TEMA 6

ESCULTURA ROMANICA
1.- El templo integrador de las distintas manifestaciones artísticas.-

2.- La portada monumental y el capitel historiado.-

3.- Los programas iconográficos.-

4.- Francia, los primeros ejemplos y las grandes portadas.-

5.- La escultura en el resto de Europa.-

6.- España: los ensayos catalanes, los talleres del Camino de Santiago.-

7.- La escultura exenta.-

1.
EL TEMPLO INTEGRADOR DE LAS DISTINTAS MANIFESTACIONES ARTÍSTICAS.
2.
LA PORTADA MONUMENTAL Y EL CAPITEL HISTORIADO.
Las artes figurativas del Románico, sean la pintura o la escultura, no pueden concebirse aisladas del hecho arquitectónico, y menos aún fuera del ámbito de la Iglesia. La iglesia, como espacio y como símbolo, era el lugar que aglutinaba y ordenaba todos estos tipos de manifestaciones artísticas.

Durante el Primer Románico, la escultura sólo se empleaba en las cornisas y los capiteles, y también, seguramente, en series de relieves sobre los paramentos como en los edificios de tradición prerrománica. Esta escultura se caracteriza porque no aparece asociada prácticamente en nada con la arquitectura. Posteriormente, la más importante innovación del Románico Pleno es la introducción de la escultura como elemento ornamental de los edificios. Los edificios del Románico Pleno se caracterizan por una profusa aplicación de la escultura en todas las partes del templo, modificando totalmente la imagen arquitectónica, contribuyendo a una mayor articulación de los muros.

En el Románico, el soporte escultórico más importante era la fachada del templo, y principalmente la portada de la misma. Las portadas de las iglesias románicas están concebidas como un gran arco de medio punto enmarcando un tímpano semicircular que descansa sobre un dintel, en ocasiones, con una columna de apoyo o parteluz. Este tipo de portada, que se ha venido denominando portada historiada, tenía en el tímpano el soporte de los principales temas simbólicos o narrativos, centrados por lo común, en la figura jerárquica del Cristo en Majestad o Pantócrator (339). 

Simbólicamente la puerta es la “Fuente de la Vida”, el lugar que encamina a las ovejas hacia la Salvación. Arquitectónicamente es el espacio que da acceso al ámbito eclesiástico y por lo tanto tiene que salvar el grueso del muro, lo cual se consigue mediante un abocinamiento que se traduce en una multiplicación de los arcos o arquivoltas que disminuyen su radio del exterior al interior, y que se apoyan en las jambas de la estructura arquitectónica o en columnas.

En suma, todos estos elementos arquitectónicos, ofrecen espacios a decorar perfectamente definidos a los que la escultura se somete sin ocultar ni impedir su función (adaptación al marco). Pero donde la teoría escultórica alcanza su máxima expansión es en los capiteles, ya fueran los de la propia fachada, ya los del interior de la iglesia o los de los claustros.

El volumen troncopiramidal que se interpone entre el arco y la columna fue utilizado para narrar escenas bíblicas, episodios de la vida de los santos y de la vida cotidiana, simbólicas luchas entre el hombre y los animales, fantasías del bestiario como fieras, quimeras, arpías, o simplemente desarrollar motivos vegetales o formas geométricas (entrelazados, zigzags).

Los numerosos capiteles historiados que hallamos en el interior de los templos narran ciclos iconográficos concretos. Se trata de series dispuestas en lugares privilegiados, como la cripta, el coro o alrededor del deambulatorio, destinadas a explicar la vida de personajes religiosos o describir pasajes bíblicos (Pasión, Resurrección, la Salvación o el Juicio Final). Por su parte, la ornamentación de los claustros se revela más libre en cuanto al estilo que la de las grandes portadas y no sólo los capiteles son portadores de un programa iconográfico, sino que poco a poco la decoración traspasó el enmarcamiento del capitel, extendiéndose a las columnas y pilares angulares.

El origen de este importante protagonismo de la escultura monumental del Románico Pleno pudiera ser la escultura estucada aplicada a los edificios durante el Primer Románico. Al ser una decoración de fácil elaboración, que se hacía como complemento del soporte arquitectónico, las formas de sus figuras se terminaban por adaptar mejor al soporte. Estas experiencias con estuco y su interpretación en piedra, se producirá en tierras francas. Los artistas franceses pronto transmitirán su arte a los maestros locales y empezará entonces una mayor difusión del estilo. En relación con la inspiración icónica y estilística de las primeras grandes manifestaciones de esta escultura, no hay duda de su dependencia de la escultura tardorromana. Es decir, se podría decir que los sarcófagos romanos que conservaban las iglesias conteniendo los venerables cuerpos de los mártires ejercieron una gran influencia sobre los escultores. 

Las primeras experiencias conocidas son en su mayor parte españolas, aunque sus autores son gentes formadas en una tradición artística no hispana.

3.
LOS PROGRAMAS ICONOGRÁFICOS.

En las primeras muestras de escultura románica correspondiente a principios del s.XI se evidencia que los canteros a falta de tradición propia recurrieron a las técnicas de los broncistas y orfebres utilizando el bisel. Con el biselado se conseguían relieves planos que daban a las figuras un aspecto recortado con aristas vivas sobre un fondo uniforme; con el paso de los años, empezaron a redondearse.

.
En el arte románico, el modo de disponer las imágenes partió de dos principios compositivos: el de unidad y el de simetría. Los tímpanos de las portadas o las cuencas de los ábsides son los máximos ejemplos de esa búsqueda de lo unitario, de lo absoluto. En cuanto a lo unitario, el semicírculo o cuarto de esfera no admite subdivisiones. Por lo que se refiere a la simetría, el artista románico, al tomar la simetría radial o axial como base de ordenación de sus figuras, buscaba el equilibrio y el reposo. En suma, formas claras dominadas por la simetría que responden a un estilo en el que lo importante no era transcribir en una superficie o bloque de piedra la realidad exterior, lo que percibían los ojos, sino aquello que se consideraba como ideal de perfección.

.
la abstracción y la idealización, sistema de representación adoptado por el escultor medieval se traduce en una geometrización de las formas y a la denominada “ley de adaptación al marco arquitectónico”. Así, las figuras labradas se achatan o se alargan, se retuercen o se estiran según el marco arquitectónico en el que se disponen. No obstante, hay suficientes ejemplos de intentos de superar estas limitaciones y de crear cierta sensación de profundidad mediante superposiciones (Es decir, una figura vista al completo determina un primer término, y las que se representan parcialmente tras ésta crean una ilusión de profundidad y alejamiento. La deformación de las dimensiones de los cuerpos obedece a un significado simbólico de las imágenes representadas, es decir, el deseo de manifestar la valoración jerárquica que tales personajes poseen en la correspondiente escena.

.
Figuras que se disponen sobre superficies planas, ya que el hombre no debía ir más allá de donde se manifestaba lo divino, no podía traspasar la realidad física de los muros.

.
Destaca por su carácter didáctico-narrativo. Los muros de las Iglesias hablaban al campesino medieval de la historia de la Humanidad; del premio y del castigo; le ponían en evidencia la multitud de peligros que acechaban al hombre si se abandonaba a las preocupaciones y a los placeres terrenales. Por ello, la clase religiosa utilizaba las imágenes pictóricas y las escultóricas para recordar al pueblo analfabeto y a los peregrinos las creencias cristianas, los horrores del infierno y los peligros del mundo. El templo románico enseña mediante imágenes lo que se ha llamado la “Biblia en piedra”, deformando la realidad y expresando las facetas más negativas del mundo temporal frente a la grandiosidad del más allá.

Las fuentes de tales programas fueron los textos evangélicos, canónicos, comentarios apologéticos, leyendas hagiográficas, bestiarios etc. Las imágenes representadas responden a una rica red de influencias que mezclan lo paleocristiano, lo copto, lo bizantino, lo carolingio, lo mozárabe, según zonas y períodos.

*
De todas ellas la más frecuente es la MAIESTAS DOMINI o Majestad del Señor (Pantócrator), situada en el tímpano. Su figura mucho más grande que las demás, es símbolo de lo absoluto (los hombres quedan empequeñecidos ante el Juez Supremo). Representado totalmente frontal, el Cristo apocalíptico está sentado en un trono o en un arco de círculo e inscrito dentro de una aureola almendrada o mandorla que alude a su gloria. Sus pies se apoyan sobre un escabel o semiesfera que simboliza a la Tierra. Su mano derecha se alza majestuosa amenazando al hombre y patentiza el poder de Dios, y la izquierda sostiene el libro de la vida que da testimonio de su naturaleza y atributos.

La imagen de Cristo suele aparecer flanqueada por los cuatro evangelistas acompañados de sus símbolos respectivos (Tetramorfos) (344) y por los 24 ancianos del apocalipsis (347).

*
En las iglesias dedicadas a María (Santa María de Taüll, 348) la visión del Cristo en Majestad es sustituida por la de la Virgen como trono del Salvador y mediadora entre los hombres y dios (Maiestas Mariae). En estas imágenes María aparece hierática y ausente como trono o sede del Niño Jesús. En otras representaciones, María posee un lugar de honor en el colegio apostólico, el cual da fe de la divinidad de Cristo y representa ante la divinidad a los fieles reunidos en el templo. Suele mostrar un cáliz o copa en una de sus manos. La presencia de María en los programas iconográficos románicos no sólo hay que entenderla como madre del Salvador, sino también como sublimación de la mujer medieval, una nueva Eva que con su virginidad abrió el camino de la redención a la humanidad (350).

*
Otro grupo de iconografía muy representada son las imágenes de la vida de Jesucristo, desde su Genealogía y Anunciación hasta su muerte (349); con los ciclos del Nacimiento, la Pasión y la Glorificación de Cristo.

*
La naturaleza y el paisaje como objeto de representación apenas se tuvo en cuenta. Como mucho en algunos murales, relieves, o miniaturas se hace referencia a la tierra con una serie de líneas ondulantes paralelas de las que brotan pequeños matorrales o flores en racimo. Las montañas, los ríos, el cielo, el sol o la luna sólo se entienden como motivos que simbolizan la luz y las tinieblas, lo celeste y lo infernal. Pero, a pesar de ello, los animales no estuvieron ausentes del arte románico, e incluso fueron los que posibilitaron que el artista mostrase su vena más imaginativa y fantástica (351, 354).

Se representaron tanto los más frecuentes en la vida cotidiana (gallo, perro, paloma, caballos, bueyes, ovejas) como fabulosos dragones, centauros, grifos o sirenas. El arte románico representó este mundo fantástico y le otorgó un simbolismo, en donde el demonio (lo feo) se pone al servicio de lo malo, de igual suerte que la belleza es atributo de Dios. 

*
El hombre como ser individual se ignoró completamente en la iconografía, puesto que en sí mismo no tenía valor alguno. El hombre, como ser creado por Dios, pecador y condenado al trabajo, únicamente se le representaba para recordarle su deuda con el Creador, su ingratitud y culpabilidad en todos los males. En las representaciones se procura destacar la conciencia viva del pecado, el temor a la condenación y la necesidad de arrepentimiento. El pecado adopta una forma repelente. Las escenas del pecado original (355, 356) hacían hincapié en la necesidad de obediencia al poder temporal. El hombre no podía revelarse ante quien le había impuesto los límites de su actuación. Así pues, desde su creación estaba sometido a la voluntad divina y su transgresión le causa males, calamidades y el castigo de Dios. El gran desarrollo que alcanza el tema del Juicio Final testimonia el horror a la condenación. La Lujuria aparece representada generalmente por una figura de mujer a la que serpientes y sapos roen sus vergüenzas. Estas esculturas constituyen verdaderos discursos pétreos más operantes que las propias palabras del predicador.

*
La realidad de la vida cotidiana no permaneció ausente del todo de las representaciones artísticas románicas, aunque siempre con una justificación simbólica. Así fue posible que la leyenda y las representaciones mitológicas, de la vida privada e incluso el erotismo convivieran con las imágenes religiosas. Pero donde mejor se manifestó el acontecer humano fue en las figuraciones de los meses del año, confundidas a veces con los signos zodiacales (358). Ej.: Panteón Real de la Colegiata de San Isidoro de León.

*
El hombre medieval ante la abrumadora presencia de lo sobrenatural y del poder absoluto de la divinidad, necesitaba de seres que superasen la barrera de jerarquías entre él y Dios. Una especie de hombres santos que participasen de alguna manera del poder divino y que tuvieran atributos fuera de lo normal. Estos santos modelos, que daban testimonio público de su bondad, que se enfrentaban y triunfaban sobre el mal, eran seres para los que los sufrimientos corporales se convertían en mérito para lo eterno.

Así, el arte románico recreó la vida, el martirio y muerte de estos hombres santos para que sus virtudes sirviesen de modelo al resto de los hombres (357).

Si bien las representaciones más frecuentes eran las figuras individualizadas fuera de cualquier contexto narrativo, las representaciones más ilustrativas eran aquellas que transmitían narraciones hagiográficas (vida de santos) representadas en tres instantes culminantes:

.
La conversión del santo o la revelación pública de su fe

.
el enfrentamiento del santo con el mal y que, ante su negativa, era sometido a terribles torturas para obligarle a abdicar de su fe,

.
y finalmente su glorificación tras su muerte, es decir, el instante en que los sufrimientos temporales del hombre son recompensados con la presencia eterna de Dios.

*
Rara vez se representaron personajes contemporáneos o históricos (excepto en los monumentos funerarios), algunas excepciones serían: el rey Fernando en la Colegiata de San Isidoro de León, o el Constantino del Baptisteio de Poitiers, o el magnífico 'Tapiz de Bayeux” (359), un bordado en el que se representa la batalla de Hastings en 1066 a raíz de la cual los normandos conquistaron Inglaterra.

4.
FRANCIA, los primeros ejemplos y las grandes portadas.

Los capiteles de Saint-Benoit-sur-Loire nos permiten conocer el paso del capitel corintio al capitel historiado, en donde se incorporó poco a poco al hombre en múltiples composiciones.

En S. Benigno de Dijon (s.XI), uno de los primeros ejemplos conservados es un capitel de la cripta que presenta esquematismo en la representación e intento de adaptar la figura a la superficie. Todo ello propio de estas primeras experiencias escultóricas. Estos ensayos previos llegan a su culminación en las portadas de Moissac, Autun, Vecelay.

· SAN SATURNINO DE TOULOUSE. Esta iglesia constituye el punto de referencia esencial, tanto desde el punto de vista estructural y estilístico como iconográfico, para la formación y posterior desarrollo de las fachadas con decoración monumental, cuya huella se trasluce en distintas edificaciones del camino de Santiago. En un primer momento, las arquivoltas y columnas carecen de decoración escultórica, centrándose ésta, principalmente, en los capiteles. Posteriormente, el maestro Guiduinus en la Puerta de los Condes, muestra un estilo deudor de modelos tardorromanos. A partir de 1118, en la Portada de Miégeville encontramos ya un tímpano con una particular representación de la Ascensión de Jesucristo escoltado por dos ángeles, precedido por los 12 Apóstoles y flanqueado por las imágenes de los apóstoles Pedro y Pablo. Los escultores muestran su preocupación por el volumen de la figura, destacándola sobre el fondo, con un aire solemne y estilizado.

· MOISSAC. El más antiguo claustro historiado que subsiste (1100). Su ornamentación iconográfica se despliega por los pilares, los capiteles e incluso los ábacos. El taller que realiza el claustro presenta unas figuras con talla plana que denuncia su dependencia formal de modelos eborarios. Hacia 1130, otro taller esculpe la Gran Portada de la Iglesia, con un tratamiento profundo del relieve en las figuras y una gran minuciosidad y expresividad. Sobre el tímpano se esculpe la grandiosa visión apocalíptica de San Juan: la inmensa figura de Cristo en Majestad, imperante sobre los símbolos de los evangelistas y los 24 ancianos con sus copas e instrumentos musicales. La equilibrada monumentalidad del conjunto demuestra el triunfo definitivo de la adecuación de la escultura a una portada.

· VEZELAY. El maestro de Cluny llega a Vézelay hacia 1120. Algunos capiteles, entre los que se encuentran el que representa el molino místico, y Caín y Abel y la gran portada, que representa una hermosa y serena imagen de Cristo enviando a los apóstoles en misión, son obra suya. Su arte se caracteriza por un mayor ritmo y movimiento, las esbeltas proporciones de los personajes y la dinámica caída de los pliegues de las vestiduras. Todo ello indica claramente el influjo de la miniatura.

· SAN LAZARO DE AUTUN. Obra del escultor Gislebertus. Sus figuras, lineales en la forma y planas en su volumen están dotadas de actitudes realistas y alargan desmesuradamente sus cuerpos. La portada occidental, presidida por el gran tímpano donde se representaba una monumental visión del Juicio Final, reproducía todo un programa iconográfico de carácter penitencial. A este conjunto corresponde la imagen de Eva moviéndose entre unos arbustos, en la que el artista interpreta magistralmente a una mujer que se mueve cual serpiente. La influencia de esta portada es patente en toda la región.

· SANTA FE DE CONQUES. El gran tímpano aparece totalmente cubierto de imágenes, muy alejadas de las figuras del tímpano de Moissac.

· CLUNY III. Los capiteles de la girola de Cluny III formaban un programa iconográfico centrado en el simbolismo cosmológico y moral, en el que ocupaban puestos protagonistas las figuras alegóricas de las virtudes, los tonos musicales, los ríos del paraíso y las estaciones. Las composiciones no se someten al marco arquitectónico.

· SAN GILLES DU GARD. Obras firmadas por Bruno, escultor dotado de un estilo inspirado en obras antiguas, que modela figuras monumentales de una corporeidad contundente. Son obras marcadas por la estatuaria romana conservada en la región. Los 3 tímpanos de la iglesia representan una Teofanía, Epifanía y la Crucifixión, poniendo acento en el sentido redentor de la vida pública de Cristo.
5.
LA ESCULTURA EN EL RESTO DE EUROPA.

ITALIA

ITALIA SEPTENTRIONAL

· CATEDRAL DE MÓDENA. Con el maestro Wiligelmo, entre 1110 y 1120 se inicia la escultura monumental en Italia. En la fachada dispuso un friso de relieves en los que se ilustran una serie de escenas del Génesis. El sentido fílmico-narrativo de la composición tiene su origen en las imágenes de las biblias carolingias del escritorio de Tours. Esta escultura cultivó más la representación del cuerpo humano, tomando como modelo lo clásico y situando en segundo lugar los elementos decorativos. Figuras de recias formas y generosos volúmenes, subrayados por los pliegues estriados de las vestiduras, que surgen monumentales sobre el plano del fondo.

Con Nicoló, discípulo de Wiligelmo la escultura invade la totalidad de las portadas y pórticos. Aparece entonces, por primera vez en Italia, la decoración en el tímpano (San Zeno de Verona).
· Por el contrario, en SAN AMBROSIO DE MILÁN O SAN MIGUEL DE PAVÍA la escultura no tiene sino un papel decorativo: encuadramiento de ventanas, montantes de portadas, capiteles. Los motivos predominantes son entrelazados, animales fantásticos y en ocasiones temas religiosos.

· A fines del s.XII, la influencia escultórica provenzal y bizantina, culminó con la plena madurez expresiva de Benedetto Antelami (portada del Baptisterio de Parma), que da a sus figuras de bulto redondo, individualidad, a base de rasgos particulares naturalistas (posturas de cabeza y manos, algo de contraposto). Son formas que aligeran la rigidez románica y anuncian un Primer Renacimiento.

· En Italia meridional, la escultura es una síntesis de experiencias practicadas en el resto de las regiones italianas.

· En Sicilia, el claustro románico del Templo de Monreale está decorado con una serie de capiteles del más genuino arte escultórico tardorrománico.

ALEMANIA

Al igual que la arquitectura, la plástica escultórica germánica tuvo sus inicios y sus muestras más notables en los estucos y en los bronces (columnas y puertas de bronce de San Miguel de Hildesheim, tratadas con un relieve muy suelto y movido) y no en la escultura monumental. 

La escultura germánica parece reflejar el estilo de los trabajos de metal. Esta influencia se advierte también en las tallas de madera.

6.
ESPAÑA: los ensayos catalanes, los talleres del Camino de Santiago.

España es el único país que posee escultura románica a comienzos del s.XI. Los antecedentes escultóricos de los templos visigóticos y mozárabes alentaron y maduraron el nacimiento de la plástica románica.

· El punto de partida de la escultura monumental románica se encuentra en Cataluña; son los Dinteles de SANT GENIS LES FONTS (1020) y de SANT ANDREU DE SUREDA, en donde la talla, ejecutada con un relieve muy plano mediante la técnica de bisel, es de un evidente arcaismo relacionado con obras de carácter suntuario de orfebrería o marfil. Los dinteles presentan en el centro al “Cristo en Majestad” en la mandorla y los apóstoles a los lados. Esa aplicación de la iconografía apocalíptica era muy natural dado el especial interés por el tema en el norte de España, a consecuencia de la amplia difusión de los manuscritos del Comentario del Apocalipsis de Beato de Liébana.

La tradición prerrománica, posiblemente hispanovisigoda, no sólo se aprecia en la presencia de arcos de herradura, sino también en la talla a bisel o el esquematismo de sus vegetales. En estas primeras manifestaciones se aprecia la principal característica de la escultura monumental románica: el sometimiento de las figuras esculpidas al marco arquitectónico que las soporta.

· Aparte de los aludidos ensayos de organización escultórica de fachadas (Sant Genís les Fonts y Sant Andreu de Sureda) a principios del s.XI apenas encontramos muestras escultóricas en la Península centradas únicamente en la realización de capiteles (Leyre, Mondoñedo).

· A finales del s.XI, algunas edificaciones religiosas como la Catedral de Jaca, San Isidoro de León o Santiago de Compostela empezaron a incorporar un programa iconográfico escultórico en fachadas, claustros y estructuras arquitectónicas, al igual que sucedía en el sudoeste francés.

*
ARAGON. La Catedral de Jaca recoge las primeras muestras de escultura que presentan influencias evidentes con la Iglesia de Sant-Sernin de Toulouse. En la nave meridional de la Catedral se abre un pequeño portal cuya disposición general recuerda la de la Puerta de los Condes, con la presencia de dos pequeños personajes, flanqueando el tímpano, donde a su vez se representa una Maiestas acompañada por el Tetramorfos. Mucho más significativa es la Portada Occidental, donde aparece el típico monograma de Cristo de origen paleocristiano, el Crismón entre dos leones. El león representa a Cristo que vence al áspid y al basilisco, símbolos del pecado y de la muerte a los que pisa el león. Asimismo, el llamado Maestro de Jaca, en algunas figuras de los capiteles de dicha Portada, se inspira en sarcófagos tardorromanos por el volumen, los ademanes y las vestiduras; por ejemplo, el del sacrificio de Isaac. El estilo del Maestro de Jaca tuvo una gran repercusión no sólo en Navarra y Aragón sino también en Castilla (uno de los capiteles de la Iglesia de San Martín de Fromista deriva de un sarcófago romano del s.II).
*
SAN ISIDORO LEON (1054-1067). El punto de partida son los relieves de los capiteles del Panteón de la época de la infanta Doña Urraca, donde se desarrollan escenas de la vida de Jesús un tanto toscas, esquemáticas y rígidas pero de un vigor extraordinario. En años posteriores, se inician las portadas de esta basílica, la del Cordero y la del Perdón, cuya disposición coincide exactamente con las portadas de Saint-Sernin de Toulouse. El tímpano de la puerta del Cordero, relacionada plásticamente con uno de los talleres de Compostela, representa unos tipos iconográficos de gran tradición en nuestro país: sacrificio de Isaac y el cordero apocalíptico en el interior de una mandorla portada por ángeles. La puerta del Perdón, posterior en el tiempo, denuncia mayores analogías con la puerta Miègeville de Toulouse y el carácter narrativo-pedagógico es más elocuente. Se representa un ciclo cristológico: Muerte, Resurección y Ascensión. Su autor es el Maestro Esteban que labrará más tarde la Puerta de las Platerías de Santiago.

*
Intimamente relacionada con León se encuentra la decoración de la Puerta de las Platerías de Santiago de Compostela, situada en el brazo sur del transepto, inspirada en los ventanales geminados de la puerta de los Condes de Saint-Sernin de Toulouse. El nombre le viene de que se ubica en la plaza de Platerías, donde trabajaban los orfebres, los plateros. Por su cronología es la primera gran fachada monumental conservada del Románico Pleno. El director de la obra fue el maestro Esteban.

La temática de esta portada es probable que versara sobre la doble naturaleza de Cristo: la divina, con “las tentaciones” en el tímpano izquierdo, donde se encuentra la sorprendente figura de la “Adúltera” que simboliza la lujuria, teniendo en sus manos la cabeza del amante, cortada por su marido, besándolo dos veces al día, obligada por el esposo; y la naturaleza humana de Cristo, en el tímpano derecho con escenas de la Vida de Jesús y la Pasión. Las innovaciones que presenta esta portada son dos:
.
en primer lugar, por encima de las arquivoltas se sitúa un friso con la representación de Cristo Salvador, y junto a ella, marcadamente resaltado, Santiago el Mayor. Esta solución, será uno de los modelos a seguir en las portadas hispánicas como lo demuestran los ejemplos de la Iglesia de Carrión de los Condes, San Salvador de Leyre, Santa Marta de Tera y Santa María la Real de Sangüesa.

.
en segundo lugar, la escultura monumental no queda circunscrita a la parte superior de la fachada, al tímpano, sino que ésta trasciende a cornisas, impostas, jambas y órdenes columnarios.

.
el relieve es aún plano, ciñéndose las figuras a la forma arquitectónica.

*
El otro gran núcleo de escultura monumental del s.XI aparece en el Claustro de Silos (1095-1100). Artistas vinculados a la corriente escultórica de Languedoc, realizan los capiteles más antiguos, emplazados en el piso inferior, que muestran temas animalísticos afrontados al estilo oriental y aprisionados en una apretada red de tallos vegetales, tallados mediante una técnica muy plana y sujetos a una estricta simetría, que recuerdan trabajos de marfil, especialmente el de las arquetas califales cordobesas.

En cuanto a los relieves, situados en el interior de los pilares angulares, es probable que el mismo taller haya ejecutado cinco o seis: la Ascensión, la Crucifixión, Discípulos de Emaús, la Duda de Santo Tomás, Pentecostés, el Santo Entierro (aunque éste último podría ser algo posterior). En cuanto a los relieves de la Anunciación y del árbol de Jesé son posteriores.
.
la primera serie se caracteriza por: brazos rígidos y cortos, rodillas colocadas demasiado bajas, pies cruzados bajo túnicas ajustadas, casi pegadas al cuerpo.

.
En el relieve de Pentecostés y la Duda de Santo Tomás, los personajes son numerosos, apretados unos con otros, alineados en filas paralelas superpuestas; relacionados con Moissac y Toulouse.

· El s.XII es mucho más rico en manifestaciones escultóricas: aparece escultura monumental en todas las iglesias, pequeñas o grandes, urbanas o rurales. 

.
se va a buscar una mayor complejidad y densidad temática. La escultura invade la propia arquitectura extendiéndose a lo largo y ancho de las fachadas como si de una página se tratase. En algunas ocasiones se va a recurrir a las fórmulas de los arcos triunfales para organizar la composición, como podemos observar en la gran fachada rectangular de Santa María de Ripoll, desprovista de tímpano, de estilo vinculado a la escuela de Toulouse, concebida como un gran arco monumental romano, que sirvió de modelo para otras zonas (San Miguel de Estella). En las jambas se recogen las historias de Pedro y Pablo, Caín y Abel, Jonás y Daniel, junto a las personificaciones de los meses; el resto del programa se distribuye en 6 frisos superpuestos en el paramento.

.
Después de la portada de Ripoll, los conjuntos más sobresalientes de la escultura románica catalana del s.XII fueron los claustros: Sant Pere de Galligants, Catedral de Gerona, Sant Cugat del Vallés, Santa María de l’Estany. Este grupo presenta unas características comunes: la tipología de los capiteles, en los que predomina la temática histórica, referente al Antiguo o Nuevo Testamento.

.
La escultura navarro-aragonesa presenta varios maestros entre los que figura Leodegario que firma la Portada de Sangüesa. La portada acusa influencia escandinava en los temas de las enjutas del arco, que llegaron a Sangüesa, por boca de peregrinos y que formaron parte de poemas épicos, difundidos en la época medieval, mientras que las estatuas-columna de las jambas evidencias su relación con el Pórtico Real de Chartres (esculturas rígidas, hiératicas, en realidad estatuas-columna herederas de las cariátides clásicas). El tema del tímpano es el Juicio Final, donde se pone de manifiesto esa afición al alargamiento de las figuras como en San Lázaro de Autun. El friso de la parte superior de la Portada con Cristo y los apóstoles pertenece al Maestro de San Juan de la Peña. Sus personajes un tanto toscos y de rechonchas proporciones se oponen a las esculturas de Leodegario.
· A mediados del s.XII el cambio de estilo de la escultura románica castellana es notorio. La sobriedad y rigidez de las formas del período anterior ceden paso al gusto por ropajes de plegados exuberantes, un mayor movimiento, una humanización de los tipos, la gracia de los rostros y la expresión abierta y sincera preparando el advenimiento del naturalismo gótico. Obras de esta nueva etapa son el Friso de Carrión Condes (Cristo en Majestad) y la segunda serie de relieves de Silos (Anunciación y Arbol de Jessé).

· Finales s.XII. La última fase de la escultura castellano-leonesa nos ofrece grandes maestros muy afines entre sí: 

*
Cámara Santa de Oviedo. Estatuas-columna constituidas por parejas de apóstoles que conversan apaciblemente. Asombra el ingenio del escultor que ha sabido encontrar las más variadas expresiones llegando incluso al individualismo de los rostros. Baste notar la diversidad de peinados. Los pliegues de los ropajes presentan una elegancia insuperable.

*
San Vicente de Avila. El Salvador, desde el parteluz preside a los apóstoles que, adosados a las columnas de las jambas, presentan un noble aspecto, delgados, ligeramente encorvados, de cabeza grande y rostros alargados hablan entre sí.
*
Pórtico de la Gloria (Santiago de Compostela). Se considera la culminación de la escultura románica y obra de transición al estilo gótico, realizado por el maestro Mateo a finales s.XII. Es la mejor muestra de cómo el escultor románico, partiendo de una técnica muy primaria y tosca, sujeta al marco arquitectónico, con figuras rígidas y frontales, evoluciona hacia formas más naturalistas y humanas.

El pórtico de la Gloria es una plasmación y representación iconográfica del Apocalipsis según San Juan, estructurada en tres grandes arcos de medio punto:

.
El arco de la izquierda representa el pueblo judío que espera la llegada de Cristo en el limbo de los justos.

.
El arco central, que representa la gloria como destino de los justos, está presidido por el tema característico del arte románico: Cristo en Majestad, rodeado por la representación simbólica de los 4 evangelistas (Tetramorfos) y de ángeles. En las arquivoltas se acoplan los 24 ancianos del Apocalipsis, la mayoría de ellos con instrumentos musicales. En el parteluz se levanta la figura del apóstol Santiago como patrón, en actitud sedente, dando la bienvenida a los peregrinos. Tras este parteluz, en el lado opuesto, está representado el Maestro Mateo arrodillado y mirando hacia el altar. Finalmente, el arco de la derecha hace alusión al Juicio Final, al que serán sometidos todos los hombres.
.
en las jambas, ante las columnas y conversando entre sí por parejas, como en la Cámara Santa de Oviedo y Avila, aparecen los Profetas y los apóstoles. Algunas de las figuras conservan restos de policromía.

.
en los zócalos, bases del parteluz y en los pilares aparece una decoración simbólica derivada del mundo oriental compuesta por fauna y monstruos, así como miniaturas de los Beatos.

.
El carácter protogótico del pórtico se revela en diversos detalles: las figuras presentan ya un movimiento tanto en su postura como en los pliegues de sus ropajes, sonríen, parecen que charlan o se comunican entre ellos, lo cual pone fin al hermetismo anterior e incluso, los rostros están individualizados: aparece la expresión del sentimiento en la sonrisa del profeta Daniel o en la tristeza de Isaías. Las figuras se liberan del marco arquitectónico, como se hace evidente en los pies que buscan su posición normal. Se acrecienta el volumen de la figura que se despega de la columna, dándose una yuxtaposición a la columna no una fusión.

7.
LA ESCULTURA EXENTA.

La labor de la talla en piedra se asoció en los siglos románicos a la escultura monumental, que dependía directamente de lo arquitectónico. No obstante, existe una copiosa cantidad de imágenes exentas.

Las imágenes exentas, en pocas ocasiones se labraron en mármol, caliza u otra piedra; la madera fue el material más utilizado para este tipo de tallas (tanto Vírgenes con Niño, Majestades y descendimientos como en la fabricación del mobiliario litúrgico: bancos, armarios, relicarios, baldaquinos, frontales). Al igual que en la talla de la piedra, se empleaban corrientemente las maderas más abundantes en el lugar, y se tendió a trabajar en bloques monolíticos.

Los principales temas de la talla en madera fueron Jesús crucificado y la Virgen María (como trono de sabiduría), representados ambos con una gran solemnidad y sin ninguna alusión al dolor o al sentimentalismo.

· El Cristo románico se halla sujeto a la cruz con 4 clavos, estando, por tanto, separados los pies. Los brazos se disponen rígidos ciñéndose a la cruz. En la cabeza lleva una corona real y no de espinas como corresponde a su condición de Rey de reyes. No sufre, no experimenta dolor, es un Cristo hermético; unas veces se encuentra vestido con larga túnica; otras, con un faldón que va desde la cintura a la rodilla.

· El tipo de Virgen deriva del arte bizantino. Es una imagen sedente, ostentando corona. El Niño está sentado en el regazo y menos comúnmente sobre la pierna izquierda, bendiciendo o con el libro en la mano. Ambas figuras están rígidas sin que exista comunicación entre madre e hijo. Sólo excepcionalmente y a finales del período románico aparece la Virgen amamantando al Niño.

Normalmente, las imágenes estaban completadas con un acabado de policromía. En ocasiones, algunas imágenes de especial devoción se recubrían de metales preciosos o pedrería, como La Majestad de Sainte Foy de Conques (286), lo cual confería a la imagen el acabado exigible a cualquier imagen que debía despertar la admiración de las gentes.
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