Tema 5. La Escultura Gótica

1. El renacimiento de las ciudades y la consolidación del poder episcopal

Tras un largo periodo de profunda decadencia iniciado con la caída del Imperio Romano, las ciudades del Occidente cristiano observaron un lento pero continuo desarrollo desde mediados del siglo XI. La ciudad medieval es el espacio en el que se dan las transformaciones más importantes desde el punto de vista político, sociológico y económico durante la Plena y Baja Edad Media.

La ciudad medieval es también el espacio en el que se materializa un importante cambio en la jerarquía eclesiástica. La reforma emprendida a mediados del siglo XI por Gregorio VII consiguió restablecer la autoridad moral del Papado, sometiendo las comunidades monásticas a la potestad de los obispos de las diócesis. La Catedral, símbolo del renovado poder episcopal, tenía también la responsabilidad de ilustrar y educar al pueblo.

1.1. La renovación del Lenguaje plástico

Desde los últimos años del siglo XII se fueron abriendo paso los dos instrumentos de renovación cultural más significativos de este periodo: las escuelas episcopales y las universidades, en el ámbito de las instituciones, y el aristotelismo en la esfera intelectual.

La irrupción del aristotelismo, la recuperación de la dialéctica y la aparición del método escolástico, supusieron un importante avance en el pensamiento teológico. La razón humana se revaloriza como instrumento capaz de explorar el universo y tratar de descubrir en él el proyecto rector de Dios, toda vez que la reflexión teológica se centra ahora en la naturaleza humana de Cristo. En el ámbito de la imagen, esto significó un alejamiento de aquella idea románica por la cual todo lo que afectaba a la materia era malo. La escultura se propuso desde entonces ofrecer figuras convincentes que los fieles pudiesen identificar por sus vestiduras o atributos; pero sobre todo, se propuso dotar a la piedra de vida. Por eso asistimos durante estos siglos a un progresivo naturalismo que tiende a la individualización de los rostros y a la búsqueda de actitudes y gestos cada vez más realistas. Las figuras ganan en expresividad, sienten y reflejan esos sentimientos, volviéndose en definitiva más humanas.
2. La escultura gótica de los siglos XII y XIII

2.1. Escultura gótica en Francia

Los orígenes de la escultura gótica: Saint Denis, Chartres y París

Saint-Denis es el santuario nacional de Francia. La renovación del templo emprendida por el abad Suger constituye el eslabón esencial para los orígenes de la escultura gótica. Su portada central representa el tema del Juicio Final. En ella un Cristo Juez aparece sentado delante de la Cruz, con los brazos extendidos, ordenando la composición. A ambos lados de su cabeza los ángeles portan los instrumentos de su pasión, mientras que los apóstoles 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 están ocupadas por las figuras de los veinticuatro Ancianos del Apocalipsis, que siguen ahora el sentido del arco (una fórmula que acabó imponiéndose en contraposición a la radial, propia del románico). Las jambas estaban ocupadas por las vírgenes prudentes y las vírgenes necias, mientras que los batientes de las puertas presentaban escenas de la Pasión y una estatua de San Dionisio ocupaba el parteluz.

Frente a la sensación de confusión y terror que caracterizaba a las portadas cluniacenses, aquí se impone una tendencia a la claridad y simplificación, a una contemplación serena y tranquila.
La conocida como Portada Real de Chartres es el segundo monumento esencial de esta etapa de formación de la escultura gótica. Las tres portadas occidentales de esta catedral se ejecutan entre los años de 1145 y 1155. En el tímpano central volvemos a encontrar la parusía, la venida de Cristo al final de los tiempos para el Juicio Final. Cristo aparece dentro de la mandorla, flanqueado por el tetramorfos, con los apóstoles ocupando el espacio del dintel y los veinticuatro Ancianos del Apocalipsis en las arquivoltas. Las tres portadas exhiben estatuas-columna en las jambas, que representan a reyes, reinas y patriarcas de la antigüedad. Las figuras de la portada central ejemplifican perfectamente la hierática elegancia que caracteriza a estas imágenes. Son esculturas talladas en la misma piedra que las columnas, que se funden con el rígido esquema de columnas y arquivoltas, ilustrando una integración total entre arquitectura y escultura.

La portada meridional de Notre-Dame de París constituye el tercer gran ejemplo de la etapa de formación de la escultura gótica. Conocida como Portada de Santa Ana, está fechada entre 1140 y 1150 y fue realizada para el edificio anterior a la fábrica actual, ubicándose en el brazo sur en torno a 1210. En el tímpano aparece la virgen con el niño, bajo un dosel de reminiscencias románicas. A sus lados aparecen ángeles, junto a las figuras de un obispo y un monarca. En el friso intermedio encontramos a Isaías, la Anunciación y la Visitación, seguidas de la Natividad, la Anunciación a los pastores, Herodes y, finalmente, los Reyes Magos. Más problemático es el friso inferior, objeto de numerosos añadidos y transformaciones iconográficas durante el siglo XIII, momento en el que esta original portada mariana se convierte en Portada de Santa Ana.
La escultura gótica del siglo XIII. Las grandes portadas: Amiens y Reims

El cambio de siglo se inaugura con una renovación estilística que ha recibido tradicionalmente el nombre de Estilo 1200. Este estilo de transición se caracteriza por la recuperación de las formas de la antigüedad clásica y por una tendencia a la monumentalidad.  

Tanto en el Relicario de Nuestra Señora De Tournai (1205), como en el Relicario de los Reyes Magos de la Catedral de Colonia, que se le atribuye, encontramos algunas de las figuras más clásicas de toda la Edad Media. Esta tradición, había sido revitalizada a través de las influencias bizantinas.

La reconstrucción de la fachada occidental de Notre-Dame de París es fundamental para comprender el cambio que se produce en este tránsito de siglo. Comenzaba en torno a 1201, la portada central es ocupada por el Juicio Final. En el registro superior del tímpano se sitúa un Cristo en Majestad que levanta las manos mostrando las llagas, acompañado por ángeles con los instrumentos de la pasión; la escena se cierra con las figuras arrodilladas de la Virgen y San Juan. Los registros inferiores están ocupados por el peso de las almas y por la resurrección de los muertos, si bien este último sería reconstruido en el siglo XIX.

La catedral de Notre-Dame de Amiens, construida entre 1220 y 1288, es uno de los edificios cumbre del gótico francés. Su fachada occidental, coronada por dos torres y un rosetón, se caracteriza por la profunda unidad que le proporciona el uso de la escultura. La portada central está dedicada nuevamente al Juicio Final. En las jambas se sitúan los apóstoles y en el parteluz encontramos a un Cristo bendiciendo (conocido como Beau Dieu, Cristo Bello). La portada derecha está dedicada a la Virgen Coronada, mientras que la izquierda se consagra a la figura de San Fermín, primer obispo de la diócesis cuya historia se narra en el tímpano.

Sin embargo, es en el brazo sur del crucero donde se ubica una de las figuras más celebradas de la escultura gótica: la Virgen Dorada. Esta portada meridional está dedicada a la vida de San Honorato, otro obispo de Amiens, y se fecha, al igual que la portada occidental, entre los años de 1235 y 1245. En el dintel destaca la escena de la despedida de los discípulos, que aparecen conversando animosamente de dos en dos vistiendo ropas de viaje. La conocida como Virgen Dorada ocupa el parteluz. Se trata de una figura de porte clásico, que sujeta en su brazo izquierdo al Niño y que se gira para contemplarlo. Se trata por tanto de una recuperación del contraposto clásico que se extiende con gran éxito durante el siglo XIII.
En 1210, tras un incendio que asoló la antigua fábrica, el arzobispado de la catedral de Reims puso en marcha un proyecto de reconstrucción que tuvo que ser interrumpido en numerosas ocasiones.

La portada central se dedica a la Coronación de la Virgen. En ella, una estatua de la Virgen con el Niño ocupa el parteluz, mientras en las jambas se presentan escenas de la infancia de Jesús y de la vida de María. Este último ciclo es, probablemente, el más famoso de la escultura gótica y está compuesto por las escenas de la Anunciación y de la Visitación. La Visitación, con las figuras de María e Isabel, está considerada el punto culminante de la recuperación de la escultura clásica en la época medieval. El grupo de la Anunciación se vincula formalmente con la escultura de Amiens, e incluso se considera que pudiese deberse al mismo maestro. Datado entre 1252 y 1275, presenta un movimiento mucho más contenido, enfatizando su relación con el elemento arquitectónico a través de una mayor verticalidad y unos ropajes de pliegues rectos y poco profundos. Por su parte, la expresión sonriente del ángel no puede sino recordarnos a la Virgen Dorada amiense.

2.2. La difusión del gótico en el Imperio. Los modelos de Estrasburgo y Bamberg

No fue hasta bien entrado el siglo XIII cuando se produce en el Imperio la asimilación de las formas góticas provenientes de Francia. Y en concreto, es en la Catedral de Estrasburgo donde se asiste a un cambio radical. Con él se abandonaba una fuerte tradición románica que se mezclaba con un bizantinismo latente y con tradiciones otonianas. Una de las peculiaridades que caracterizó la escultura gótica del Imperio fue su mayor autonomía respecto al elemento arquitectónico, y en particular en relación al las fachadas.

Durante el siglo XIII la catedral de Estrasburgo se convirtió en uno de los focos artísticos de mayor relevancia por su apertura a las novedades provenientes de Francia. El brazo meridional, levantado entre 1210 y 1225 y decorado en torno a 1235, presenta una fachada de doble portada dedicada a la Virgen, muy alterada tras las restauraciones del siglo XIX. Tan sólo los tímpanos y las figuras exteriores de la Sinagoga y la Iglesia parecen hoy originales. Todas estas figuras, así como las del conocido Pilar de los Ángeles, ubicado en el interior de esta nave del crucero, responden a un mismo estilo y se asignan a un mismo maestro. El tímpano izquierdo acoge la escena del Tránsito o Dormición de María, mientras que en el derecho se observa la Coronación. En ellos destaca el tratamiento de los cuerpos mediante vestidos de múltiples pliegues finos y la gran expresividad de los personajes.
Muy significativas son las figuras de la Iglesia y la Sinagoga que enmarcan las portadas. La Iglesia es representada por una mujer erguida, de porte majestuoso, que sostiene el Cáliz en su mano izquierda y que se apoya en el báculo de la Cruz. Su mirada, firme pero conciliadora, se dirige hacia el extremo opuesto, en el que una joven de ojos vendados encarna a la Sinagoga en el momento en que se reconoce vencida por su opositora; en su mano derecha sujeta el cayado roto, mientras que de la izquierda parecen deslizarse al suelo las tablas de Moisés, la Antigua Ley que da paso y reconoce a la Nueva Ley.

El Pilar de los Ángeles se compone de doce esculturas dispuestas en tres registros, ocupando en sus cuatro lados las columnas menores del pilar. Su iconografía remite al Juicio Final y presenta, en el registro inferior, a los cuatro evangelistas; en el intermedio, ángeles con trompetas; y en el superior, un Cristo en Majestad junto a ángeles que portan los instrumentos de su pasión.

La catedral de Bamberg es el segundo de los grandes focos alemanes y reúne, probablemente, el conjunto de esculturas más importante del siglo XIII en los países septentrionales. En él identificamos la participación de dos talleres o escuelas: una arcaizante, apegada a la tradición románica, que caracteriza a las portadas de Adán y de la Gracia; y una segunda mucho más cercana a los modelos franceses, en particular a Reims. Éste es el caso de la Portada del Príncipe, correspondiente a la fachada septentrional, donde se representa el Juicio Final. La escena se completa con los grupos de los bienaventurados, a la derecha de Cristo, y de los condenados, a su izquierda. Todas las figuras destacan por la gran expresividad de sus rostros y gestos y por su composición de marcado carácter teatral.
A ambos lados de esta portada se encontraban las estatuas, hoy trasladadas al interior de la catedral, de la Iglesia y la Sinagoga, personificando nuevamente el cristianismo triunfante frente al judaísmo superado. Nuevamente la Iglesia se representa como una mujer fría y señorial, en contraposición a la Sinagoga, cuyas formas femeninas emergen tras un ceñido vestido casi transparente. En la catedral de Bamberg se encuentra también una de las figuras más carismáticas de este periodo, conocida como El caballero o El Jinete.
2.3. La asimilación de los modelos franceses en España. Burgos y León

La Catedral de Burgos ejemplifica perfectamente esta asunción de modelos franceses. Levantada entre 1221 y 1260 bajo el impulso del Obispo Mauricio, en sus grandes conjuntos esculpidos se sitúan en la zona del crucero. Entre 1235 y 1240 se fecha la portada sur, conocida como Portada del Sarmental. Su iconografía responde al Juicio Final, con Cristo en Majestad rodeado de los evangelistas. Éstos están presentes e una imagen doble: mediante los símbolos del Tetramorfos, por una parte, y representados como figuras trabajando en sus pupitres, por la otra. En el dintel aparecen los Apóstoles y en las arquivoltas los Ancianos del Apocalipsis. Todos los especialistas señalan la vinculación formal de este tímpano con la escultura de la Catedral de Amiens, y en particular con su portada occidental. Un segundo Juicio Final se observa en la fachada meridional de este crucero, en la conocida como Portada de la Coronería, cuyos derrames recogen las figuras de los Apóstoles.
Las experiencias burgalesas están presentes también en el conjunto mejor conservado de la estatuaria gótica en España, el de la Catedral de León, fechado entre 1260 y los últimos años del siglo. Su fachada occidental dispone tres portadas dedicadas, de norte a sur, a la infancia de Cristo y a escenas de la vida de la Virgen, al Juicio Final  y a la Coronación de la Virgen. La vinculación con la Puerta de la Coronería se hace evidente en la figura de María ubicada en el mainel (conocida como Virgen Blanca). En un estilo cercano, el “maestro del Juicio Final” completó el programa iconográfico de esta portada. El tímpano está dedicado a Cristo en Majestad, entre ángeles con los instrumentos de la pasión y las figuras de María y de Juan; mientras que el dintel recoge una de las representaciones más originales y elegantes de los bienaventurados y los condenados.
3. Clasicismo y originalidad del gótico en Italia

El estudio de la escultura gótica italiana revela una serie de influencias y pervivencias que determinaron en gran medida el proceso de absorción de las formas góticas provenientes de l’Île de France. Así, a la inicial persistencia de los modelos románicos vendrían a sumarse las influencias derivadas el contacto con Oriente y con Bizancio. La escultura en Italia presenta una gran independencia respecto a los modelos franceses, que se hace evidente en el rechazo a la configuración de las portadas mediante estatuas columnas y arquivoltas y en la mayor autonomía de la escultura respecto a la arquitectura.
Tras Benedeto Antelami, que marcó en gran medida el tránsito del románico a un humanismo gótico, el primer gran artista conocido fue Nicola Pisano.

El Púlpito del Baptisterio de Pisa está fechado en 1260. De forma hexagonal, se alza sobre seis columnas externas y una columna central. Tres de las columnas se apoyan sobre leones, mientras que la central lo hace sobre una base con figuras humanas y animales. Sobre los capiteles, arcos de medio punto acogen otros trilobulados; en las enjutas, aparecen profetas y evangelistas, y en las esquinas estatuillas con las virtudes cardinales y San Juan Bautista. En la zona superior, separadas por haces de columnillas, encontramos los panales con la escenas de la Anunciación, Natividad, Epifanía, Presentación en el Templo, Crucifixión y Juicio Final.
La actividad artística de Arnolfo di Cambio destacamos obras funerarias realizadas a partir de 1277. La más célebre es la Tumba del Cardenal de Braye, fallecido en 1282. La figura del difunto está dispuesta sobre el sepulcro, dentro de una especie de tabernáculo en el que, sin duda lo más original son las figuras que se disponen a abrir, o cerrar, las cortinas.

Durante el primer cuarto del siglo XIV podemos destacar la obra de Tino Camaino y de Lorenzo Maitani. Su estilo se caracteriza por un lenguaje expresionista en el que se acude a menudo al non finito. Andrea Pisano ocupa un lugar destacado en la escultura del Trecento italiano. En las puertas del Baptisterio, Andrea demuestra su conocimiento de la escultura francesa, que conjuga perfectamente con la tradición italiana y con elementos extraídos de la pintura contemporánea. Cada uno de los batientes presenta catorce escenas de la vida de Juan Bautista, inscritas cada una de ellas en un marco cuatrilobulado, de amplia tradición en las catedrales francesas.
4. La escultura gótica de los siglos XIV y XV: Escultura exenta y espíritu cortés

El periodo comprendido entre los siglos XIV y XV es, sin duda, uno de los más brillantes de la escultura europea occidental. Durante estos años observamos cómo tendencias que se habían anunciado durante los años precedentes aparecen ahora plenamente consolidadas. Entre ellas, la más evidente fue la independencia de la escultura respeto a la arquitectura, aun cuando en ocasiones siguiera formando parte de un conjunto arquitectónico.

En las cortes europeas la exhibición de la fuerza militar dejó paso a una nueva escenificación del poder manifestada a través del lujo y del buen gusto. Los artistas comenzaron a deleitarse en la elegancia de las formas y en la calidad de los materiales. Se valora especialmente el mármol y el alabastro, pero también se utiliza la madera policromada, sobre todo en zonas donde ésta es de gran calidad, como en los Países Bajos y en el Imperio. En definitiva, el escultor trataba de proporcionar objetos acordes con una cultura caballeresca que gustaba del juego y de los placeres terrenales. Uno de los aspectos que mejor ilustra esta etapa es el gran desarrollo que adquiere el sepulcro monumental.
Se habla de estilo internacional, pero en la escultura no podemos identificar una evolución y coherencia similar a la que se produce con la miniatura y pintura. Por lo tanto, finales del siglo XIV encontramos la existencia de varias tendencias. Una de ellas es continuadora de la forma elegante e idealizada cuyo origen estaba ya en el siglo XIII. Otra, que antecede en gran medida a la pintura flamenca y que es propia de artistas llegados del Norte (Flandes y Alemania), revela un marcado gusto por el naturalismo e incluso por la monumentalidad.

Francia

Durante la primera mitad del siglo XIV la escultura francesa pasa de estar al servicio del clero. Es el momento de gestación de una escultura cortesana que, como se ha señalado, se manifiesta en la aparición de pequeños encargos fruto de la piedad individual. Figuras como el Ángel de la Anunciación del Museo de Cleveland o Vírgenes con Niño como Nuestra Señora la Blanca conservada en la iglesia de Huarte (Pamplona) son sólo algunos ejemplos entre cientos de imágenes que ilustran este cambio de tendencia.

La llegada al trono de Carlos V supuso un gran impulso para la escultura francesa. París se convierte en el centro creador que define la orientación de la escultura durante más de medio siglo, rápidamente asimilada en territorios como Borgoña, Berry y Anjou.

Durante estos años trabajan en Francia al servicio del rey dos grandes escultores, Juan de Lieja y André Beauneveu. Del primero se conoce su participación en la Gran Escalera del Louvre. Del segundo destaca la Catalina de Alejandría realizada en alabastro para Notre-Dame de Courtrai. La fama de estos artistas proviene también en gran medida de su maestría en el arte funerario. Juan de Lieja esculpió las estatuas yacentes de las entrañas de Carlos IV y Juana de Evreux para la abadía de Maubuisson.

Muy famoso es también el busto de la estatua yacente de María de Francia procedente de su sepulcro en Saint-Denis. En Saint-Denis se encuentra igualmente la estatua yacente del Sepulcro de Carlos V, realizado entre 1364 y 1366 por André Beauneveu. El rey aparece vestido como en la ceremonia de coronación, portando un cetro y una corona de metal.
Los sepulcros monumentales adquieren a finales de la Edad Media una dimensión sociológica desconocida hasta entonces. En los primeros años del siglo XV aparece un nuevo tipo de sepulcro que perdura hasta finales de la Edad Media, en el que a la figura del yacente se incorporan plañideros en los laterales. Como ejemplos más destacados de esta tipología podemos mencionar la Tumba del Obispo Ramón Escalés, realizada por Antoni Canet para la catedral de Barcelona.

En Borgoña, Felipe el Atrevido se propuso crear un centro artístico capaz de rivalizar con París. La figura más relevante de este momento es Claus Sluter, artista que trabajó como ayudante de Jean de Marville hasta su muerte en 1389. Desde entonces hasta 1406, fecha de su fallecimiento, asumió la dirección del taller y se hizo cargo de las obras emprendidas en la Cartuja de Champmol.
En la portada, la Virgen con el Niño ocupa el parteluz, mientras que en los derrames aparecen las figuras arrodilladas de los duques de Borgoña, acompañados por San Juan Bautista y Santa Catalina.
En la misma Cartuja realizó el Pozo de Moisés, una cruz monumental destinada al centro del cementerio en el claustro grande. En la actualidad sólo se conserva el zócalo, levantado en el centro de la cuba de un pozo, que se ornamenta con figuras de profetas y ángeles llorosos.
Inglaterra

En Inglaterra se observa una acusada falta de correspondencia entre la arquitectura y la escultura gótica, propiciada en gran medida por las destrucciones llevadas a cabo tras la reforma anglicana de Enrique VIII, de marcado carácter iconoclasta. Destaca una importante producción de escultura funeraria ya durante el siglo XIII. Sepulcros como el del Caballero Juan I Sin Tierra en la catedral de Worcester (1225) o el del Robert Curthose en la catedral de Cloucester (finales del siglo XIII). La escultura funeraria se distingue en el siglo XIV por el uso de una técnica de fabricación con arraigo anterior: el cobre dorado.

La catedral de Canterbury conserva la más famosa de ellas, la del conocido como Príncipe Negro (1377-1380).

En la catedral de Westminster se conserva otro sepulcro monumental de cobre, el monumento funerario del Rey Ricardo II. La fundición fue realizada por Nicolás Brother y Goddefroy Prest sobre un dibujo de Henry Yevele y Stephen Lote.

Imperio y Centroeuropa

Tras la coronación de Carlos IV, la ciudad bohemia de Praga se convirtió en capital artística del Imperio. En este contexto se produjo la llegada de una familia que revolucionó tanto la arquitectura como la plástica: los Parler.

Una empresa de primer orden en la nueva política artística fue la construcción de la catedral de San Vito, encargada a Peter Parler después de 1371. Destaca la estatua de San Wensceslao entre dos ángeles pintados o los bustos de la familia política del rey en el triforio. Este estilo cortesano, claramente vinculado a la escultura francesa, se deja sentir también en ciudades como Colonia (tal y como demuestra en su catedral la portada de San Pedro).
Durante la segunda mitad del siglo XV y hasta bien entrado el siglo XVI se desarrolla, al igual que ocurre en España, un estilo que abandona las formas amables para ahondar en el realismo. Este cambio de gusto viene acompañado por un debilitamiento de la escultura monumental y por la sustitución de la piedra por la madera policromada. Entre los grandes escultores de este momento debemos mencionar a Hans Multscher, autor del Relieve de la Trinidad de Francfort, considerado por muchos el punto de inflexión entre el idealismo del “estilo bello” y el realismo tardogótico.

España

Conoce  en esta etapa un desarrollo sin precedentes, tanto por la cantidad de obras que se ejecutan como por la calidad de las mismas. Desde mediados del siglo XIV hasta mediados del siguiente, los talleres de mayor importancia se sitúan en los reinos de Navarra y de Aragón, donde adquiere especial relevancia el foco de Cataluña; mientras que en la segunda mitad del siglo XV se observa un desplazamiento hacia Castilla. El sepulcro del Obispo Fernández de Luna, realizado por Pere Moragues, y los sepulcros de Ramón Berenguer II y su esposa, obra de Guillen Morey dan muestra de la perfección técnica alcanzada.

Sin embargo, igual que ocurría en Centroeuropa, muchas de las mejores obras de otros grandes escultores están realizadas en madera. Es el caso de Pere Sanglada, que trabajó en la Sillería de la Catedral de Barcelona entre 1394 y 1399, donde demuestra su conocimiento del arte francés y flamenco.

En Castilla, la actividad artística durante la segunda mitad del siglo XV se desarrolla con especial riqueza en Toledo y Burgos. En la primera ciudad el cambio se introduce con el equipo de escultores que acompañan a Hanequin de Bruselas. Entre ellos destacan Enrique Egas, autor del Sepulcro de Alonso de Belasco; Sebastián de Almonacid, que realizó los Sepulcros de Álvaro de Luna y su Esposa para la capilla de la catedral; y Rodrigo Alemán, autor de la Sillería del coro de la Catedral de Toledo, en la que plasmó la guerra de Granada.
En Burgos, tras la primacía de la dinastía de los Colonia, comienza a trabajar a finales del siglo XV Gil de Siloé, gran personalidad del gótico español junto a Pere Johan. Su trabajo se desarrolla en su mayor parte en la Cartuja de Miraflores.

