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Teorica:

Escojo desarrollar el tema propuesto:

Arquitectura tardogotica en Espafia: el final del gotico y el reinado de los Reyes Catdlicos.



Durante el siglo XIV el Reino de Aragdn vive una etapa de expansion politica y econémica. El Reino de
Castilla, por su parte, vive tiempos de inestabilidad. No se edifican grandes templos, es més, se paralizan
aquellos ya comenzados. Hubo que esperar hasta finales del siglo XIV para que se reanudasen las actividades
constructivas. Y, son arquitectos franceses, alemanes y flamencos quienes se asientan en estos reinos hispanos
para erigir todo tipo de monumentos en un estilo a veces denominado hispano-flamenco, otras isabelino, o
también conocido como el gético de los Reyes Catdlicos.

Es a finales del siglo XIV y sobre todo en el siglo XV, cuando se reanuda la actividad constructiva.
Dependientes de arquitecturas anteriores, se realizan edificios como la catedral de Pamplona, iniciada en 1390,
o los coros de Lugo y Palencia, que reflejan esquemas preexistentes. La catedral de Oviedo (1388) no se
termina hasta el siglo XV1, y es el mejor edificio que refleja el gotico flamigero de origen francés, patente en
las tracerias del triforio y en las bovedas estrelladas.

La interpretacion del gético en Castilla se lleva a cabo por artistas extranjeros (alemanes o flamencos) que
introducen las formas tardogdticas europeas. A estas formas tardogoticas se las denomino estilo hispano-
flamenco porque se entendia que tan importante era su composicion flamigera como una tradicion islamica
espafiola practicada por artesanos de formacion mudéjar; estos aportarian con absoluta naturalidad sus
técnicas, motivos y habilidad artesanal, que se combinaban con las nuevas formas flamigeras y creaban un
lenguaje decorativo propio y original, un “lenguaje nacional”. El termino ha caido en desuso debido a que
solo aparece en algunas construcciones, pero no de forma generalizada y como una constante.

El monumento de mayor envergadura de este momento, y el mas temprano es la catedral de Sevilla, cuya
construcci6n fue decidida por el cabildo en 1401, haciéndose famosa la frase “que los que la viesen acabada
nos hagan por locos”. Su construccion se prolongd a lo largo del siglo XV y es singular tanto en sus
dimensiones como en su estructura, y también porque se conoce con certeza la personalidad de sus primeros
arquitectos: Pedro Garcia, Ysambert, Carlin, Juan de Hoces, Simdn, etc., son algunos de ellos. Erigida sobre
el espacio de la antigua mezquita, mantuvo el alminar arabe como torre de campanas, la famosa Giralda, y el
patio como claustro. Su planta es un rectangulo (mezquita) del que Unicamente sobresale la gran capilla real
de Carlos V, que es una dependencia aparte. Sus cinco naves, su crucero, su abside y sus capillas laterales
entre los contrafuertes, no sobresalen de los muros perimetrales, confiriendole un aspecto de caja. Las naves
se cubren con bovedas de nervadura sencilla, excepto en el crucero, siendo la actual obra de Gil de Hontafion
al derrumbarse el primero en 1511.

Alrededor de 1440, Juan de Colonia llega a Burgos requerido por el obispo Alonso de Cartagena para hacerse
cargo de la conclusion de las obras de la catedral de Burgos que estaban paralizadas. El obispo habia viajado
por el norte de Europa y habia visto las torres caladas de sus iglesias y catedrales. Juan de Colonia disefi0 y
construyo las dos torres, elementos que se superponen a la obra anterior, y que seran imitados posteriormente
en las catedrales de Ledn, Oviedo, Toledo, etc. Son torres de base octogonal y presentan un remate de agujas
caladas. Su origen germanico y su formacion permitian obtener el objetivo que buscaba el obispo, una
arquitectura en la que se plasmara el gotico flamigero. Tambien realiza la capilla de la Visitacion y la de Santa
Ana, e inicia la construccion del cimborrio, a semejanza de las agujas que ya habia disefiado; 70 afios después
éste se hundio y fue sustituido por el actual.

Desde finales del siglo XV y sobre todo las primeras décadas del siglo XVI, la llegada al trono de los Reyes
Catolicos y la unidad de las coronas supone una revolucion politica y econdmica que permite abordar y
desarrollar sustanciales empresas constructivas. Este es el estilo que recibié el nombre de isabelino,
actualmente conocido como gético de los Reyes Catdlicos, que se caracteriza por la complicacion infinita de
las nervaduras de las bovedas, la utilizacion de todo tipo de arcos (carpanel, conopial, escarzano o mixtilineo)
y la abundante decoracion de finos labrados. El gético se simplifica en estructura y se consigue una
clarificacion en las construcciones que permitira, que, como expresion del poder real, se popularice y extienda
a toda la Peninsula; ademas este estilo se extendera por la infinidad de iglesias menores construidas
inicialmente en estilo romanico.



La vitalidad del estilo tardogdtico en Castilla determina que las Gltimas construcciones coincidan en el tiempo
con las primeras renacentistas, superponiéndose y utilizandose de manera aleatoria. Las dos arquitecturas eran
validas y novedosas, ya que la reinterpretacion del gético en la época de los Reyes Catdlicos se entiende como
un abandono de las formas tradicionales y se presenta como una expresion del pensamiento humanista, por lo
que es imposible entender el Renacimiento espafiol sin este gotico final. En la Castilla del siglo XVI se
calificaba al tardogotico como la forma de construir a lo moderno, mientras que la arquitectura clasicista del
renacimiento italiano era denominada a la antigua o a lo romano. El gético tardio se presenta con un lenguaje
versatil y apto para responder a las nuevas necesidades, y como sistema arquitectonico ampliamente ensayado
y experimentado no presentaba una ruptura brusca con la tradicion, sino un perfeccionamiento del pasado.
Pero al mismo tiempo supone una revision profunda y un planteamiento renovador, creando con ella una
“arquitectura oficial”.
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Escojo desarrollar el tema libre:
El Gético internacional y la pintura Flamenca.

En el siglo XV una crisis afecta a Europa. El Imperio sufre un proceso de decadencia del que no se recuperaria
hasta la llegada de los Habsburgos. En Francia, el Rey Carlos VI tuvo que hacer frente a Inglaterra en la
Ilamada Guerra de los Cien Afios y a las ambiciones politicas de sus tios Felipe el Atrevido y Juan de Berry.
En la Peninsula Ibérica se comienza con la creacion de un nuevo centro politico con la unién de los Reinos de
Aragon y de Castilla sumandole la expulsion de los arabes. En el Este, los turcos invadieron los Balcanes y
Constantinopla, poniendo fin al imperio cristiano de oriente. En el ambito religioso, se produce una crisis
interna, llamado el Gran Cisma de Occidente, que obligaria al Papado a trasladar su sede a Avifion. Se produjo
a su vez una serie de movimientos religiosos que buscaban la renovacion de la Iglesia, siendo movimientos
de claro caracter social. Debemos de tener en cuenta también otras circunstancias como son la aparicion de la
pandemia de la Peste Negra que en siglo XIV asol6 Europa mermando un tercio la poblacion europea. La
muerte se convierte en una realidad que invade la vida cotidiana, realizandose una reflexion sobre la fugacidad
de la vida con las consiguientes consecuencias en el arte. Este periodo de miseria y crisis se convirtio en uno
de los periodos mas importantes de la historia del arte.

El término de gotico internacional, estilo cortesano o arte de 1400, es un tipo de pintura que se realiza entre
1380 y mediados del siglo XV. La pintura del gotico internacional se encuentra ligada al auge de las cortes
europeas teniendo como objetivo agradar a una clientela que se deleita con lo exquisito y lo fantastico.
Asistimos a un grado de cohesion y unidad sin precedentes anteriormente. La expansion y consolidacion del
gotico internacional es consecuencia de la actividad politica y cortesana de sus promotores. La pintura y la
miniatura se convirtieron pronto en objeto de coleccionismo ofreciéndose como regalo para sellar alianzas
matrimoniales. La pintura del gotico internacional se caracteriza por un dibujo delicado y expresivo, con
tendencia a la curva y el arabesco, movimiento de ropajes y personajes y el uso de colores brillantes. Una
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diferencia con el gético lineal, es que la linea pierde la primacia que le era caracteristica de modelo francés.
El color se desarrolla hasta dotar de volumen y cuerpo a las formas. En torno a 1400 algunas miniaturas o
pinturas proporcionan soluciones que estarian por encima incluso de las experiencias italianas. Finalmente se
aprecia un interés comun por los elementos arquitectdnicos o paisajisticos de las escenas.

Se cree que la corte papal de Avifion fue el lugar donde confluyen el modelo francés lineal y el de la escuela
sienesa. La formacidn del estilo internacional resulta mas compleja, ya que los protagonistas debieron conocer
los dos modelos, llegando a su sintesis. Alain Erlande nos cuenta que mientras que la generacion anterior
anduvo interesdndose por individualizar los rasgos de los seres, iniciandose en el retrato, los pintores del gético
internacional renuncian a ello pintando personajes siempre jovenes y bellos, representando asi el rol que
cumplian en la sociedad.

Este arte fue el reflejo de una clase social que huye de una realidad demasiado dramatica, se considera que el
arte parece apreciarse por el goce que proporciona mas alla de su funcion.

La miniatura, ocupa un lugar de excepcion. Entre la variedad de libros adquiere un espectacular desarrollo el
libro de horas, que sustituye al salterio. Estos libros se convirtieron en objetos de coleccion de los reyes y
nobles. Contenian oraciones para cada hora del dia y la miniatura servia para ilustrar cada una de ellas.
También fue comun la inclusion de un calendario al comienzo acompafiado o no de un zodiaco. El formato de
los libros solia ser reducido. Como centros de produccion destacan en Francia Paris y Dijon, en el Imperio,
Hamburgo; Milén en Italia, Catalufia en Espafia e Inglaterra.

Durante las primeras décadas del siglo XV en Europa vivimos con las formas del gético internacional, en los
Paises Bajos se recupera el naturalismo nérdico. La pintura flamenca responde a un cambio que se produce
en el &mbito del pensamiento y que supone una reaccion a las teorias aristotélicas. La realidad se convierte en
el unico medio disponible para llegar al conocimiento.

Los cambios provienen también de lo social. En los Paises Bajos, se consolida una importante burguesia
convirtiéndose en la mejor clientela de los pintores. El gusto de estos se alejaba de refinamiento y elegancia
que primaban las cortes, aunque uno de los mayores impulsos para el arte flamenco fue el traslado de la corte
de Felipe “el Bueno” a los Paises Bajos. Un segundo aspecto es la vigencia y fortaleza que adquirid la
organizacion de los pintores en gremios. El taller se convierte en un lugar donde ensefar técnicas a veces
secretas, como por ejemplo el 6leo, una técnica que, siendo conocida de antes, los flamencos la perfeccionaron
hasta un grado impensable, o como por ejemplo con la multiplicacion de veladuras, que, gracias a la
superposicion de capas de pintura casi transparentes, creaban efectos cromaticos.

Gracias a esto, los pintores flamencos representaron la realidad en su multiple diversidad, representacion del
espacio tridimensional, a la luz, a las calidades de los objetos y a los hombres que se mueven dentro de un
espacio. Las experimentaciones espaciales, dieron resultados muy superiores a los italianos, a pesar de ser
realizados de forma intuitiva. La linea se disuelve y la figura adquiere corporeidad mediante la gradacion del
color y la utilizacion de los efectos luminicos. La tematica es preferentemente religiosa, aunque a veces las
escenas se producen en interiores domésticos. El interés de los pintores flamencos por recrear el mundo que
les rodea, les conduce al desarrollo del retrato y a la incorporacion del paisaje urbano a través de las ventanas.
Una caracteristica es el detallismo y precision en la representacion.

En la pintura flamenca sobresalen principalmente tres autores, que a pesar de las diferencias existentes entre
ellos a los tres les une la voluntad de expresar la realidad. Estos autores son el Maestro de Flemale, Jan Van
Eyck y Roger Van der Weyden. Hablemos algo pues de estos autores de manera sucinta:

Actualmente se cree que el Maestro de Flemale es Robert Campin. Sabemos que dirigia un taller en Tournai
y fue maestro entre otros de Roger Van der Weyden. Conocio y estudio la obra de los hermanos Limbourg,
Sluter, Broerderlam, etc, de donde extrajo ensefianzas sobre la utilizacion del color y la composicion. En sus
obras mas antiguas como La Virgen con el Nifio, la Verénica y a Trinidad, muestra su concepcion de la figura

4



con solidez y tridimensionalidad, conciencia de perspectiva y preocupacion por los detalles. Obras destacadas:
Natividad de Dijon, la Virgen con el Nifio de 1425, el Triptico de Merode (1425 y 1428); el Retablo de Santa
Barbara del 1438, etc.

Jan Van Eyck, Nacido en 1390 y muerto en 1441, es un artista al que le acompario la fama y el reconocimiento
y que hoy en dia es uno de los grandes nombres de la historia del arte. Ademas de por su exquisita técnica,
imaginacién compositiva o su capacidad para el retrato, Van Eyck sobresalié por la complejidad de sus obras
donde se produce el uso de un lenguaje simbdlico y metafdrico cuya lectura va mas alla del encargo del cliente.
Trabajo para el conde de Baviera hasta que entré al servicio de Felipe “el Bueno”, duque de Borgofia, y tuvo
también de clientela a altos cargos de la aristocracia y de la burguesia. Los retratos de Van Eyck estan
caracterizados por su naturalismo. Obras destacadas: Poliptico del Cordero del 1432, EI Matrimonio Arnolfini
de 1434, La Virgen del candnigo Georgvan ser Paele, La Virgen del Canciller Rolin; etc.

Roger van der Weyden, en 1427 entr0 en el taller de Robert Campin y obtuvo la maestria con 33 afios. Fue
un pintor muy reconocido en su tiempo. El arte de Van der Weyden se caracteriza por ser menos intelectual y
mas emotivo que el de Van Eyck. Van Eyck fue capaz de observar cosas que nadie observado antes, Van der
Weyden fue capaz de sentir y expresar emociones y expresiones que no habian sido captadas nunca. De su
formacion junto a Robert Campin, hereda las formas escultéricas y rotundas. Obras destacadas: el Triptico de
la Anunciacion, el Triptico de Santa Columba; el Descendimiento del 1436; etc.

La pintura flamenca tuvo gran difusion en Europa durante la segunda mitad del siglo XV y por lo que nos toca
podriamos afadir que en la Peninsula Ibérica vemos una disminucion de la importancia de Catalufia y mayor
permeabilidad a la recepcion de formas flamencas en Valencia y Castilla. En Valencia esté influenciado por
el regreso de Lluis Dalmau de los Paises Bajos, donde conoce la obra de Van Eyck. Obra suya es el Retablo
dels Consellers donde recupera fragmentos exactos del Poliptico de Gante. En la Corona de Aragon sobresale
la figura de Bartolomé Bermejo, un cordobés cuya formacion parece exclusiva flamenca. Sus obras mas
importantes son el Santo Domingo de Silos, el Retablo de la Virgen de Montserrat y la Piedad del canénigo
Despla. En Castilla, hay varios focos. El primero es Burgos, sobresaliendo Diego de la Cruz, con un estilo
apegado a lo flamenco. Su obra mas importante es la Epifania de la catedral de Burgos. Otro centro de
importancia es Salamanca, donde encontramos a Fernando Gallego, el mas popular artista flamenquizante.
Sus obras mas importantes son el Retablo de Ciudad Rodrigo, el Retablo del Cardenal Mella o de San
Ildefonso y el Retablo de San Lorenzo del Toro.
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Practica:



El alumno realizara el comentario de cuatro imagenes, dos propuestas y dos elegidas.

Palacio de Pedro | de Castilla en el Alcazar de Sevilla.

i
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Se trata de un palacio mudéjar datado entre 1364-1366 y levantado por el rey castellano Pedro | sobre
construcciones arabes altomedievales como la primitiva fortaleza (Dar al-Imara), a la que se fueron afiadiendo
con el tiempo distintos recintos y palacios o cuartos, para continuar en la época almohade, cuando sufrid
grandes transformaciones en torno a un patio central, que aglutina el espacio oficial del edificio y uno
secundario, que articula el espacio privado, sobre una superficie total aproximada de 2.550 metros cuadrados.
De este periodo datan los patios del Crucero y del Yeso, cuya estructura, rectangular con una alberca en el
centro y pérticos con arquerias a cada extremo, influird mas tarde en el patio de los Arrayanes de la Alhambra.
Tras la conquista de Sevilla en 1248 por Fernando 111, se llevaron a cabo una serie de transformaciones en el
palacio del Alcazar, la primera bajo Alfonso X, y la definitiva, que lo convierte en palacio mudéjar, con Pedro
I. Se considera una de las obras mas importantes de la arquitectura mudéjar, en él trabajaron alarifes!
mudéjares de Toledo y Sevilla junto a artistas granadinos proporcionados por el sultin Muhammad V en el
que se desarrolla la tradicion almohade con decoracién vegetal de influencia gotica. Es considerado como una
de las obras méas importantes de la arquitectura mudéjar. EI Alcazar de Sevilla es el resultado de un largo y
complejo proceso constructivo iniciado en el siglo diez por Abderraméan Il1, que manda construir la primitiva
fortaleza. La imagen del palacio real musulman se completa con la actuacién de la dinastia almohade en los
Patios del Yeso y del Crucero. La fachada se compone de tres calles enmarcadas por pilastras prolongadas en
zapatas para sustentar un alero de madera. La puerta (adintelada con jambas de almohadillado al gusto
cordobés) esté flanqueada por arcos ciegos prolongados en pafios de sebka segun la tradicion almohade local.

La fachada principal del palacio mudéjar de Pedro I es el mejor ejemplo como deciamos de la arquitectura
civil mudéjar, con una evidente relacion con la arquitectura nazari granadina. Se levanta al fondo del Patio de
la Monteria, a traves del que se accede a los patios interiores mediante pasillos en recodo. La fachada se
dispone en tres calles enmarcadas por pilastras que se prolongan en zapatas para sustentar un gran alero de
madera elaborado por artifices toledanos.

En el piso alto se abren ventanas de arcos gemelos lobulados que alternan con arcos de medio punto peraltados
en los laterales. La parte central queda rematada por un friso de cerdmica rodeado por una inscripcién en
caracteres goticos donde se indica la fecha de comienzo de la obra. La composicion general de la fachada se
asemeja a la del Cuarto de Comares de la Alhambra, construida en fechas proximas. Dentro del palacio,
destaca el Patio de las Doncellas, en torno al cual se abren otros espacios como el Salon de Embajadores, con
una disposicion de origen oriental abbasi: una sala central cuadrada flanqueada por tres rectangulares con las
que comunica por arquerias triples, cobijadas bajo un arco mayor, con gran numero de capiteles califales
reutilizados.

L un arquitecto o un maestro de obras.



Queda patente la participacion de alarifes de Sevilla de la introducciéon de elementos arquitecténicos y
decorativos. En su interior destaca el Patio de las Doncellas, muy reformado, en torno al cual se abre en otros
espacios como el Salon de Embajadores.

El rey Pedro I de Castilla (Burgos 1334- Montiel 1369) levant6 el “Alcazar Nuevo” de Sevilla en el periodo
mas tranquilo y prospero de su reinado, comenzado al suceder a su padre Alfonso X1 en el 1350. El canciller,
Pero Lopez de Ayala, cronista que adjudico al rey castellano el sobrenombre de Cruel antes de que siglos mas
tarde Felipe Il lo reivindicara con el de Justiciero, nos sefiala que Pedro | residia antes de su construccion en
el Palacio del Yeso. Contiguo a éste, Alfonso XI, habia levantado la Sala de la Justicia. EI monarca castellano
no pudo disfrutar mucho tiempo del Alcazar Nuevo. Tres afios después de su terminacion los enfrentamientos
internos acabarian con su asesinato. La edificacion constituye hoy, con las transformaciones que ha
experimentado con el paso de los siglos, un ejemplo de mudejarismo. Estamos ante un palacio cristiano. Por
mas que su aspecto exterior y su concepcion sea mas semejante a las edificaciones musulmanas de al-Andalus
o de Oriente. A pesar del enfrentamiento con la Granada nazari o con los poderes del Norte de Africa, existe
un intercambio de formas culturales entre todos los habitantes del sur de la Peninsula Ibérica. Producto de una
intensa relacion que conoce toda clase de contactos. Estos van més alla de los artesanos que, provenientes de
Granada, de Toledo o del resto de la comunidad mudéjar sevillana, intervinieron en la construccion del palacio.
En el gusto de las capas dirigentes de la Castilla del siglo XV existian rasgos provenientes de tiempos pasados
y otras culturas. Un siglo después de las revueltas mudéjares de la zona se incorporaba el mudejarismo a las
realizaciones artisticas de la ciudad, en un entorno de una Castilla floreciente tras el final de la llamada Batalla
del Estrecho, que le franque6 de manera definitiva la ruta maritima hacia la Europa atlantica.

Las obras del nuevo palacio comenzaron por abrir una puerta en la antigua muralla almohade. Pasado el Patio
del Ledn se accedia al de la Monteria. Al otro lado se alzaria la fachada principal del Alcazar Nuevo que con
la perspectiva que le da la distancia adquiere toda su magnificencia. Una puerta y dos arcos multilobulados
ciegos los rodean de pilastras laterales que recogen el vuelo de un alero de canecillos horizontales. Bajo éstos
un alicer recoge una inscripcion en latin, fijando la fecha de construccion del Real Alcazar. Esta inscripcion
sirve de orla a otra en arabe, en una tabla de azulejos azules y blancos que, en espejo y de forma directa e
invertida, presenta, en un cufico cuadrado de disefio inigualable y de una modernidad permanente, la géliba
nazari: “No hay vencedor sino Dios”.

Traspasada la puerta de entrada una franja epigrafica localizada encima de los azulejos, nos sitla ante el
caracter palaciego de la construccion. Una leyenda en caracteres arabes, que va a repetirse por todo el edificio,
reza: “jGloria a nuestro sefior el sultan Don Pedro, Dios le ayude y le conceda la victoria!”. A partir del
vestibulo, el visitante puede girar la izquierda y, a través de una antesala, dirigirse hacia el Patio de las
Doncellas, entrando en el espacio publico del Alcazar, o a la derecha y acceder al Patio de las Mufiecas, ya en
el &mbito privado. Esta division, tipica de la casa mediterranea se encuentra en las edificaciones andalusies y
en otras construcciones palaciegas sevillanas para las que el Alcazar del Rey Don Pedro servira de modelo.

El Patio de las Doncellas ha recuperado recientemente su forma original de jardin de crucero que tuvo en el
momento de su construccion. En un primer instante una acequia estaba flanqueada por dos piletas que
separaban dos jardines deprimidos. Estos fueron mas tarde eliminados y sustituidos por un estanque central,
al estilo nazari de Granada. Al fondo una amplia puerta da acceso al Salon de Embajadores. Las leyendas
epigraficas de las puertas de madera hacen mencion a “los embajadores nobles y venturosos” que las cruzaron.
Algun autor moderno ha creido ver en ellas una alusion directa a la visita que hizo al lugar 1bn Jaldun, a finales
de 1363 y principios del afio siguiente. Por el flanco opuesto al patio se accede al Sal6n del Techo de Felipe
Il. A ambos lados del Salon de Embajadores dos camaras, a las que se accede bajo tres arcos de sabor califal
cordobés, llevan hacia el Patio de las Mufiecas y a la Sala de Infantes, desde el que se puede acceder a los
jardines. En las ventanas de esta zona, los cristales se enmarcan dentro de una celosia en la que figura, en
arabe, el nombre de Dios con leyenda doble realizada en espejo. En este Salon y su clpula central ha querido
verse un resto del Palacio de al-Mubarak, el alcdzar nuevo de los monarcas abbadies sevillanos del siglo X1y
de su sala de az-Zuraya o las Pléyades, mencionada en los versos de los poetas de aquella época. Su altura
alcanza la del segundo piso de la edificacion.



Desde el Patio de las Doncellas se accede también, en direccion a la fachada principal, a la Alcoba Real, con
una habitacion interior que tradicionalmente se ha denominado como Dormitorio del Rey Don Pedro. En
sentido opuesto, al otro lado del patio, el Salén del Techo de Carlos V, quizas la antigua capilla del Alcazar.
Alrededor del patio unas arcadas descansan sobre columnas que fueron sustituidas a partir de 1560 y que
enmarcan unas admirables labores de yeso en pafios de sebka.

El Patio de las Mufiecas da paso a la Sala de las Armas y al Cuarto del principe. Este espacio privado del
Alcazar es de menores dimensiones que el del Patio de las Doncellas. En una de las muchas leyendas del
Alcézar éste debe su denominacion al tributo de las cien doncellas. El otro a la cabecita que existe en el
arranque del primer arco a la derecha de la galeria norte.

El Alcézar del rey Don Pedro ha sufrido transformaciones desde su primera edificacion en el siglo XIV. En
los dos siglos siguientes se levanto el segundo piso, el Palacio Alto. Hacia 1583 se enterraron el estanque y
las piletas del Patio de las Doncellas, procediéndose a su pavimentacion. Pocos afios después se rehicieron las
tablas que representan a los reyes leoneses, castellanos y espafioles. Estas transformaciones afectaron a otros
elementos muy concretos, como el encalado de las galerias que se efectud en tiempos de Fernando VI, siglo
XVIII, o las yeserias que se colocaron en el siglo XIX copiadas de la Alhambra de Granada. En esa época fue
residencia de los Duques de Montpensier. Después de los Reyes de Esparia.

El Alcézar de Sevilla no fue el Gnico caso de reutilizacion de los palacios musulmanes por los cristianos. Al
conquistar las ciudades islamicas, los monarcas cristianos quedan deslumbrados por sus palacios y los
convierten en sus residencias. Desde que Alfonso | el Batallador conquisto Zaragoza en el siglo XII, los reyes
de Aragdn convierten la Aljaferia en palacio cristiano y construyen nuevas dependencias en estilo mudéjar.

Durante los siglos XII-XIV se construyen una serie de monumentos religiosos y civiles en Ledn, Castilla la
Vieja, Toledo y Sevilla, encargados por la monarquia y los grandes sefiores, que se caracterizan por la
importacion de formas islamicas, dando lugar al arte mudéjar.
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La Glorificacion de la Virgen. Vitral de la fachada norte de la Catedral de Chartes.

En la primera mitad del siglo XIII se realiza un importante conjunto de vidrieras géticas en la catedral de
Chartres tras un incendio. Se traza un programa iconogréfico derivado de la escultura monumental en el que
las escenas se sitGan en las zonas bajas, mientras que el espacio superior se reserva a las figuras de mayor
tamario, realizdndose en total unos 2600 metros cuadrados de vitrales. Se abren grandes rosetones en los
hastiales del crucero y la fachada occidental para aligerar el muro. El crucero norte (1230) se dedica al conjunto
iconogréafico de la Glorificacion de la Virgen, que se complementa con el del crucero sur dedicado a la
Glorificacion de Cristo. En la parte inferior, en el centro, se representa a Santa Ana de pie con la Virgen en
sus brazos acompafiada a izquierda y derecha por Mequisedec, David, Salomon y Aardn. Se mantiene el rico
cromatismo del siglo XII acentuando el contraste entre azules y rojos, encuadrando cada una de las figuras
mediante arquitecturas. En la parte superior, dentro del roseton, aparecen los profetas junto a la Virgen,
completando un programa destinado a la exaltacion de la Virgen que adquiere gran importancia en el gético.
Las vidrieras de Chartres revelan ya algunas caracteristicas del gético lineal, aunque sin perder el hieratismo
romanico.

La evolucidn se da en Paris, coincidiendo con el gotico radiante, con influencia del taller de Chartres. La
capilla palatina de Sainte-Chapelle consta de dos pisos, el inferior a modo de cripta y el superior como iglesia
de la corte, convirtiéndose en un increible relicario de vidrio de gran simplicidad estructural con un programa
iconogréafico dedicado a la exaltacion de la Pasion de Cristo que se completa con las esculturas de su interior,
los doce apdstoles dispuestos en los frentes de las columnas. El edificio se construye a instancia de San Luis,
rey de Francia, para albergar las reliquias de la Pasién, como la Corona de Espinas, partes de la Vera Cruz, la
esponja y trozos de la Santa Lanza.

Las 15 vidrieras realizadas entre 1242 y 1248 ofrecen un efecto de homogeneidad, a pesar de que se han
reconocido tres talleres en su ejecucion, perdiendo el hieratismo de Chartres en favor de una concepcion méas
libre y narrativa. La influencia de los talleres de Sainte-Chapelle se manifiesta, no solo en Paris sino en zonas
francesas como Soisson 0 Normandia. En la segunda mitad del siglo XIII, en Chartres aparece la armonia
ritmica y lineal del gético pleno, al igual que en Bourges o Lyon. Conforme avanza el siglo XIllI, el tipo de
vidriera de Sainte-Chapelle da paso a una vidriera mas transparente y legible, como sucede en Tours. Pero sin
duda, el paso méas importante se da a comienzos del siglo XIV con el descubrimiento del amarillo plata, que
proporciona una mayor matizacion cromatica.

El vitral correspondiente a la fachada norte de la Catedral de Chartres, fue construido en torno a 1230. Este
enorme ventanal consta de un roseton central, con un didmetro superior a 13 metros, cuya traceria calada es
todavia sencilla, y cinco ventanales terminados en arcos apuntados. En el central aparece Santa Ana
sosteniendo a su hija en brazos, flanqueada por dos reyes, David a su izquierda y Salomon a la derecha, a su
vez dos sumos sacerdotes, Melquisedec a su izquierda y Aaron a su derecha. El rosetdn en la parte superior,
muestra a la VVirgen Maria en el centro, entronizada como Reina del cielo y sosteniendo al nifio Jesus. En doce
semicirculos situados en el borde, se representan a los profetas, entre ellos y los reyes aparecen sendos
cuadrifolios decorados con flores doradas de lis de los reyes de Francia sobre campo azul, simbolo que, junto
a castillos dorados sobre fondo rojo, en representacion al reino de Castilla, constituyen los elementos de
separacion entre la parte superior e inferior, en forma de pequefias ojivas en honor a los comitentes Luis de

9



Francia y Blanca de Castilla. La eleccidn de la tematica sigue la doctrina de San Bernardo, impulsor de culto
mariano, que marcard la iconografia de la época, Maria desplaza a Cristo Majestad del romanico y al
Pantocrator? bizantino.

El disefio se realiza con un fuerte carécter lineal, heredero de la tradicion de iluminacion de manuscritos,
destaca el contraste entre el azul y rojo. La técnica estaba desarrollada desde la antigliedad y conocida
perfectamente gracias al tratado del monje Tedfilo, “Schedula Diversarum Artium”, el boceto previo, de
pequefias dimensiones se transcribe a unos cartones que serviran de guia para el montaje de la vidriera, los
cristales previamente cortados sera ensamblados mediante soldaduras de plomo, la decoracion se realizaba
una mezcla de soldadura de estafio, polvo de vidrio mezclado con virutas de hierro y con un pincel se realizaba
el dibujo, para posteriormente cocer la pieza en el horno donde la pintura se fundia con la superficie del vitral.

La luz se concibe con un caracter simbélico y trascendente, se equiparé a la divinidad como metafora de Dios,
de este modo lo tedlogos distinguen entre Lux Spiritualis y Lux Corporalis, o luz natural, la luz en el espacio
gotico es transformada por el filtro de la vidriera creando una luz no-natural, la lux spiritualis, como metéfora
de Dios y trasladando el espacio arquitectonico a una dimension trascendente, irreal.
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El alumno debe elegir de forma libre dos imagenes para comentar.

Iméagenes elegidas: La Alhambra de Granada. La Casa Real Vieja: el palacio de Comares y el de los
Leones.

La Alhambra de Granada.

La actividad constructiva del reino nazari, que corresponde al ultimo periodo del arte hispano-musulman, se
caracteriza por una arquitectura en la que predomina la ornamentacion.

2 El atributo pantocrator («todopoderoso», «todo», «fuerza, poder») se aplicé a Zeus en la mitologia griega. En la cultura cristiana
se utiliza para referirse al Dios Padre omnipotente o a Cristo.

En concreto, en el arte bizantino y romanico, con el término pantocrator se designa la imagen con que se representa al Todopoderoso,
Padre e Hijo, es decir, Creador y Redentor. La figura, siempre mayestatica, muestra a una u otra persona divina en similar actitud:
con la mano diestra levantada para impartir la bendicion y teniendo en la izquierda los Evangelios o las Sagradas Escrituras. En
ocasiones, se representa solo el busto; otras veces, la figura completa entronizada que, cuando se trata del Padre (el Creador),
sostiene en sus rodillas a Cristo hijo (el Redentor). Dos son los lugares habituales para exhibir el pantocrator en las iglesias: al
exterior, en los timpanos de las portadas, esculpido en piedra; o, en el interior, pintado en las bévedas de horno de los absides. En
todo caso, se suele enmarcar en un cerco oval conocido como mandorla (del italiano mandorla = almendra) y ocupan el espacio
adyacente las cuatro figuras del tetramorfos, es decir, alegorias de los cuatro evangelistas.
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Desde el punto de vista artistico, el periodo nazarita se encuentra dentro de la tradicion hispano-musulmana,
con influencias, por lo tanto, de los omeyas junto a las recibidas de los reinos Taifas, de los almoravides y
almohades, sin olvidar, por otro lado, su relacion con el arte mudéjar.

Sus edificios fueron construidos con materiales pobres, tales como la mamposteria y el tapial, de ahi la
necesidad de ocultar las estructuras arquitectonicas bajo una exuberante ornamentacién. En este sentido, se
utilizé la decoracion vegetal de forma estilizada denominada ataurique, la integrada por complicados lazos
geomeétricos que se cruzan sin solucién de continuidad o laceria y la epigréafica. También es frecuente un
complejo tipo de decoracién geométrica, a veces calada, que se deriva de los pafios de sebka, junto al empleo
de ceramica, estucos y yesos que cubren las paredes con diferentes motivos ornamentales. Se utiliza
nuevamente la columna de marmol, siendo caracteristica de la arquitectura nazarita la de fuste cilindrico, muy
fino y liso, con basa atica, es decir, con una gran moldura concava, y capitel de dos cuerpos que reposa sobre
varios collarinos 0 molduras anulares. Se siguen utilizando los arcos empleados en el arte hispanomusulman,
pero de manera especial el de medio punto peraltado y angrelado. El arco de mocéarabes de tipo angular, que
semejan las caidas de los cortinajes, también es frecuente. A lo largo de este periodo las cubiertas cobran
también una especial importancia, distinguiéndose entre las llamadas apeinazadas, que dejan ver las maderas
que las integran, y las ataujeradas, que las ocultan por medio de tablillas que forman lacerias.

El conjunto monumental de la Alhambra de Granada nos ofrece el mejor ejemplo del arte nazarita. La
Alhambra se levanta sobre una colina alargada entre la vega de Granada y las nevadas cumbres de Sierra
Nevada, defendida por murallas rojas de barro apisonado, coronadas por almenas y torres que dominan el
valle del rio Darro.

Muhammad | (1232-1273) comenzd su edificacién en el siglo X111, labor que continuaron sus sucesores, de
manera especial Yusuf | (1333-1354) y Muhammad V (1354-1391), que han sido considerados los grandes
constructores de la Alhambra.

El recinto fortificado, que esta reforzado por veintitrés torres, se comunica con el exterior por cuatro grandes
puertas defensivas, entre las que se encuentran la puerta del Vino y la puerta de la Justicia, ambas del siglo
XIV.

Las construcciones levantadas en el interior de este recinto fortificado se adaptan a los desniveles del terreno,
distinguiéndose tres zonas independientes, pero a la vez complementarias: la Alcazaba, el recinto palatino y
una pequefia ciudad o medina de caracter cortesano, administrativo y artesanal. Esta ciudad responde a una
complicada estructura de calles y puertas interiores que, si bien estaban pensadas para facilitar la vida
cotidiana, en los momentos de peligro también contribuian a su defensa, ya que dichas puertas se cerraban
para hacer inaccesibles las calles a los asaltantes. La Alcazaba, obra de Muhammad I, es la construccion mas
antigua de la Alhambra. De planta alargada, ocupa la parte occidental de la colina y también la méas elevada
con el fin de favorecer la vigilancia. Cuenta con una calle principal, alargada y estrecha, a cuyos lados se
distribuyen los cuarteles y las viviendas de la guardia, junto a otras dependencias como unos bafios y un aljibe.

Palacio de Comares.

El recinto palatino estaba integrado por palacios o cuartos (conjunto de dependencias) que desde el siglo XVI
se conocieron con el nombre de la Casa Real Vieja, conservandose en la actualidad el palacio o cuarto de
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Comares y el de los Leones, ambos del siglo X1V. Con este nombre se les diferencia de la Casa Real Nueva o
palacio de Carlos V, construido en el siglo XVI. Torres Balbas, en su libro “La Alhambra y el Generalife de
Granada”, sefiala que los monarcas granadinos no construian para la eternidad. Al llegar al trono, aspiraban
a estrenar un nuevo palacio; en el de su antecesor permanecian los familiares de éste o era abandonado o
destruido.

La Casa Real Vieja, integrada por un conjunto de edificios que en su mayor parte datan del siglo X1V, consta
de cuatro patios: el de entrada, el de Machuca, el de los Arrayanes o de Comares, también Ilamado de la
Alberca, y el de los Leones. El patio de Machuca, lugar en el que se encontraban las estancias en las que vivio
en el siglo XV1 el que fuera arquitecto del palacio de Carlos V, fue construido posiblemente en el siglo XIV.
De dicho patio, también llamado del Mexuar, s6lo se conserva la arqueria de su lado norte y una torre.

En el espacio comprendido entre este patio y el de los Arrayanes se encuentra el Mexuar, el patio del cuarto
Dorado y el cuarto Dorado. El primero de ellos, posiblemente salon del trono del palacio de Ismail 1 (1314-
1325) y también lugar donde se administraba justicia, ha sufrido diferentes transformaciones a lo largo del
tiempo. Construido en el siglo XIV, después de la conquista cristiana, el Mexuar fue transformado en capilla,
por lo que su aspecto original se vio notablemente modificado. El patio del cuarto Dorado, que enlaza el
Mexuar y el palacio de Comares, tiene una fuente en el centro, réplica de la original, y unas estancias en su
lado norte, a las que debe su nombre, que fueron modificadas en tiempos de los Reyes Catolicos. En uno de
sus frentes se encuentra la fachada principal del palacio del Comares, construida en el siglo XIV.

El patio de los Arrayanes o de Comares, también llamado de la Alberca, fue construido por Yusuf |y
reestructurado por Muhammad V en el siglo X1V. Es monoaxial, de planta rectangular que origina un espacio
en torno al cual se distribuyen las dependencias del palacio de Comares.

Al fondo del portico norte se destaca la torre de Comares, en cuyo interior se encuentra el salon de Comares,
del Trono o de Embajadores, al que se accede desde el pdrtico a través de la sala de la Barca (de baraka,
bendicidn), cuya cubierta de madera es semicilindrica, cerrada en sus extremos por un cuarto de esfera 'y con
una decoracion de estrellas. El salén de Comares, construido por Yusuf | en el siglo XIV, es de proporciones
cuadradas y tiene una rica decoracién en sus paredes, alicatados de barro esmaltado en las zonas inferiores y
yeserias con atauriques e inscripciones en el resto.

De la época de Ismail I'y Yusuf I (siglo XIV) es el bafio real, cuya disposicion sigue el modelo romano.
Emplazado entre el palacio de Comares y el los Leones, se accede a él a través de una escalera que arranca de
un vestibulo y conduce a un piso inferior donde se encuentra el espacio termal. En él se distinguen diferentes
estancias: el apodyterium (bayt al-maslaj), vestuario y sala de reposo, es conocido por el nombre de sala de
las Camas; el frigidarium (bayt al-barid), o sala fria y de menores proporciones que las restantes; tepidarium
(bayt al-wastani), sala templada y la de mayor tamafio; el caldarium (bayt al-sajun), sala caliente, es de planta
rectangular con unos arcos de herradura que separan dos espacios laterales en los que se encuentran dos
grandes pilas. Completan este conjunto termal otras dependencias: caldera, lefiera y una puerta trasera de
servicio.

Palacio de los Leones.

El palacio o cuarto de los Leones fue construido por Muhammad V en el siglo XIV. Se encuentra situado
perpendicularmente al eje del palacio de Comares y tiene como nucleo el patio de los Leones. A él se llega
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desde este Gltimo palacio, a través de la sala de los Mocarabes®. Tres grandes arcos también de mocarabes
comunican esta sala con el patio de los Leones, al que tienen acceso las siguientes estancias: la sala de las
Dos Hermanas, la de los Reyes y finalmente la de los Abencerrajes. A diferencia del patio de los Arrayanes,
el de los Leones es un patio crucero, segun el modelo del que se encuentra en el castillejo de Monteagudo
(Murcia), del siglo XII. En el centro del patio se encuentra la fuente, integrada por una taza dodecagonal que
descansa sobre doce leones, procedentes de un palacio del siglo XI o realizados en tiempos de Muhammad V.
En ella hay una inscripcion con versos de una gasida del poeta Ibn Zamrak que explica su mecanismo y
significado. En ellos se ha visto los cuatro rios del Paraiso: Pison (Oxus), Guijon (Indo), Tigris y Eufrates.

La sala de las Dos Hermanas fue el mexuar de Muhammad V. Esta estancia, cuyo nombre se debe a las dos
grandes losas de marmol situadas en el suelo, a ambos lados de la fuente central, se comunica con unas
dependencias laterales. En la pared frontal de esta sala hay un arco que comunica con otra en la que se
encuentra el mirador de Daraxa o Lindaraja desde donde se contempla el jardin del mismo nombre.

La sala de los Reyes, destinada posiblemente a la celebracién de fiestas y banquetes, es rectangular, dividida
en siete tramos de planta cuadrada y rectangular alternados, cubiertos con bovedas de mocarabes y separados
por arcos también de mocérabes que se comunican con otras dependencias situadas al fondo, en donde se
destacan, en las tres estancias mayores. En la central se han representado los diez primeros reyes de la dinastia
nazari que dieron nombre a la sala, aunque también se ha visto en ella a Muhammad V acompafiado por sus
cortesanos.

La sala de los Abencerrajes, situada frente a la de las Dos Hermanas, segun la tradicion, en ella tuvo lugar la
matanza de varios caballeros abencerrajes.

Un conjunto mas reducido, y también el de métyor antiguédad, lo constituye el palacio del Partal (pértico),
construido por Muhammad 111 (1303-1309) como lugar de recreo a comienzos del siglo XIV.
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I11.
Practica:

El alumno realizara cuatro comentarios comparando dos imagenes, dos grupos propuestos y dos elegidos.

3 Un mocérabe, palabra proveniente del arabe, (también denominado almocarabe o almocarbe) es un elemento arquitecténico
decorativo a base de prismas yuxtapuestos (uno al lado del otro) y colgantes que parecen estalactitas sueltas o arracimadas. Suelen
disponerse revistiendo las ctpulas o el intradds de los arcos.
Es peculiar de la arquitectura islamica y aunque este tipo de decoracion fue creada por los almoravides, s6lo encontramos ejemplos
de esta época en el Norte de Africa; en la peninsula ibérica fue introducida por los almohades, con lo que no esta presente en
construcciones anteriores al siglo XI1 y en cambio si se encuentran magnificos ejemplos en los Reales Alcazares de Sevillay en la
Alhambra de Granada, cumbre del arte nazari, asi como en el arte mudéjar, y el neomudéjar. También los hay en dos artesonados
del castillo de Belmonte (Cuenca).
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Primer grupo:

Retrato de Juan el Bueno (Paris, Museo del Louvre) y Retrato de hombre con turbante rojo de Jan van
Eyck (1433, National Gallery, Londres).

" 3ehay et of

Juan el Bueno (Paris, Museo del Louvre).
Juan 11, llamado " el bueno" (1319-1364) fue duque de Normandia, entonces rey de Francia en 1350. A su
muerte esta tabla, que esta sin corona, sugiere que fue pintado antes de su ascension al trono 1350. Sin
embargo, la inscripcion en caracteres goticos "JEHAN REY DE FRANCIA", que aparece por encima de él,
parece invalidar este supuesto. El pintor fue tal vez parte de la corte que acompafia al duque de Normandia
durante una visita que hizo al Papa, en 1349.

Sin embargo, no es seguro que el modelo sea en realidad Juan 1l. Sin embargo, el fondo de oro, color de la
realeza y aspirante al trono en ese momento, proporciona alguna base para esta interpretacion. El cuadro se
atribuye a Giottino, aungue no es firme esta afirmacién por lo que se considera actualmente anénimo.

Este trabajo es el primer retrato individual conservado desde la antigliedad, lo que le da un caracter tnico. El
rey parece pintado con la atencion a la caracterizacion fisica y la expresion de un deseo notable. De hecho, a
principios del siglo X1V, muchos pintores transalpinos comenzaron a centrarse en la representacion realista y
precisa de la figura humana.

Hombre con turbante rojo de Jan Van Eyck.

La pintura flamenca introduce de lleno la técnica del retrato, que hasta ahora sdlo existia en los retratos de los
donantes en las pinturas.

Se trata de un retrato realizado siguiendo un modelo del Maestro de Flemale, aunque con los toques
particulares de Van Eyck. El conjunto hace que pensemos que Van Eyck da mas importancia a la realizacion
del turbante que al rostro del hombre. El gran pafio rojo recogido sobre la cabeza del hombre anénimo muestra
tal detallismo que se piensa que el pintor lo copio de un modelo realizado sobre un caballete, al estilo de como
se realizaban las naturalezas muertas. La utilizacion del 6leo en lugar de la témpera ayuda para que el colorido
destaque maés por su brillo y viveza. Se observa que se juega con los claroscuros y las sombras.

El rosto del hombre queda sumergido en el imponente turbante, al igual que en el resto de retratos de Eyck
nos lo muestra impasible, pero con gran fuerza. Su mentén rigido destaca sobre el suave vison del cuello, pero
su mirada fija y desafiante al espectador asusta, especialmente por tener el ojo izquierdo ligeramente inyectado
en sangre.

En ese momento es costumbre que aparezcan retratos de personajes solos. En este caso se ve al personaje de
medio lado, de perfil izquierdo, en la postura normal del retrato. EI fondo oscuro exalta el rostro del hombre
gue tiene un enorme turbante sobre su cabeza, sobre el que recae inevitablemente la mirada del espectador
que admira la sorprendente habilidad para representar los pliegues del pafio a través del contraste entre las
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luces y las sombras. Rostro serio y realista, en el que se deja constancia de las arrugas y la dureza de la
expresion, y en el que se deja todo el efecto pictdrico sobre el brillante color rojo del turbante. En el marco,
que es el original de la época, encontramos las habituales citas del artista: la firma, la fecha y su lema "Als ich
Kan", es decir, "lo mejor que puedo”.

Comparacion.

El cuadro del hombre con turbante esta realizado sobre lienzo con gran realismo, jugando con las sombras y
el claroscuro, mientras que el de Juan Il el bueno es sobre madera, con mucha luminosidad dorada y muestra
un solo lado de la cara mientras que el otro retrato podemos observarla completa, destacaria de este el rojo del
turbante como si el autor quiera destacarlo sobre toda la obra con un fondo oscuro, que junto a detalles como
el ojo izquierdo rojo y su mirada fria y distante asusta al observador, es siniestro y misterioso, mientras que el
retrato de Juan Il se destaca el fondo dorado que quiere decir eternidad y realeza, su pelo rubio que apenas
destaca sobre el dorado fondo a la que esperaba pasar este rey que probablemente en el momento de su pintura
si él fue el modelo atn no habia sido coronado rey pero que esperaba su inminente momento de gloria y paso
a la eternidad, siendo una pintura plana frente a la pintura casi en relieve y totalmente realista de la obra de
Van Eyck. Hay diferencias estilisticas y formales, pero también hay semejanzas.

BIBLIOGRAFIA:
DURLIAT, M. Introduccién al Arte Medieval en Occidente; Catedra, (62 Edicion) 2004.

GONZALEZ VICARIO, M* Teresa, ALEGRE CARVAJAL, Esther, TUSELL GARCIA, Genoveva,
MARTINEZ PINO, Joaquin. Historia del Arte de la Baja Edad Media, Editorial Ramon Areces, 2010.

WEBGRAFIA:

http://es.wikipedia.org

Segundo grupo:

Estatuas columna de la fachada occidental de Saint-Denis (grabados de Mountfaucon, 1729) y Portada
de la Cartuja de Champmol, de Jean de Marville y Claus Sluter.

Estatuas columna de la fachada occidental de Saint-Denis (grabados de Mountfaucon, 1729).

La aparicion del gético se produjo en una iglesia abacial, Saint Denis. Ocupaba un lugar privilegiado en la
historia de la monarquia francesa. Aqui se conservaban las reliquias de San Dionisio y habrian sido
consagrados Carlomagno y su padre. Era lugar de enterramiento de Carlos Martel, de Pipino y de Carlos “el
Calvo”. Por eso, la dinastia de los Capetos, que crecié proclamandose heredera del imperio carolingio,
convirtié a Saint Denis en el santuario nacional de Francia. La renovacion del templo emprendida por el abad
Suger es el eslabon para los origenes de la escultura gética. En la portada central de la abadia, dedicada al
Juicio Final, aparece un cristo Juez sentado delante de la Cruz, con los brazos extendidos, ordenando la
composicién. A ambos lados de su cabeza los angeles portan los instrumentos de su pasion, mientras que los
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apostoles se disponen en grupos de seis en un friso intermedio. A los pies de Cristo aparecen las figuras de los
muertos que salen de sus tumbas; las arquivoltas dispuestas en sentido de arco (esta férmula acabara
imponiéndose en contraposiciéon a la radial, propia del Romanico) estan ocupadas por los veinticuatro
Ancianos del Apocalipsis. Las jambas estdn ocupadas por las Virgenes Prudentes y las Virgenes Necias,
mientras que los batientes de las puertas presentaban escenas de la Pasion y una estatua de San Dionisio
ocupaba el parteluz.

La similitud iconografica no esconde, sin embargo, profundas diferencias de tratamiento entre esta portada y
otras contemporaneas. Frente a la sensacion de confusion y terror que caracterizaba a las portadas
cluniacenses, aqui se impone una tendencia a la claridad y simplificacion, a una contemplacion serena y
tranquila. Por otra parte, los destrozos acontecidos durante el siglo XVIII y las restauraciones no siempre
afortunadas del siglo X1X, nos han privado de la novedad esencial de estas portadas: las estatuas-columnas.
Estas figuras que conocemos gracias a los grabados realizados por Montfaucon en 1729 representaban a
profetas, a reyes y a reinas del antiguo testamento, en un programa iconografico destinado a entroncar a esta
realeza antigua con la contemporanea, sacralizando y legitimando el poder monarquico.

Para finalizar diremos que la escultura gotica francesa se caracteriza por fusionarse intimamente con la
arquitectura, cumpliendo una funcién que se aleja de lo meramente decorativo. En las fachadas, la escultura
contribuye a subrayar la division entre pisos, a aligerar la potente presencia de los contrafuertes con su
ubicacién en los derrames. Invade también las zonas altas, apareciendo en gabletes, galerias, rosetones o
contrafuertes, siempre dentro de sistema unitario que responde a una narrativa preconcebida.

Portada de la Cartuja de Champmol, de Jean de Marville y Claus Sluter.

En Borgofia, Felipe “el Atrevido”, se propuso crear un centro artistico semejante al de Paris. Con este fin hizo
llegar a Dijon a Jean de Marville que habia concebido el programa escultorico de la fachada de la Cartuja de
Champmol que termina Sluter (en realidad cuando muere Marville la obra solo esta iniciada y es Sluter quien
la termina) con los retratos de Felipe “el Atrevido™ y su esposa, acompafiados de santos protectores y mirando
todos al mainel donde se asienta una Virgen con el Nifio.

Claus Sluter, es el méas grande escultor de su tiempo. Su estilo es monumental y extremadamente realista.
Esculpe sus profetas como si se tratara de retratos y se detiene en todos los rasgos fisicos e incluso detalles
nimios de los ropajes. Este arte es algo pesado en sus volimenes y completamente distinto de la elegancia
tradicional de la escultura parisina, antecediendo a los maestros de la pintura flamenca. Su obra maestra es de
manera indudable el Pozo de Moisés en la Cartuja de Champmol, aunque hay autores que opinan que contd
con la ayuda de su sobrino Claus de Verve. El conjunto se hizo para centrar un claustro y un gran vastago
surge como un prisma hexagonal cuyas caras sirven de ubicacién a los seis profetas, entre ellos Moisés. Arriba
se abre una base mayor que sirve de soporte a una gran Crucifixion con la Virgen y San Juan de la que s6lo
quedan fragmentos. Cada profeta despliega un rollo de textos que debian ser alusiones a la pasion de Cristo y
da la impresion de que en vez de esculturas son retratos. Hasta tal punto hace esculturas detallistas que con
estos profetas se cred un tipo de personaje que se copiara en el arte borgofion hasta fines del siglo XV. Al
mismo autor se le encargan también las tumbas de los duques, aungue no le da tiempo a terminarlas.

El Pozo de Moisés parece la Gnica obra que idease desde el principio, porque en la Cartuja de Champmol entra
de ayudante de Jean de Marville, que es el que proyecta la obra. Actualmente solo nos queda el zdcalo,
levantado en el centro de la cuba de un pozo. En la Cartuja de Champmol la portada La Virgen y el Nifio
ocupan el parteluz, mientras que en los derrames aparecen las figuras arrodilladas de los duques de Borgofia,
acompaniados por San Juan Bautista y Santa Catalina. Las figuras, concebidas con total independencia del
marco arquitectonico destacan por el volumen de los cuerpos, la amplitud del drapeado y por el marcado
realismo. Las esculturas del pértico hacen gala de dramatismo.

Originalmente los angeles del dosel central mostraban los simbolos de la Pasion de Cristo, de los que el Nifio
parecia alejarse horrorizado, mientras su madre le consuela. En todas estas obras la arquitectura se reduce a
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un papel secundario. La revolucion de Sluter es trascendental porque nos lleva desde la delicadeza francesa al
humanismo que precede al Renacimiento. ElI vehemente Moisés, con el cuerpo tapado con ropajes de
dramaticos pliegues sosteniendo las tablas de la ley es un digno precursor del famoso Moisés de Miguel Angel.
En su momento estas estatuas se recubrieron de color natural, y todavia ahora quedan rastros de color.

Comparacion.

Las estatuas de la fachada occidental de Saint-Denis no se conservan en la actualidad, de ahi el grabado de las
mismas, es una representacion escultorica por lo que los materiales son distintos de la Portada de la Cartuja
de Champmol, que si seria una escultura y no un grabado. El tamafio de unas y otras difiere en los personajes
representados. Las primeras dan sensacion de rigidez y acartonamiento frente a sensacion de movimiento en
las otras, los pliegues de la ropa se observan que se mueven. Las primeras dan impresion de ser de un gético
mas inicial por los rostros que son estaticos, mientras que en segundo caso son mas humanos, caracteristica
del gdtico, destacando rasgos como amabilidad, bondad, etc., frente al estatismo, rigidez, hieratismo propio
de este primitivo gético mas proximo al roméanico de la primera imagen de columnas esculturas. Son
personajes santos en los dos casos. Los donantes (duques de Borgofia) en la segunda imagen aparecen
representados arrodillados, por lo que se juntas personajes reales con los santos, Moisés y la virgen.
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Imégenes libres para comparar:

Virgen con el nifio y Santos de Giotto, galeria de los Uffizi (Florencia) y Virgen con el nifio del
Maestro de Flemale (Robert Campin), Londres, National Gallery.

Virgen con el nifio y Santos de Giotto.

Al llegar el siglo XIV se produce un cambio en el desarrollo de la pintura gética y se desplaza el foco de
atencion a Italia, que pasa a ser el centro artistico y cultural de Europa. La pintura del Trecento, presenta dos
escuelas: la escuela de Florencia, encabezada por Giotto, que introduce novedades desde el punto de vista
técnico y estético, que abrirdn paso al Renacimiento; se caracteriza por difundir un arte duro, con
monumentalismo, sentido volumétrico, teatralidad y un contenido dramatico en ocasiones; y la escuela de
Siena, ligada a la tradicion Bizantina.

Esta etapa se inspira en la religiosidad franciscana, que impulsa una busqueda de naturalismo y una expresion
de sentimientos. La principal aportacion del Trecento es la preocupacion por el espacio, utilizando un tipo de
perspectiva en la que se yuxtaponen distintos puntos de vista, que convergen en lineas de fuga fuera de la
composicién; también hay una preocupacién por la figura, con el consiguiente estudio del volumen y un
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especial interés por las actitudes y los gestos, lograndose asi una expresion del sentimientos que en ocasiones
alcanza un verdadero dramatismo; con la luz se busca dar un modelado a las figuras, incidiendo
fundamentalmente en los colores, que buscan gradaciones cromaticas.

Giotto di Bondone (1267-1337), es el primero que copia de la naturaleza, con un gran dominio del dibujo y
valoracion de la luz en la matizacién de los colores; manifiesta una preocupacion constante por el espacio,
que compone, no s6lo a través de las figuras, sino con encuadramientos arquitectonicos de caracter
escenografico; consigue un tipo de perspectiva con diferentes puntos de vista; sus figuras son tratadas con un
caracter volumétrico y ofrecen un canon macizo, con cierto monumentalismo, de rostros ovoides y 0jos
rasgados; estudia las actitudes, gestos y miradas de los personajes, consiguiendo que aparezcan como obras
vivas, y en ocasiones con un gran contenido dramatico.

La pintura que nos ocupa representa a la Virgen, sentada en su trono, con el Nifio apoyado en sus rodillas. Se
trata de un retablo que se encontraba en el altar mayor de la iglesia florentina de Ognissanti, actualmente se
encuentra en la galeria de los Uffizi (Florencia). Giotto la coloca sobre un trono que presenta un desarrollo
absolutamente arquitectdnico, ricamente ornamentado con motivos de caracter gético en todos sus frentes,
incluso en el pedestal del primer término, sobre el que se levanta. Es su estructura la que crea un espacio para
la solemnidad e importancia que tiene el argumento de la obra. La Virgen presenta una volumetria excepcional,
dada por el suave modelado de los pliegues de su tdnica, que caen con peso hacia el suelo. También son de
destacar las calidades que consigue el autor en cada una de las telas que viste la Virgen, desde los finos ribetes
dorados de la tinica, hasta las diversas matizaciones de blanco, dejando trasparentar el pecho de la Virgen. A
su lado, la figura de JesUs también presenta fuerte corporeidad, vestido con finas telas y bendiciendo con la
mano, justo este punto es el centro de toda la composicion, al lado del corazon de la Madre.

Flanqueando el grupo central, grupos de santos con rostros perfectamente caracterizados y dirigiendo sus
miradas hacia la Virgen. Podemos ver hasta los que se encuentran por detras de los brazos del trono, lo que
certifica el espacio en profundidad conseguido. Mas abajo, en primer plano, dos angeles arrodillados ofrecen
jarrones con lirios y rosas a Maria, simbolos de su pureza. La estructura propia de la tabla es la responsable
de la monumentalidad de la Virgen y de su aspecto suavemente ascendente, siguiendo la verticalidad del
marco. Pero la obra es también de una gran elegancia, tanto por la luminosidad que se alcanza por el fondo de
oro y las orlas de los santos, como por la decoracion minuciosa de ajedrezado, taqueados y en estilo
cosmatesco (es una manera de realizar un suelo tipico de la época medieval en Italia, y especialmente en Roma
y sus alrededores). Y lo méas importante, la confluencia de miradas hacia el ndcleo compositivo, con lo que se
establece una relacién entre todos los personajes, y la mirada de la Virgen hacia el exterior del cuadro,
invitando al espectador a formar parte de la representacion. A esto Gltimo ayuda la imagen sencilla, de formas
naturales y presencia humana de la Virgen.

Este cuadro anuncia claramente el movimiento pre renacentista, que, aun conservando los principios
fundamentales de la pintura bizantina (sujeto, simbolizacion de los personajes sagrados, iconografia,
simbolismo de los colores) comenzd a elaborar otra pintura, humanizando la representacion de los personajes,
su individualizacién, la introduccion de una representacion coherente y realista del decorado (perspectiva
formal del trono, detalles arquitectonicos, planos de colocacion de los personajes). Comentar finalmente que
la técnica pictorica es muy avanzada y ha superado completamente el dibujo esquematico esbozado en el siglo
X111, prefiriendo un esfumado delicado pero incisivo y regular, que da un volumen nuevo a las figuras.

Virgen con el nifio del Maestro de Flemale.

En las primeras décadas del siglo XV asistimos en los Paises Bajos a una recuperacion del naturalismo nérdico,
que cristaliza en una extraordinaria escuela de pintura, el arte flamenco, en la que la realidad se convierte en
el unico medio disponible para llegar al conocimiento, abriendo asi una importante via al naturalismo.

En los Paises Bajos el desarrollo del comercio da lugar a la consolidacion de una importante burguesia que se
convirtié en la mejor clientela de los pintores, y éstos se organizaron en gremios que controlaban la
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produccién, de acuerdo con el caracter comercial y artesanal de estas ciudades. El taller se convierte en el
escenario en el que se ensefian técnicas, muchas veces secretas; asi sucederia con el 6leo, una técnica que,
aunque ya era conocida, los flamencos perfeccionaron hasta un grado inimaginable; o con la multiplicacion
de veladuras que, gracias a la superposicion de capas de pintura casi transparentes, creaban efectos cromaticos
de gran valor.

Gracias a estos avances los pintores flamencos pudieron representar la realidad en su multiple diversidad,
atendiendo a la representacion del espacio tridimensional, a la luz, a las calidades de los objetos, fuesen del
material que fuesen, y a los hombres que se mueven dentro de un espacio real. Las experimentaciones
espaciales dieron resultados muy superiores a los italianos, aunque al contrario de éstos, se realizan de un
modo intuitivo, sin la intencién de crear un sistema de perspectiva. La linea se disuelve y la figura adquiere
corporeidad mediante la gradacion del color y la habil utilizacion de los efectos luminicos. La tematica
contintla siendo preferentemente religiosa, aunque en muchas ocasiones las escenas se desarrollan en
interiores domeésticos; el interés de los pintores flamencos por recrear el mundo circundante les conduce al
desarrollo del retrato, de la misma forma que les lleva a incorporar de manera constante, el paisaje urbano o
natural a los espacios interiores, a través de puertas o ventanas; el pequefio formato de algunas de las obras y
el detallismo y precision en la representacion, vinculan a estos pintores con una larga y extraordinaria tradicion
miniaturista.

El camino emprendido por la pintura flamenca tiene tres protagonistas principales, el Maestro de Flemale,
autor de la obra que nos ocupa, junto con Jan van Eyck y Roger van der Weyden. De él sabemos que dirigia,
desde 1406, un taller en Tournai de gran relevancia y que fue maestro de pintores como Jacques Daret y Rogier
Van der Weyden. Sin duda conocié y medit6 sobre la obra de sus predecesores (Hermanos Limbourg, Sluter,
Broederlam etc.) de los que extrajo importantes ensefianzas tanto en la utilizacion del color como en la
composicion. Ya en sus obras méas antiguas, como los paneles de Francfort, y una de las cuales es esta Virgen
con el Nifio, destaca su concepcion de la figura humana en términos de solidez y tridimensionalidad, su
conciencia de la perspectiva y su preocupacion por los detalles de la vida cotidiana.

En la Virgen con el Nifio, Robert Campin presenta aparentemente una escena de género, en la que una madre
da el pecho a su hijo. El espacio refleja el interior de una casa burguesa al uso, de alguna ciudad del norte, tal
y como se extrae del tipo de arquitectura que se ve a través de la ventana. Sin embargo, un andlisis detallado
nos permite observar la utilizacion de un lenguaje simbdlico similar al que caracterizaria la obra de VVan Eyck.
La cesta detras de la figura es el nimbo sagrado, mientras que el libro abierto sobre el banco alude las profecias
de la virgen. Los profetas y apostoles que ornamentan el mueble prefiguran a Cristo y la copa seria el céliz
que anuncia el futuro sacrificio.

Comparacion.

La comparacion con las obras precedentes sirve para medir como el arte de Giotto se dirige hacia una radical
renovacion de la pintura, aunque no faltan rasgos arcaicos como el fondo de oro y las proporciones jerarquicas
(la Virgen y el Nifio més grande que quienes los rodean), composicion central de la Virgen con Nifio, la
simetria entre las figuras, la pose hieratica de la Virgen, angeles y apdstoles en torno suyo. El suelo de oro
simboliza la divinidad. En ambas obras los autores humanizan a los protagonistas haciéndonoslos mas
cercanos a nosotros. El primer cuadro es casi de estilo romanico, cisterciense casi, se observa un estilo muy
bizantino, es un gotico primitivo, sin embargo, en el segundo cuadro ya podemos observar un gotico
internacional que da un caracter mas realista a los personajes del cuadro.
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Interior de la Catedral de Reims y Catedral de Ledn.

Interior de la Catedral de Reims.

El estilo gético se afianza definitivamente en las Catedrales de Reims (1211) y Amiens (1220), que son los
mejores ejemplos del gético internacional o clasico. En ambas se utiliza de forma consciente la planta
cruciforme y todos los elementos son combinados en un sistema escrupuloso que busca la ingravidez, la
iluminacion irreal y la diafanidad. La nueva arquitectura gotica pretende acercar a los fieles a los valores
religiosos y simbdlicos de la época. Para lograrlo se necesitd de la ejecucion de una novedosa técnica
constructiva en la que los elementos como el arco apuntado, u ojival, la bdveda de ojivas o el arbotante fueron
empleados de forma sistematica, lo que permitié levantar estructuras esbeltas y ligeras, que trabajaban a
traccion y no a compresion, que transforman en profundidad el espacio interior, acentuado por la nueva
ordenacion de los apoyos, exentos o adosados al muro, y también por el aligeramiento de su estructura, que
queda modelada y se hace visible de forma original, gracias a la luz coloreada que devuelven las vidrieras. El
estilo gético es el resultado de un proceso constructivo que articula todos los elementos arquitectonicos (arco
apuntado, boveda de cruceria, arbotante, pindculos, contrafuertes, ...), con el proposito de crear un espacio en
el que la luz coloreada, que se filtra por las vidrieras y su valor simbdlico, sean el principio de su significacion.
Estos elementos son empleados para definir un espacio de elevacion e ingravidez, simbélico y transfigurado
por la luz, que irrumpe en el espacio interior arquitectonico a través de amplisimos ventanales, cubiertos de
vidrieras que fragmentan, tamizan, modifican y falsean esa luz natural, ahora tefiida de colores, lo que crea un
escenario irreal, un espacio sagrado simulado. También acentan la tension entre la materialidad de los
elementos constructivos y el artificio de su utilizacion para lograr la sensacion de ingravidez y
desmaterializacion.

La catedral de Reims se construyd sobre una fabrica anterior, que fue destruida por un incendio en 1210.
Iniciada su reconstruccién en estilo gotico un afio mas tarde, se termind en el afio 1221. Reims tenia un
significado especial para la monarquia francesa, ya que era el lugar en el que se consagraba y ungia a sus reyes
desde Clodoveo. Conocemos por su laberinto el nombre de sus maestros: Jean D”Oobais, Jean de Loup,
Gaucher de Reims y Bernard de Soissonsor.

Interior de la Catedral de Ledn.

En Espafia, el gbtico se desarrolla desde finales del siglo XI111. Sus primeras formas estéticas fueron importadas
de Francia, para luego pasar a formular caracteristicas propias. La Catedral de Ledn se concibe desde sus
origenes como una obra de nueva planta. En ella se retinen todos los logros de la arquitectura francesa y se

20



funden las influencias de Chartres, Amiens y Reims. La fecha de los inicios de la obra es difusa, parece que
los trabajos fueron lentos hasta 1254, cuando bajo el impulso del obispo Martin Fernandez, se incorporo a la
fabrica el maestro Enrique, primer arquitecto documentado, quien habia trabajado en Burgos, y también como
en Burgos, le sucedi6 Juan Pérez. La catedral de Leon tiene una importante conexion con el poder regio, ya
que en 1230 se produjo la union de los reinos castellano y leonés, lo que dio lugar a que el rey Alfonso X
iniciara una construccion igual de ostentosa que la de Burgos.

La traza de la catedral de Ledn permite suponer que el maestro Enrique era francés, y que conocia en
profundidad las catedrales de Reims y Amiens, aunque aqui las proporciones se redujeran con respecto a la
primera (Ledn cinco tramos, Reims nueve tramos), con lo que resulta una catedral de amplisimo crucero de
tres naves, cerrados sus brazos con fachada de tres portadas, con dos tramos ante la girola, y ésta, con cinco
capillas poligonales.

Al interior presenta un alzado tripartito, con un estrecho triforio, sobre el que se abren amplisimos ventanales,
con magnificas vidrieras. Los paramentos se hacen transparentes y la luz coloreada que se filtra por las
vidrieras, invade el espacio transformandolo, aligerandolo y acentuando las sensaciones de elevacion e
ingravidez. Esta ligera estructura es sostenida al exterior mediante gruesos contrafuertes y dobles arbotantes.
La fachada principal se organiza siguiendo la disposicion de la de Chartres, situando entre los amplios vanos

de las puertas, unos estrechos arcos lanceolados, con posibilidad para ubicar un amplio programa iconografico.
Presenta tres pdrticos sobre los que se abre un hermoso roseton y esta flanqueada por dos torres: la de las
Campanas al norte, y la del Reloj al sur. Pese a ser uno de los mas bellos modelos del gotico clasico, su
influencia fue escasa en Castilla debido a la complejidad de su técnica constructiva. La calidad de su piedra
ha hecho que desde 1631 hasta nuestros dias, haya sufrido derrumbamientos, y que las intervenciones
restauradoras hayan sido frecuentes. Uno de sus puntos de interés son sus vidrieras, conservadas en su mayor
parte desde el siglo X111, aunque también con notables intervenciones restauradoras.

Comparacion.

Se trata de dos catedrales muy semejantes ya que la catedral de Reims le sirve de modelo al maestro Enrique
para la construccion de la catedral de Ledn, por lo que son muy semejantes salvo en pocos aspectos como por
ejemplo en el tamafio como ya apuntamos anteriormente en la que la Catedral de Le6n es méas pequefia. Las
similitudes son muy obvias por lo que podemos describir por lo expresado anteriormente de cada una de ellas.
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Nombre NOTA Calificado por Comentarios Valor neto

PEC BAJAEM 9.60/10.00  (Historia del Arte de la Baja Edad ver
2017 comentarios

Media)

96.00/100.00

Nombre de la tarea: PEC BAJA EM 2017

Comentarios: Muy completa tarea, con contenidos bien elaborados y bibliografia completa. Acertada
eleccion de obras.

Calificado por:

Solucidn del equipo docente: No existe ninguna solucién publicada.

Fecha de Evaluacion:
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Mayo 6 2017 1 2 47
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