TEMA 12

PINTURA GÓTICA. DEFINICIÓN Y CONSOLIDACIÓN DEL ESTILO.
El simbolismo de la luz.

Miniatura, pintura y vidriera.

Variedad y novedad en la iconografía

Los ejemplos de Francia

Inglaterra. España: las miniaturas de Alfonso X, los talleres de Aragón y Cataluña.

 El Ducento Italiano. Pintura en Siena.- Giotto.-

1.
EL SIMBOLISMO DE LA LUZ.
En el centro de la obra de Dionisio, esta la idea: Dios es luz. De esta luz inicial, increada y creadora, participan todas las criaturas. Cada una de ellas recibe y transmite la iluminación divina según su capacidad, es decir, según el rango que cada uno ocupa en la escala de los seres, según el nivel en que ha sido situado jerárquicamente por el pensamiento de Dios. De este modo, el acto luminoso de la creación instituye por sí mismo un acceso progresivo de grado en grado hacia el Ser invisible e inefable del que todo procede. Todo se reencuentra en él gracias a las cosas visibles que a medida que ascienden en la jerarquía reflejan cada vez mejor su luz. Es así como lo creado conduce a lo increado por una escala de analogías y de concordias. En esta concepción está la clave del nuevo arte, del arte de Francia, cuyo modelo fue la abadía de Suger. Arte de claridad y de irradiación progresivas.

Fue necesario que desde el coro hasta la puerta, la irrupción luminosa pudiese difundirse sin obstáculos en todo el espacio interior de la iglesia y que el edificio en su totalidad se transformase en el símbolo de la creación mística. Suger hizo tirar abajo la galería "que, oscura como un muro, interrumpía la nave, para que la belleza y la munificencia de la iglesia no fuesen oscurecidas por semejante barrera".

Fue en la intersección del crucero, en el "centro luminoso" de la abadía, donde se establecieron los relicarios de santos, decorados con oro y piedras preciosas. De este modo se produce un cambio en la basílica, el espacio cerrado subterráneo, oscuro, "martyrium", al que descendían los fieles, da paso en Saint-Denis a una cámara que emerge de la noche, que se confunde con la iglesia misma, abierta, radiante, y sus reliquias se instalan a plena luz. Los restos de Dionisio cubiertos de gemas irradian una luz, la luz de su teología. Esta luz también se transmite a través de las vidrieras dispuestas para ennoblecer la luz, parecen que proceden de experiencias lotaringias o renanas. 

En suma, el amor por las piedras, por el esmalte, por el cristal y por todas las materias traslúcidas, encontraba aquí su justificación litúrgica y mística a la vez.
2.
MINIATURAS, PINTURA, Y VIDRIERA.
Otra relevante faceta que llena buena parte de la producción artística gótica del periodo clásico será la pintura en sus diferentes técnicas: vidrieras, miniatura y pintura mural. Su producción, como la de la arquitectura y escultura, fue el fiel reflejo del contexto histórico en el que se desarrolló.

La evolución de la pintura gótica y de sus diferencias regionales estuvo en buena medida supeditada a la correspondiente transformación del marco arquitectónico en el que se integraba. Así, la progresiva desmaterialización del muro en busca de la luz relegó a un papel secundario la producción de la pintura mural, cuya aparición quedó circunscrita a determinadas zonas del ámbito meridional europeo. Frente a este retroceso de la pintura mural, la vidriera y la miniatura adquirieron un importante desarrollo.

La vidriera
Son largos ventanales que obligan a composiciones características (división en medallones o círculos) y se realizaban a partir de cartones que proporcionaban pintores o miniaturistas. Además los extremos del transepto y el hastial de los pies también son susceptibles de vaciarse dando lugar a rosetones que se llegan a hacer gigantescos.

La vidriera tuvo, dentro de la producción artística gótica, una relevancia fundamental tanto desde el punto de vista de su función material, en cuanto muro traslúcido, como por su importancia en la modificación del espacio interior del templo, debido al simbolismo de la luz en la configuración religiosa y estética de la arquitectura gótica, ya que las vidrieras consiguen asombrar desde el interior porque la luz ópticamente disminuye las zonas opacas y aumenta la superficie luminosa coloreada e incluso como soporte de mensajes religiosos en los que se desplegaban grandes ciclos iconográficos, asumiendo el protagonismo iconográfico que en los edificios románicos era detentado por el muro policromado.

El surgimiento y evolución de la pintura vitral se halla vinculado al de la catedral y, por lo tanto, a Francia, donde Suger la introdujo ya a mediados del s.XII en Saint Denis.

La evolución de técnicas y estilo alcanzaría su maduración en las grandes vidrieras francesas del s.XIII, cuyo estilo extendería su influencia por Europa. Los rosetones más importantes son:

.
el del transepto de la Catedral de Chartres,

.
o el de Nuestra Sra. de París (469).

.
Catedral de Bourges 1210-1215

.
Iglesia Saint Germain de París 1242-1248.

La culminación del proceso de substitución del muro opaco por el traslúcido a través de las vidrieras se lograría en la Saint Chapelle (s.XIII)

Si el uso de amplias vidrieras fue normal en gran parte de los edificios del norte de Francia no ocurrió lo mismo en Italia y los reinos hispanos, en los cuales no obstante es destacable el caso de la Catedral de León. Al final de la Edad Media la vidriera pierde su antiguo protagonismo.

Miniatura
Junto a la pintura vitral, la miniatura, que también acusa el influjo de la vidriera, se convierte en el gótico, sobre todo durante el s.XIII y primera mitad del s.XIV en importante foco de interés artístico, dentro de una doble vertiente que afecta a la producción religiosa y profana. La producción y consumo de libros experimentó en la época gótica un impresionante incremento que sobrepasaba el ámbito monástico del románico. Ahora era demandado por las escuelas catedralicias, las universidades, aristócratas y la realeza, realizados en talleres vinculados al ámbito urbano, ya que la ilustración de libros pasa de manos de los monjes o clérigos profesionales a laicos. La miniatura se expresaba a través de salterios, libros de horas, breviarios, vidas de santos, crónicas históricas, biblias moralizadoras, etc. de temática profana.

En conjunto, salvo el caso italiano, la miniatura de la Europa occidental de los s.XIII y primera mitad del s.XIV presentaba:

.
composiciones totalmente bidimensionales, en las que los miniaturistas sólo intentaron experiencias de representación del espacio tridimentisional en contadas ocasiones. En este sentido, fue normal destacar las figuras sobre un fondo con decoración geométrica o heráldica que actuaba a modo de telón plano.

.
las figuras se convierten en meras siluetas dibujadas esencialmente mediante la línea, pero concebidas de forma muy ágil y movida, con rostros claramente idealizados; en definitiva, figuras que poseían un sutil y refinado movimiento propio de los ambientes cortesanos de la época.

.
Sin embargo, con el tiempo se dio un claro cambio respecto al papel de la línea como elemento definidor de las figuras, ya que éstas fueron ganando en modelado y corporeidad a expensas de la línea.

.
En cuanto al color, los tonos vivos y el oro otorgan a la miniatura un carácter simbólico cercano al otorgado por la vidriera. Además, el uso del oro como fondo neutro en algunas composiciones contribuyó a la desmaterialización espacial.

Desde el punto de vista iconográfico los ciclos eran los del Antiguo y Nuevo Testamento, Apocalipsis, Vidas de Santos, etc., con un claro carácter narrativo.

Si en el campo de la arquitectura y la escultura se puede decir que Francia jugo un papel esencial en la creación y difusión de modelos, no ocurre lo mismo en la pintura y la miniatura, ya que, aunque esta zona siguió jugando un papel importante, hubo otros lugares, especialmente Inglaterra e Italia, que adquirieron también protagonismo.

· FRANCIA. A principios del s.XIII la miniatura realizada en diversos centros del norte de Francia mantuvo estrechas relaciones con la inglesa. Entre las primeras obras que se han de destacar: 

· El Salterio de Blanca de Castilla, madre de San Luis, fechado hacia 1230-35. Este manuscrito posee un interesante sistema compositivo derivado de la vidriera, de modo que las escenas se enmarcaron en círculos que se entremezclan ente sí y que a su vez están inmersos en un marco ornamental.

-
Posteriormente se da un giro estilístico apreciado en un grupo de manuscritos encargados por el rey Luis IX, más conocido como San Luis, que fue uno de los clientes más destacado de su época. Entre las diversas obras destaca el denominado "Salterio de San Luis" (1252-1270) (78 miniaturas relacionadas con el Antiguo Testamento, desde Caín y Abel hasta la coronación de Saúl), que es uno de los más ricos en cuanto a la utilización de oro y colores brillantes, presentando figuras alargadas que se contonean de forma elegante y delicada, de acuerdo a un ideal cortesano, y que desarrollan los temas bajo un marco arquitectónico que reproduce complicados diseños góticos. El estilo de estas miniaturas en las que además destacan las risueñas y pequeñas cabezas, deriva del taller escultórico de Reims.

· A finales de siglo se desarrolló en París el trabajo de un gran miniaturista, el Maestro Honoré, que dio en sus obras un giro estilístico: la línea comienza a sustituirse por la mancha de color que produce efectos volumétricos, sin perder nada de la anterior expresividad. Además, dichas figuras presentan un interesante juego de luces y sombras que las acerca a un concepto mas naturalista, en el cual fue apareciendo poco a poco la idea de espacio, pero no a través de construcciones perspectivas, sino justamente por el hecho de ser ocupado por figuras corpóreas, cuyos plegados, aun utilizando la línea, consiguieron transmitir una clara apariencia volumétrica. En estas composiciones se eliminaron las arquitecturas decorativas que oprimían en exceso las figuras de la época de San Luis, simplificándose, dando paso a un fondo neutro que supuso un cierto alivio visual. Entre las obras que se le atribuyen destacan el Breviario de Felipe el Hermoso y La Somme le Roy (1290-1295) (470). La renovación formal iniciada por Honoré presenta importantes coincidencias con la miniatura inglesa de fines del siglo XIII.

· Entre 1320 y 1334 surge un extraordinario miniaturista Jean Pucelle. Es el primer francés que incorpora los hallazgos espaciales del arte italiano aplicados en la arquitectura. Su obra principal es “Libro de Horas de Jeanne de Evreux”, pintado a la grisalla, técnica que exige un buen oficio y produce efectos escultóricos. Este tipo de libro se irá convirtiendo en el más difundido entre fines del s.XIV y principios s.XVI.

5.
INGLATERRA. ESPAÑA: las miniaturas de Alfonso X, los talleres de Aragón y Cataluña.

INGLATERRA

· "El Salterio de Robert de Lindesey" (anterior a 1222) muestra coincidencias formales con lo que se estaba haciendo en París. De fechas posteriores destaca el "Salterio Amesbury” (1240-1250), el "Misal de Enrique de Chichester" (1250) o el "Trinity Apocalypse”. En todos estos manuscritos los colores son vivos y planos, realizándose los plegados de los ropajes mediante líneas. Las figuras, ondulantes y de gran tamaño, en ocasiones están enmarcadas bajo arquitecturas o arcos decorativos y se destacan sobre un fondo dorado que descontextualiza y crea un espacio abstracto. 

· En años posteriores se realizaron una serie de manuscritos en los que se aprecia el eco del estilo cortesano de Honoré, entre los que se puede citar el "Douce Apocalypse" (anterior a 1272) y las obras de Alfonso Psalter. Esta influencia francesa pronto fue asimilada y mezclada con características autóctonas dando como resultado un estilo propio diferente al francés, que se manifestó en un grupo de manuscritos realizados fuera de Londres y denominados como escuela o grupo "East Anglian".

· El influjo de la pintura italiana llegará a la miniatura inglesa hacia 1330, determinando una nueva posición frente al concepto espacial y el modelado de las figuras, así como nuevos planteamientos iconográficos de temas antiguos, tal y como puede observarse en el "Salterio Gorleston". Posteriormente la vitalidad de la miniatura inglesa desapareció.

PENINSULA IBERICA
La miniatura es conservadora, ya que durante gran parte del s.XIII sigue haciéndose en monasterios en decadencia.

· Corona de Castilla. Alfonso X. Su intención es que los libros que salen de sus estudios se editen en ejemplares de lujo iluminado y, en ellos, se aprecian influencias italianas, francesas y de lo musulmán. Estamos ante un siglo mariano, donde el culto a la Virgen se sitúa en primer plano. Circulan numerosos escritos que cuentan supuestos milagros que se le atribuyen. Alfonso X reunió la colección más extensa que haya existido jamás "Las Cántigas de Santa María" (483). 

La lengua usada es el gallego y cada cantiga va anotada musicalmente, constituyendo asimismo un repertorio musical extraordinario. Cada una de las series de escenas ilustra un texto de una cantiga en loor de la Virgen, terminando casi todas ellas con la oración de gracias a María por sus milagrosos favores. Las escenas guerreras ocupan también bastante espacio. Pero al mismo tiempo vemos tiendas, boticas, niños que juegan, judíos, moros, etc. ilustrando un detallado muestrario de la sociedad de la época.

La delicadeza del color, suave y nada intenso, concede predominio al dibujo. Asimismo, los efectos ilusionistas del paisaje y la capacidad para crear amplios escenarios en una superficie tan pequeña son superiores a los de cualquier otro lugar europeo.

· En el reino de Aragón, podríamos aludir, al "Libro de Horas de María de Navarra”, realizado en una estética relacionada con la pintura italiana (1340-1342). Sin embargo, no toda la miniatura catalano-aragonesa siguió el modelo italianizante, como lo demuestra la miniatura del Vidal Mayor, códice que recopilaba los fueros de Aragón (1290), cuyas miniaturas son de influencia franco-inglesa.

6.
DUCENTO ITALIANO. Pintura en Siena. Giotto.
Las artes pictóricas italianas siguieron tendencias claramente diferentes, si cabe en mayor medida que lo que ocurría respecto a la arquitectura y la escultura. Una de las causas principales de esta clara diferenciación fue sin duda la tradición existente en Italia respecto a la Antigüedad y sobre todo respecto a la pintura bizantina. 

Ello explica que durante el siglo XIII o Duecento la pintura italiana dependiese en gran medida de componentes formales e iconográficos bizantinos, a partir de los cuales se habían creando una serie de estereotipos que constituían un modelo global un tanto ambiguo denominado "maniera greca".

El inicio de la superación de la tradición se inicia a finales del s.XIII con Cimabue, Jacopo Torriti y Pietro Cavallini, relacionados con el centro pictórico de Roma. En sus obras la tradición bizantina convivió con nuevas experiencias en el campo del espacio, la luz y el modelado del volumen mediante el color.

La renovación definitiva de la pintura italiana, que abrió paso al mundo renacentista y a un nuevo sistema de representación respecto al modelo bizantino llegó en la primera mitad del siglo XIV, con Giotto (Florencia), Duccio, Simone Martini y los hermanos Lorenzetti (Siena).

De este modo, la apertura de este camino por Cimabue alcanzaría con Giotto un momento decisivo, en el que se inicia un nuevo lenguaje, dando un giro fundamental a la pintura occidental. Este giro se basaba en la sustitución de la concepción planimétrica de la pintura por otra tridimensional, la cual afectó tanto a la representación del espacio como a los mismos personajes, que adquirieron volumen, corporeidad y monumentalidad nuevos. Ello dependía en parte del papel del color y la luz en la definición de las formas.

· Cimabue. Sus primeras obras muestran gran influencia de la tradición idealista bizantina pero poco a poco sus obras evolucionan hacia un progresivo naturalismo y realismo. No eliminó lo bizantino sino que lo actualizó y modernizó, siendo el primero en utilizar el claroscuro. Mantiene los fondos de oro y las visiones frontales y en sus figuras late un intenso dramatismo.

Obras:
“San Juan Bautista del Mosaico absidal de la Catedral de Pisa”

“Crucifijo (493)” que marca un paso más en la evolución de la imagen pintada del crucificado. La representación esquemática del rostro del Cristo, que cae sobre el hombre derecho; el dibujo de anchas rayas de los mechones del cabello de Cristo; el intenso claroscuro de los músculos son tratamientos con una clara ascendencia bizantina. Sin embargo, la concepción pictórica presenta una mayor perfección en el tratamiento de las pinceladas, mucho más ricas y numerosas, suavizando el paso de unas zonas a otras y otorgando unas calidades transparentes a la superficie, transparencia inédita en la pintura bizantina.

“Iglesia de Santa Trinitá. Maestá”.

· Giotto di Bondone, es considerado el genio renovador de la Escuela Florentina, ya que liberó la pintura de la mal entendida maniera greca (forma de hacer bizantina y convencionalismos románicos) al adoptar un nuevo y revolucionario lenguaje pictórico de composiciones amplias, volumetría majestuosa y una delicada construcción de las formas que abrió las puertas a la pintura moderna. 

Llegó a ser nombrado inspector en todas las obras realizadas a partir de 1334, reclamándole en todas partes de Italia, ayudando así a la difusión rápida de sus ideas. No dejó de inspirarse en el pasado, tanto italiano como bizantino, pero llevó su reforma mucho más allá. Según la tradición, Giotto fue discípulo de Cimabue.

-
Indagó en todos los problemas que se refieren al ilusionismo espacial. Hizo desaparecer la planimetría de la imagen, situando los cuerpos en un espacio arquitectónico o paisajístico, en donde se consigue ya la espacialidad, en donde se intuye una cierta perspectiva.

· Investigó cómo se modifican las proporciones del cuerpo humano según las múltiples posturas que adopte, obteniendo escorzos sin precedentes o ilusionismo espacial con figuras de gran monumentalidad vistas de espaldas. Abundan los escorzos de cabezas y la experimentación con diagonales que conducen la vista hacia un fondo ilusorio. La escena principal la pone en el centro.

· Los personajes de Giotto muestran una grandiosidad nueva, clásica, como si de esculturas se tratase (el tratamiento escultórico de las figuras es influencia del escultor Arnolfo di Cambio), gracias a la potencia de un volumen plástico vigoroso, obtenido con trazo firme y decididos contornos (influencia Cimabue), y con un suave claroscuro, intentando plasmar la realidad con un mayor naturalismo.

· Las figuras están individualizadas en los rostros expresivos y los gestos.

-
Entre sus logros más notables está la Aprobación de la regla por Inocencio III o la Predicación de Francisco ante Honorio III (494). Iglesia San Francisco Asís.

-
y los frescos de la Capilla de la Arena de Padua (1304 y 1313), dedicados a un extenso ciclo relativo a la Virgen incluyendo escenas de sus padres y a Cristo. En cada uno de los recuadros la historia sagrada alcanza una dimensión completamente humana y contemporánea y, de hecho, en la representación cobran una gran importancia los detalles cotidianos, las plantas, los animales y los objetos. 

ESCUELA SIENESA

La escuela sienesa careció de la plasticidad y monumentalidad de la escuela de Florencia. La estética de esta escuela parece descansar en la amabilidad de las líneas, el preciosismo de los detalles y la armonía de las líneas sinuosas, sin renunciar por completo a los fondos dorados.

· Duccio di Buoninsegna. Desempeña un papel de ruptura similar al de Giotto. Artista de grandes recursos técnicos, estuvo más cerca de los modelos bizantinos que Giotto, aunque introdujo en su obra un elemento de claro carácter occidental: el ritmo lineal. Utilizó el claroscuro que otorga carácter de volumetría a las figuras.

Autor de la ”Pala de la Catedral de Siena”, gigantesco retablo pintado por ambos lados entre 1308 y 1311. La cara anterior, dirigida hacia los fieles, está presidida por la Virgen con el Niño en Majestad (497) sentada en su trono marmóreo y rodeada por ángeles y los santos patronos y mártires de la ciudad, en la que aparece la típica línea serpenteante que acaricia los cuerpos. Bajo este cuerpo central se disponía la predela, con 7 historias de la Infancia de Cristo separadas entre sí por 6 profetas relacionados con los episodios representados. Coronando el cuerpo central, 8 pináculos con otras tantas historias de la vida de la Virgen. En la cara posterior, la que debía de ser vista de cerca por el clero, figuran 26 historias de la Pasión de Cristo en donde se observa una preocupación por las “vistas urbanas” y los “retratos de paisaje” como ocurre en la Entrada de Jerusalén, la curación del ciego, los funerales de la Virgen, etc. Esta obra constituye la síntesis definitiva y completa de las experiencias bizantinas, el trazo exquisito y refinado del gótico francés, que conoce a través de los códices miniados y el innovador lenguaje de Giotto. Destacan las tonalidades cromáticas brillantes, la riqueza y fineza del dibujo y el fondo dorado.

· Simone Martini, es el más delicado, refinado y realista de los pintores de la época y fue uno de los primero pintores italianos que se desplazaron a Avignon, atraído por la corte de los papas, propagando el estilo sienés por Europa.

.
Pintó como todos sus contemporáneos una Maestá en la Sala del Palacio Público de Siena (1315) que sigue en ciertos aspectos la obra de Duccio pero presenta un exquisito refinamiento en el tratamiento de las formas. Los personajes que flanquean a la Virgen lejos de distribuirse en rígidos registros simétricos se sitúan oblicua y escalonadamente con cierto desorden que les otorga una indudable sensación de profundidad y sus actitudes ya no presentan una reiterada monotonía.

.
Frescos en la capilla de San Martín en la Iglesia inferior de Asís (500);

.
Triptico de la Catedral de Siena (1333), en cuya parte central se representó una elegante Anunciación, que se destaca sobre un fondo dorado que descontextualiza la escena, aunque la representación del suelo, cuya línea se dibuja nítida en la parte posterior de la representación, sirve para dar a la escena un espacio real y claro aunque desmaterializado. Esta pintura es para algunos historiados obra de colaboración y en ella el cuerpo de la Virgen aparece como una silueta, sin peso ni volumen, presentando coincidencias con el arte cortesano anglo-francés y mostrando también claras diferencias frente a la obra de Giotto (501).

Importancia de la línea y los efectos decorativos, figuras estilizadas, elegancia cortesana y fondos de oro. Los rostros de los personajes están idealizados.

· Los hermanos Lorenzetti.
El arte de los Lorenzetti, surgido de la tradición culminada por Duccio, estuvo profundamente atento a las aportaciones de sus coetáneos, Cimabue y Giotto. 

Ambrogio es el continuador de las grandes composiciones murales del Ayuntamiento. A él se deben las 4 grandes alegorías de la Paz, representada bajo la forma de una joven matrona acompañada en su estrado por la Fortaleza y la Prudencia; del Buen Gobierno en la ciudad; del Buen gobierno  en el campo y del Mal gobierno (498). Composiciones con un gran numero de figuras alegóricas y de escenas de la vida profana, que describen con minuciosidad todos los elementos de la ciudad y donde el paisaje se eleva a verdadero protagonista de la escena.

Pietro permaneció fiel a la estética sienesa tradicional, cuidando el máximo detalle y los motivos cotidianos. Su pintura de la Virgen entre dos santos muestra una suave expresión y blando modelado sienés, con influencia de Giotto.
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