urbanos contemporáneos al pintor (anacronismo) y mezclados con temas y elementos de la vida cotidiana.
· Adquiere mucha importancia el retrato. A menudo el retratado, que es quien ha pagado la obra, aparece en forma de donante, arrodillado ante la virgen o los santos y actuando como testigo de las escenas religiosas.
· En los cuadros de interior, familiares e íntimos, aparecen muchos objetos con una gran atención por el detalle y la minuciosidad. Podemos decir que son auténticos bodegones o naturalezas muertas integradas en la escena. Además, estos objetos suelen encubrir significados simbólicos y misteriosos.

· También se da importancia a los paisajes integrados en la obra, amplios y luminosos, que se extienden por el horizonte del cuadro y a veces se vislumbra a través de una ventana. Es un paisaje naturalista (de un realismo de botánico) e incluso verosímil, poblado de catedrales y torres góticas, pero completamente inventado por el pintor.

La pintura de los primitivos flamencos destaca por su perfección técnica y formal, los pintores son auténticos maestros conocedores de su oficio. Sin embargo, hay fuertes contradicciones entre la habilidad por representar las calidades y la luz con un acentuado naturalismo y la incapacidad de representar la perspectiva fielmente (a veces los errores de perspectiva son muy torpes).

Vamos a ver los principales maestros flamencos siguiendo un orden cronológico:

· Hermanos Hubertus y Jean Van Eyck, introductores de la técnica de la pintura al óleo y creadores de este estilo de gran realismo y habilidad técnica.

Su obra más destacada es el Políptico de la Adoración del Cordero Místico para la Iglesia de San Bavón de Gante, cuyo interior está organizado en dos registros: el inferior representa la adoración del Cordero en un jardín paradisíaco realizado con una minuciosidad casi científica. Hasta ese lugar acuden muchedumbres desde los cuatro puntos cardinales para adorar a Cristo y su sacrificio (jueces, caballeros, santos y santas, padres de la Iglesia, ermitaños, etc.). La escena está presidida desde el registro superior por Dios Padre flanqueado por San Juan y la Virgen, los ángeles músicos, Adán y Eva. Su temática y su composición rígidamente simétrica son muy medievales, pero los elementos formales de la obra indican la nueva preocupación por la profundidad, los detalles, la sensualidad de la anatomía, propio del Renacimiento.

En el exterior, organizado también en dos registros, se representa a los donantes arrodillados ante la escena de la Anunciación que se desarrolla en el registro superior. La Virgen María parece más bien una mujer rica de la burguesía flamenca que se ve sorprendida en su hogar por el ángel de la anunciación. A través de una ventana se adivinan las calles de una ciudad.
· Jean Van Eyck en solitario: 

Pinta La Virgen del Canciller Rolin, en la que este canciller de Borgoña se muestra "humildemente" arrodillado ante la Virgen, mientras a través de la ventana aparece un paisaje ficticio, un puente y una ciudad. Según algunos autores, el cuadro celebraría la gloria de Rolin al conseguir la paz con Francia en el Tratado de Arrás.

Este cuadro, y la Virgen del canónigo Van der Paele, son algunos de los abundantes retratos de la nobleza flamenca arrodillándose devotamente ante la Virgen.

El matrimonio Arnolfini
Enigmático cuadro representa un retrato nupcial típico de la burguesía flamenca del momento, un contrato matrimonial en el que el pintor actúa como testigo ("Jean Van Eyck estuvo aquí"). La promesa de matrimonio se realiza en una habitación repleta de los elementos propios de una casa, pintados con un realismo extremo, y que a menudo tienen significados simbólicos no siempre fáciles de desentrañar (el perro que significa la fidelidad, las zapatillas, la manzana, la vela encendida etc.).

· Robert Campin, presunto Maestro de Flemalle, realizó el Tríptico de Werl (representa a Santa Bárbara y San Juan con el donante). Otra vez la simbología es compleja: el lirio del jarrón simboliza la virginidad, el fuego es la ardiente fuerza de la fe, la torre es el martirio de la santa etc.
· Roger van der Weyden, que fue uno de los pintores flamencos que más ha influido como creador de composiciones, especializándose en tema marianos cargados de gran patetismo y dramatismo, con figuras que se agitan doloridas, rostros enrojecidos, manos crispadas.

Descendimiento del Museo del Prado
Tal vez su mejor obra sea el en el que las figuras tienen tal modelado que dan sensación de ser relieves. Aparecen detalles magníficos como la distinción entre la palidez “mortal” de Cristo y la palidez “desvanecida” de la Virgen, el enrojecimiento del rostro de María Magdalena producido por el llanto, o los magníficos rostros que representan diferentes actitudes de dolor de los personajes, en los que lleva a cabo un magnífico estudio psicológico. La composición es en diagonal, para dar movimiento, y es extraordinariamente cerrada.
· Jerónimo Bosch (el Bosco), el pintor más original de la escuela. Sus extrañas y simbólicas composiciones (a veces visiones infernales) mezclaban lo real y lo fantástico con un gran sentido humorista y burlesco. Su pintura se ha interpretado de muchas maneras: crítica social de su época, intención moralizadora de las costumbres, visión onírica, reflejo de una secta nudista de costumbres muy liberales (doctrina adamítica) que quizá conoció etc. Técnicamente su dibujo es preciosista, detallista al máximo. Tuvo mucho éxito en España y le encantaba a Felipe II. Así sus mejores obras están en El Prado:
· El carro de heno, alegoría moralizante y crítica social donde la multitud trata de ascender al placer, carro tirado por monstruos. Se inspira en un texto del profeta Isaías que dice que “toda la carne es como el heno y toda gloria es como la hierba de los prados (es decir, efímera)”.
El jardín de las delicias (1500)
Es un tríptico con tres tablas tituladas “Paraíso o Creación”, “La Tierra o Mundo” e “Infierno”, que muestra el universo fantástico del artista y el simbolismo que muestra a todas sus formas, quizá claramente moralizante y crítico, o quizá lo contrario. Es de una interpretación complicada:

· En el Paraíso, Dios da a Adán una compañera, Eva, situando en ella el origen del pecado de la lujuria, desencadenada en las otras tablas.

· El panel central da nombre al tríptico y muestra un jardín poblado por figuras humanas de diversas etnias y formas vegetales y animales fantásticas. 

· En su parte superior presenta arquitecturas inventadas y casi futuristas.

· En la intermedia hallamos un cortejo de personajes que, montadas en animales y monstruos (simbolismo del ser humano llevado por las pasiones carnales), giran en torno a un estanque donde se bañan grupos de jóvenes de ambos sexos desnudos (quizá idea de libertad sexual).
· En la inferior se evoca la sexualidad desatada a través de una multitud de personajes desnudos, y frutas como fresas y moras (con connotaciones eróticas y tradicional alegoría de las delicias terrenales, que son efímeras) etc. 
· En el infierno, un sinfín de criaturas aberrantes y efectos luminosos generan una atmósfera de pesadilla. Está dominado por la enorme figura de un hombre árbol, quizá la imagen de Lucifer, que gobierna este mundo. Según las imágenes, además de la lujuria, se castigan otros pecados como la avaricia, la gula o la pereza.
El eco de la pintura flamenca en España fue grande, como consecuencia de las relaciones político–comerciales con esa región. Aquí se adoptarán todas las características de la pintura flamenca: detallismo, minuciosidad, calidades, paisajes, retratista, pliegues acartonados de las vestimentas, dramatismo etc. Destacan:
· Luis Dalmau, que estudió con van Eyck en Flandes y, a su regreso a Valencia, pintó La Virgen de los Consellers. Es un auténtico retrato de los Consellers de la ciudad, a los que representa con rigurosa fidelidad sus rasgos individuales.
· Jaume Huguet. Destacan sus retablos en Cataluña.

· Bartolomé Bermejo, aragonés que destaca por sus figuras fuertes, recias, casi escultóricas, que dan a su obra una impresión de gran monumentalidad. Entre sus obras puede citarse Santo Domingo de Silos (El Prado), en el que retornó a los recursos medievales, casi bizantinos, para transmitir solemnidad y eternidad. Por eso empleó fondos dorados, muy planos, y recurrió al hieratismo y frontalidad de la figura.

· El castellano Fernando Gallego representa paisajes en el que, imitando a Van der Weyden sobresalen figuras muy trágicas y temas dramáticos, como en su Piedad del museo del Prado.
15. Explica las características generales del arte islámico a través de fuentes históricas e historiográficas.
Con la Hégira de Mahoma en 622 surgió una nueva religión, el Islám, que durante los primeros califas (califato perfecto) tuvo una rápida difusión por el Próximo Oriente (imperios bizantino y persa), y durante el califato Omeya (capital Damasco) se extendió por el este, hasta la India, y por el norte de África, llegando a Europa con la conquista de la Península Ibérica en el 711. Tras arrebatar el poder a los Omeya (750), la familia Abasí lleva la capital a Bagdad, pero se le independizan algunas partes de su imperio: Al Ándalus (emirato y luego califato de Córdoba), norte de África (emirato Tulunida en Egipto) y Afganistán (emirato turco). A partir del siglo X hay multitud de imperios en el mundo árabe: califato fatimí (de Túnez a Siria), el Magreb (emiratos almorávide, almohade y benimerín), el sultanato de los turcos selyúcidas en Oriente Medio y Arabia, el emirato ayubí de Saladino en Siria y Egipto, el imperio mongol en India y Afganistán, el imperio turco otomano (que acaba con el imperio bizantino) etc.
Con el tiempo, la nueva religión aglutinó a una gran diversidad de pueblos y culturas, siendo su arte el reflejo de esta disparidad, teniendo numerosas manifestaciones y variantes estilísticas según la región donde se produjese. En la Edad Media la cultura islámica actuó como puente entre Oriente y Occidente y entre la cultura clásica grecorromana y la Edad Media. Adoptaron y adaptaron los elementos que encontraron enriqueciendo con ello el bagaje cultural y artístico propio. Ello ocurrió de forma clara con el arte romano, griego y bizantino, y, en el caso hispano, también con el arte visigodo.
La cultura islámica fue esencialmente urbana y religiosa. La fe determinará todas las facetas de la vida del musulmán, también la artística. Así, su principal medio de expresión fue la arquitectura, pues la prohibición religiosa de representar imágenes figurativas supuso una seria traba para la pintura y escultura. Las artes figurativas eran únicamente de tipo ornamental.

Las características de la arquitectura musulmana son:
· El eclecticismo 
o mezcla de estilos, debido a la asimilación y reinterpretación de las culturas de los lugares conquistados. Así, este arte utilizó elementos romanos, bizantinos, cristianos, persas e indios.
· Edificios sencillos y horizontales, de materiales pobres (ladrillo, madera y mampostería).
· Vanos a base de arcos, elemento sustancial de su arquitectura, siendo los más destacados:
· El arco de herradura, que adoptan de los visigodos.
· El arco túmido o de herradura apuntado.
· El arco polilobulado (consta en el intradós de tres o cinco lóbulos. Es un arco cordobés que acabará sustituyendo al de herradura).
· El arco mixtilíneo, formado por líneas rectas y curvas combinadas.
· El arco de mocárabes (prismas que penden de una superficie y se estrechan hacia la parte inferior, asemejando estalactitas).
· Los arcos entrecruzados.
Desde el emirato de Córdoba se extenderá el uso de dovelas que alternan de color (rojo y blanco) o de superficie (una decorada y la siguiente lisa).
· El arco está encerrado en el alfiz, simples molduras que forman un amplio marco de proporciones cuadradas y tangentes al trasdós del arco. Los triángulos superiores creados por el alfiz y el arco, es decir, las enjutas, se denominan en la arquitectura árabe albanegas.
· Soportes consistentes en columnas, a veces reaprovechadas, y, excepcionalmente, pilares.
· Las cubiertas de las primeras mezquitas serán de madera, algunas muy decoradas (artesonado). En contacto con Occidente se desarrollan nuevos modos de cubrición: cúpula califal (bóveda de crucería con la peculiaridad de que sus nervios no se cruzan en el centro, sino que conforman en él cuadrados y polígonos), cúpula gallonada (compuesta por segmentos o gallones parecidos a los gajos de naranja), o cúpula bulbosa.
· Se otorgó gran relevancia a la decoración ornamental, muy suntuosa, pero con un gran contraste entre la austeridad exterior y la profusa decoración interior, donde recubre completamente los muros (horror vacui). Esta decoración, abundante y de apariencia lujosa, se expande en yeserías, estucos (mezcla de cal y polvo de mármol, alabastro o yeso; es un material barato y flexible que se puede colorear y moldear de múltiples formas), mármoles, azulejos (es una cerámica vidriada y de color que reviste superficies mediante la técnica del alicatado), mosaicos y pinturas.
Los motivos ornamentales son estilizados y esquemáticos, alejados del naturalismo, y se repiten ilimitadamente. Con la constante repetición de esta decoración se tiende a tapar los elementos constructivos y la estructura de sus edificaciones, para ocultar la pobreza de los materiales (ladrillo, cal). La arquitectura se valora más como soporte de la actividad ornamental. Una decoración en la que la obra de calígrafos y pintores, como copistas de las sagradas escrituras, merece mayor consideración que la labor de los arquitectos, por cuanto define y realza el simbolismo de los edificios. Los motivos preferidos serán:
· Por prohibición coránica se excluirán los temas figurativos (personas y animales).
· Formas geométricas con la técnica de la lacería (ornamentación geométrica formada por líneas entrecruzadas que forman diferentes figuras poligonales, siendo la estrella de 16 puntas o más uno de los motivos fundamentales). En esta línea estarían también los paños de sebka, que consiste en un trazado rehundido en forma de red poligonal, generalmente en forma de rombos.
Los árabes confieren a la geometría y las matemáticas un papel fundamental en la comprensión del universo, pues “perfección, repetición y multiplicidad son los elementos propios de la naturaleza de Dios”. Las formas geométricas se imponen por encima de lo emocional y se alejan de la reproducción de la naturaleza, para que el creyente pueda abstraerse de ella.
· Formas vegetales (ataurique), estilizadas y esquematizadas, generalmente inspiradas en las hojas de acanto de origen clásico. Se organizan generalmente a partir de un tallo central del que salen hojas, flores y frutos.

El principio básico que rige a los motivos vegetales y a los geométricos es la posibilidad de que cada forma pueda repetirse simétricamente de manera ilimitada.
· Formas epigráficas que reproducen pasajes del Corán (consideran que Dios sólo se ha mostrado a través de la palabra). Es la llamada “geometría del verso”, pues todas las letras están regidas por proporciones matemáticas. No sólo jugarán un papel ornamental, sino que también tendrán un valor iconográfico al actuar como sucedáneos de la imagen religiosa.
· Mocárabes: prismas que penden de una superficie y se estrechan hacia la parte inferior, asemejando estalactitas.
16. Describe los rasgos esenciales de la mezquita y el palacio islámicos.
La mezquita
El edificio más importante del arte islámico, su origen se encuentra en la casa de Mahoma, edificio tradicional árabe, de adobe, construida alrededor de un patio cuadrangular, en uno de cuyos muros, el orientado a la Meca, construyó un cobertizo desde donde dirigir las oraciones. Sobre este esquema se terminó conformando la mezquita, lugar de oración, meditación y reunión, e incluso de justicia y escuela. Son edificaciones arquitrabadas, de una sola planta cuadrada o rectangular, estructuradas en varias zonas:

· Un amplio patio (sahn), con estas partes:

· la fuente de las abluciones que se realizan para entrar purificados (sabil).

· Galerias cubiertas a su alrededor, dedicadas a la enseñanza si es mezquita escuela (madrasa).

· La torre (alminar o minarete), desde donde el almuecín llama a la oración cinco veces al día.

· La sala de oración (haram), con naves divididas por arquerías. Tiene estas partes:

· La quibla, muro del fondo orientado hacia la Meca que marca la dirección del rezo.

· El mihrab, nicho situado en la quibla desde donde el imán dirige las oraciones.

· La macsura, espacio con arquerías delante del mihrab donde rezan las autoridades.

· El mimbar, púlpito desde donde el imán dirige la alocución del viernes.

Destacan las siguientes mezquitas:

· Época omeya (661-750): la Cúpula de la Roca en Jerusalén (de planta octogonal, alberga la roca desde la que Abraham habría ascendido al cielo), la mezquita de Damasco, la mezquita de Alepo, la mezquita de Kairauán en Túnez. A este estilo pertenecen la Mezquita de Córdoba y la Mezquita de Bab al-Mardum en Toledo.

· Época Abásida: mezquita de Samarra (con alminar en espiral).

· Epoca Tulúnida: mezquita de Ibn Tulum en el Cairo.
· Época almohade: mezquita Kutubiyya en Marraquech (su alminar lo imita la Giralda de Sevilla).
Los palacios
Es la casa del gobierno y el símbolo de la autoridad temporal, por lo que debe reflejar la grandeza del soberano y la riqueza de su corte. Por lo general solían tener una estructura cuadrangular amurallada que separaba el espacio del mundo exterior. En el centro de dicha estructura se disponía un patio a partir del cual se organizaban las distintas dependencias. 


La integración de las construcciones en la naturaleza implica el uso del agua y de las plantas de los jardines. El agua actúa como espejo, refleja la exuberante decoración multiplicándola, y hace de enlace de los diferentes espacios. Unida a los jardines produce una sensación de reposo y frescor que serán símbolos del Paraíso para el musulmán.
Hubo abundantes palacios de época omeya en Siria (Al Gharbi, Al Mafiar y Mshatta) y Abásida en Irak (Bagdad y Samarra). En España destacan el Palacio de Medina Azahara, de época omeya, la Aljafería de Zaragoza, de época Taifa, y la Alhambra de Granada, de época nazarí.


Otros edificios importantes del arte musulmán son los bazares, (para la actividad artesanal y comercial), las alhóndigas (para almacenar mercancías), los baños (inspirados en las termas romanas), las madrasas (escuelas coránicas), los aljibes (para acumular agua para las ciudades), hospitales etc.
17. Explica la evolución del arte hispanomusulmán
En el año 711 los musulmanes entraron en la Península Ibérica y la conquistaron. Pronto se mezclaron con la población local, que se islamizó en su mayoría, y adoptaron elementos de las culturas romana y visigoda. Al-Ándalus pasó por diversas fases:

· Emirato dependiente de Damasco.

· Emirato independiente (políticamente), desde Abderramán I (756).

· Califato de Córdoba (independencia religiosa) desde 929 hasta 1031.

· Periodo de crisis, con los Reinos de Taifas y las sucesivas invasiones de almohades y almorávides, que luchan contra la reconquista cristiana.

· Emirato nazarí de Granada, que resiste hasta 1492.
a) Periodo cordobés (emirato y Califato de Córdoba)

Es el periodo de mayor esplendor, con un desarrollo cada vez más particular de sus manifestaciones artísticas, compitiendo incluso con los centros del Imperio musulmán.
Mezquita de Córdoba

La Mezquita de Córdoba es una construcción que se fue completando a lo largo de un amplio período (desde el siglo VIII al X), a través de una serie de ampliaciones y reformas acometidas por los sucesivos emires y califas del gobierno cordobés. El motivo es el crecimiento de la población cordobesa, que necesitaba una mezquita cada vez mayor.

La primera mezquita la erige Abd al-Rahman I entre el 786-788. Tiene un haram de once naves con doce tramos, perpendiculares al muro de la kibla, orientado al sur. Como soporte se emplean columnas en la parte inferior, reaprovechados de las épocas romana y visigoda, sobre las que se superponen pilares rectangulares de sillería para dar más altura al edificio. En los pilares sobresalen modillones de rollo sobre la que descargan arcos de herradura, y encima de ellos arcos de medio punto. Las dovelas de los arcos presentan una bicromía característica roja (ladrillo) y blanca (caliza), enmarcadas en alfiz. El bosque de columnas de doble arquería recuerda un palmeral. Hisam I acabó el sahn y levanta el alminar.

La segunda mezquita corresponde a la ampliación de Abd al-Rahman II, a partir del año 848, que derriba el viejo muro de la Kibla y prolonga así el haram hacia el sur en ocho tramos más. Los elementos arquitectónicos son como en la primera mezquita, aunque se labran algunos capiteles nuevos, de pencas (parecen corintios esquematizados). La segunda mezquita se completa en tiempos de Abd al-Rah-man III, que en la primera mitad del siglo X amplía el sahn, lo dota de pórticos y construye un nuevo y magnífico alminar de planta cuadrada que hoy se conserva en el interior de la torre de la catedral.

La tercera mezquita es la más espectacular, y corresponde a la ampliación de AI-Hakam II, que vuelve a mover al sur el muro de la quibla. Los doce nuevos tramos se decoran con ataurique, versículos coránicos y lacería. Para mejorar la iluminación se construyen cuatro lucernarios con bellas cúpulas gallonadas, tres en línea frente al mihrab y la cuarta sobre la nave central a la entrada del nuevo haram (actual capilla de Villaviciosa, antiguo mihrab de Abderramán II)). Frente al mihrab se construye la maqsura, a la que se accede bajo nuevos arcos polilobulados y entrecruzados que descargan sobre columnas de fustes rosas y azules con capiteles de pencas. Por último, en la quibla se abre el actual mihrab, octogonal, decorado muy ricamente con mosaicos bizantinos enviados por el emperador bizantino Nicéforo Focas.

La cuarta y última ampliación de esta mezquita, y la mayor de todas, se produce durante el gobierno de Almanzor. Como ya no puede ampliar más la mezquita hacia el sur, porque está el río Guadalquivir, lo hace hacia el este. El haram se amplía con ocho nuevas naves, lo que deja descentrado el mihrab; también se amplía el shan.

Los muros exteriores se construyen con sillares y contrafuertes, y de sus once puertas destaca la hoy llamada de San Esteban, con arco de herradura, alfiz y arquerías ciegas.

Del resto de abundantes mezquitas andalusíes de la etapa cordobesa sólo queda la de Bab al Mardun, hoy iglesia del Cristo de la Luz, en Toledo. Es un pequeño edificio de planta cuadrada con cuatro columnas que dividen el espacio en nueve tramos, cada uno cubierto con bóveda califal. En la fachada de ladrillo se mezclan arcos de herradura y polilobulados.

El Palacio de Medina Azahara
Levantado en el siglo X por Abderramán III cerca de Córdoba, sus numerosos restos conservados confirman la riqueza del palacio descrita en las crónicas de la época.

Concebido como palacio-ciudad, comprendía los edificios necesarios para la vida del califa, tanto privada (el palacio en sí), como política (palacetes para nobles y funcionarios, edificios para la administración, cuarteles para el ejército, viviendas de servidores y artesanos, talleres), y religiosa (mezquitas).

b) Reinos de Taifas

Tras la crisis del califato, el califato se desmembró en los reinos de Taifas. Su arte imitará el cordobés, pero utilizando una construcción pobre, de muros de mampostería. Eso sí, recubiertos en el interior con yeserías y cerámicas y decorados con arquerías polilobuladas y mixtilíneas, todo para buscar el efectismo y la riqueza decorativa.

La Aljafería de Zaragoza

La Aljafería es un palacio fortificado construido en Zaragoza en la segunda mitad del siglo XI por iniciativa de Al-Muqtadir como residencia de los reyes de “Saraqusta”. Este palacio de recreo (llamado entonces «Qasr al-Surur» o Palacio de la Alegría) refleja el esplendor alcanzado por el reino taifa en el periodo de su máximo apogeo político y cultural. Su importancia radica en que es el único testimonio conservado de un gran edificio de la arquitectura islámica hispana de la época de las Taifas.

Destacan los arcos polilobulados, mixtilíneos y de herradura, muchos de ellos formando arquerías entrecruzadas, superpuestas y contrapuestas. La decoración epigráfica, de lacería y ataurique lo cubre todo, preludiando la exuberancia geométrica de la decoración de la Alhambra.

Tras la reconquista de Zaragoza en 1118 por Alfonso I el Batallador pasó a ser residencia de los reyes cristianos de Aragón, con lo que se convirtió en el principal foco difusor del mudéjar aragonés. 
Alcazabas (recinto militar fortificado) de Málaga y Almería.

c) Imperios norteafricanos: almorávides y almohades

El avance cristiano hizo que los musulmanes llamaran en su auxilio a imperios norteafricanos como los almorávides y los almohades.

El arte destacará con los almohades, que imitarán sus construcciones norteafricanas, pero con aportaciones andalusíes: ladrillo rojo, pilares octogonales o poligonales en vez de columnas, arcos de herradura apuntada, bóvedas califales y de mocárabes, decoración con paños de sebka etc.

La Giralda

De la época almohade se conserva este excepcional minarete, que formaba parte de la Gran mezquita de Sevilla, su capital, y que fue destruida para la construcción de la catedral gótica en el siglo XV. Imitando a la Kutubiyya de Marraquech. De base cuadrada, ladrillo rojo y muros minuciosamente decorados con paño de sebka y arcos polilobulados, de herradura apuntada o tradicional, entrecruzados.

La torre del Oro

Una de las torres albarranas (exentas, separadas de los abundantes castillos que levantaron los almohades, como muestran los restos del de Alcalá de Guadaira), parte del sistema defensivo. 

d) Periodo nazarí


En el 1238 los Banu Nasr crean un reino independiente en Granada, que durará hasta que en 1492 fue conquistado por los Reyes Católicos.


Su arte fusiona las influencias taifas, almohades y cristianas. Se caracteriza sobre todo por la increíble riqueza decorativa interior, que enmascaraba la gran pobreza constructiva (ladrillo y mampostería). Su rica ornamentación destacaba por: columnas estilizadas de mármol (de función ornamental más que estructural) con capiteles de dos cuerpos (inferior cilíndrico con una cinta y superior cúbico con ataurique esquematizado y epigrafía); arcos de herradura o apuntados con mocárabes; bóvedas con mocárabes; muros con zócalos de azulejos que repiten formas geométricas y encima yeserías policromadas con paños de sebka e inscripciones; patios con exuberantes y aromáticos jardines y juegos de rumorosa agua que discurre por canalizaciones y fuentes (elementos estos que nos remiten al paraíso coránico y que persiguen el goce de los sentidos).

Palacio de la Alhambra

La gran obra del arte nazarí se llamó “el castillo rojo” (Cal´at al Hamra) por el color del ladrillo. Concebido como palacio-ciudad, enfrente de Granada, disponía de muralla, alcazaba (patio de armas enmarcado por tres torres), palacio real, mezquitas, ceca, dependencias administrativas, viviendas para los trabajadores de palacio etc., que se conservan casi en su totalidad. El palacio real se componía de:

· El mexuar o zona pública. Consta de un patio con estancias a su alrededor que se usaban para justicia. Incluye un pequeño oratorio llamado Cuarto Dorado.

· El Cuarto o Palacio de Comares. Zona oficial que consta de estancias como:

· La sala de la Barca o sala dorada.
· La Sala de los embajadores (el salón del trono), que está dentro de la llamada torre de Comares, y tiene una bella cúpula con polígonos estrellados).

· Estas estancias se agrupan alrededor del patio de los arrayanes o de la alberca (llamado así por el estanque del centro, rodeado por aromáticas plantas de arrayán).

· El harén o parte privada, que consta de:

· Tres estancias (la sala de Dos Hermanas, la de los Abencerrajes y la de los Reyes)

· Las tres estancias se ubican en torno al Patio de los Leones, llamado así por la fuente central levantada sobre 12 de estos animales. Se completa con los baños (con cámaras de agua fría, templada y caliente) y con los jardines del Partal, llenos de plantas y fuentes.

En una colina adyacente se encontraba el Generalife, residencia de verano con un gran jardín rodeado de pabellones laterales.

La Alhambra produce la ilusión de un espacio sin límites y de inmaterialidad de muros, pilares, columnas y bóvedas, que parecen desvanecerse en el espacio. Esto se consigue con juegos cambiantes de luz y color obtenidos a través de diferentes efectos: variaciones de luces y sombras logradas por el abigarramiento y la repetición de los elementos decorativos que se multiplican hasta el infinito, brillos (cerámica), entreluces (celosías que tamizan la luz y la hacen mudable), y la introducción de nuevos elementos como el agua, que refleja todo sin cesar.

Arte mudéjar

Mudéjar es el arte realizado en la España cristiana a partir del siglo XII, bien por mano de obra musulmana o bien por cristianos seducidos por la belleza del arte islámico. Se basa en una síntesis de ambas culturas.

Características generales:
· Es el arte que funde los estilos cristianos (gótico y románico) con elementos ornamentales y materiales empleados en Al-Ándalus (ladrillo, madera, yeserías). El ladrillo se usa en muros y pilares, la madera en la construcción de artesonados (cubierta arquitrabada de madera que a veces va pintada), y el yeso como elemento sobre el que realizar la decoración. También se usa la cerámica alicatada, que hace brillar el edificio.

· La ornamentación es a base de elementos geométricos.  Un elemento ornamental muy destacado son los arcos ciegos (a veces lobulados), utilizados de forma decorativa en los muros. También se usan los alfices. 

· Este arte se usa para construir iglesias, palacios castillos, murallas, etc. Se incluyen las sinagogas, pues los judíos se sirvieron del arte musulmán. Son de estructura semejante a los templos cristianos e islámicos, y carecen de motivos figurativos humanos, usando grandes inscripciones sobre sus muros.
Etapas cronológicas del arte mudéjar:

· Siglo XI y XII, es el románico–mudéjar.

· Siglo XIII y XIV, es el gótico–mudéjar.

· Hasta el siglo XIX, que en los últimos años se conoce como neomudéjar.

ROMÁNICO–MUDÉJAR
Se da en León y en las dos Castillas (el centro más importante es Toledo). Un centro importante es Sahagún, donde se construyen las iglesias de S. Lorenzo y S. Tirso. Otros modelos más o menos similares se dan en Arévalo (Iglesia de la Lugareja) y en Madrigal de las Altas Torres. 

GÓTICO–MUDÉJAR

Castilla:
Toledo es el centro del mudejarismo. Las sinagogas construídas en este estilo fueron numerosas destacando Santa María la Blanca y la Sinagoga del Tránsito, del siglo XIII. Hay también notorias muestras de arquitectura civil: palacios, casas, puertas y restos de murallas (la Puerta del Sol de Toledo combina el arco de herradura apuntado y el de 1/2 punto).

Fuera de Toledo hay que destacar en el gótico-mudéjar castellano el palacio de Tordesillas, mandado construir por Alfonso XI a mediados del siglo XIV; 

Andalucía:
El influjo nazarí es patente en el Alcázar de Sevilla, hecho construir por Pedro I el Cruel, donde destaca el Salón de Embajadores y su techumbre con adornos de mocárabes.

En Córdoba tiene especial interés la Capilla Real de la Mezquita, con grandiosas bóvedas de crucería. 
Aragón:
Destacan monumentos como San Martín de Teruel, con torre de base cuadrada, y Santa María de Calatayud, de base octogonal, ambas con decoración de cerámica esmaltada. 

18. Especifica las relaciones entre los artistas y los clientes del arte gótico y su variación respecto al románico.
Por lo general, la consideración social del artista durante los siglos del gótico es análoga a la de los demás artesanos, y lo que la sociedad valora preferentemente de su trabajo no es tanto la capacidad de creación propiamente dicha, sino un mayor y mejor dominio de las técnicas del correspondiente oficio. En muchos casos le bastará con reproducir unos modelos determinados Hasta muy avanzada la época gótica no empezará a considerarse cometido propio del artista la concepción teórica e iconográfica de sus obras.
Conforme avanzan los tiempos, es cada vez más frecuente que los artistas firmen sus propias obras en un intento de acreditarse. Así, por ejemplo, maestro Mateo inscribe su nombre en el dintel del Pórtico de la Gloria (1188). Giovanni Pisano hace lo propio en el púlpito del baptisterio de Siena, con unos extensos versos en los que especifica las circunstancias relativas a la ejecución de aquella obra (1302-1310), y Jan van Eyck dejaba constancia de su presencia en la boda de G. Arnolfini firmando su famoso retrato del siguiente modo: “Jan van Eyck estuvo aquí”.
Como todos los demás estamentos artesanales, los artistas también comienzan a organizarse corporativamente en cofradías y gremios, aunque en muchos casos éstos no se corresponden exactamente con los de arquitectos, pintores, escultores, etc. Por ejemplo, sabemos que los pintores florentinos de principios del siglo XIV estaban agrupados con los médicos, los boticarios y los comerciantes de especias. Un caso algo distinto es el de los constructores, entre los que se da una clara diferencia entre el maestro de obra, arquitecto o ingeniero, y el simple albañil, lapiscida o alarife. En ocasiones, el papel de las asociaciones permanentes de constructores -o logias- ha sido mitificado en exceso por el carácter cerrado y casi secreto que podían llegar a tener.
De todos modos, es evidente que alrededor de las grandes obras arquitectónicas surgen auténticas escuelas donde se transmiten por medio de la práctica las experiencias y las técnicas propias del oficio. El taller de los pintores, escultores, orfebres, etc. desempeñaba una función análoga. Raro es el artífice de alguna importancia que no tenga a su lado algún aprendiz, colaborador, esclavo o familiar que aprenda las técnicas de la profesión y que le ayude en alguno de los múltiples procesos que implica la ejecución de una obra. Normalmente, cabe pensar que el maestro era el responsable del diseño de la misma y de su acabado, mientras que los ayudantes se encargarían de las fases preparatorias. En base a esta lógica suposición, los historiadores del arte medieval distinguen las obras de un maestro de las de su taller según su mayor o menor calidad.
El progresivo desarrollo de las comunidades urbanas a lo largo de los siglos del gótico implica la concentración en las ciudades del mercado artístico. Los artífices tienden a establecerse en su seno, amparándose en leyes favorables y en las posibilidades de asociación. Sin embargo, no resulta válida la idea según la cual el artista de los siglos XIII, XIV o XV es un artista sedentario, en contraposición al artista del período románico, que sería un artista itinerante. Salvo los pintores o los orfebres que pueden desarrollar su labor en el propio taller, arquitectos, escultores o fresquistas están obligados a una constante movilidad.
Lo que sí es evidente es que, a medida que avanza el período que estudiamos, el mundo del artista se especializa y se configura con cada vez mayor nitidez.
Debido a la institucionalización de las sociedades, comienza a generarse una gran cantidad de documentación, parte de la cual alude a aspectos relacionados directa o indirectamente con la vida del artista y la creación artística propiamente dicha. Así pues, resulta más fácil relacionar obras y autores, e incluso establecer biografías de los mismos.
Aunque se tienen noticias de talleres especializados en la producción seriada de obras de arte, la mayoría de los artistas trabajaban por encargo. Evidentemente, los contratos en que aquellos se formalizaban constituyen una fuente de información de gran importancia, puesto que a través de ellos se determinan los gustos del cliente, el precio de las obras, sus plazos de ejecución y de liquidación, los modelos a imitar, las calidades de los materiales e incluso los procedimientos a aplicar, etc.
El margen de libertad del artista para dar forma a las obras que se le encargaban se situaba entre sus propias limitaciones técnicas y los gustos aceptados por el comitente o por la sociedad.
Pueden distinguirse varias categorías de encargos, que, generalizando, podrían corresponder a otras tantas categorías de obras de arte.

· Es evidente que los encargos reales o cortesanos habrían de determinar las obras de mayor calidad, ya que el afán de autoafirmación y el espíritu de lujo y de ostentación estuvieron siempre presentes en las grandes cortes europeas.
· Sin embargo, tampoco debe infravalorarse el papel de la burguesía, puesto que, si en sus orígenes el arte gótico va estrechamente unido a los ideales monárquicos, a partir de un momento dado es la clase burguesa la que asume el máximo protagonismo, imponiendo un nuevo sentido de la realidad. La acción de la burguesía también se puede percibir en realizaciones arquitectónicas tales como lonjas, sedes de gobiernos municipales, palacios, etc.
· Muchas de las grandes obras de carácter religioso (iglesias, capillas, retablos, sepulcros, ornamentos, libros, etc.) cuentan también con el patrocinio real o de burgueses. Quizás los encargos de origen estrictamente religioso sean los que a nivel estético aportan menos novedades.
Del mismo modo que distinguimos varias categorías de encargos, también podemos constatar que entre los artistas llegan a existir diferencias sociales bastante acusadas. Casos como el de Giotto (que percibía cantidades muy importantes por su trabajo, poseía algunos terrenos, prestaba capitales y arrendaba telares) o Jan van Eyck (que fue hombre de confianza del duque de Borgoña y realizó para él algunas misiones diplomáticas) señalan los más altos niveles sociales alcanzados por los artistas de la época gótica, siendo absolutamente excepcionales.
Tampoco son infrecuentes los casos de artistas que desarrollan provechosamente más de una especialidad (arquitectos-escultores, escultores orfebres, muralistas-miniaturistas; etc.).
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