TEMA 14

ESCULTURA GÓTICA DESDE MEDIADOS DEL S.XIV AL S.XV
Francia. El esplendor de borgoña y la obra de Claus Sluter.

Retablos, sepulcros y sillerías de coro en España

Pere Johan y la escultura en Aragón

Gil de Siloé y las grandes empresas escultóricas del s.XV en la Corona de Castilla.

1.
FRANCIA (s. XIV): el esplendor de Borgoña y la obra de Claus Sluter.
La llegada de Carlos V al trono (1364) de Francia señala el principio de un largo período en que la guerra casi cesa y con su afán por la cultura y su afición a los objetos bellos, compartida por sus hermanos el duque Jean de Berry y Felipe el Atrevido de Borgoña, inician una nueva época en el arte francés. La idealización, el alargamiento de las figuras, el amor por lo curvilíneo que se testimonia sobre todo en los ropajes a los que se hace describir curvas y contracurvas cada vez más intensas y decorativas va desapareciendo.

La renovación será protagonizada por artistas que proceden de los Países Bajos que son reclamados a la corte del rey o a las residencias de los duques de Berry y Borgoña, lo que determinó la fusión de las corrientes flamenca y borgoñesa, dando paso a una corriente naturalista que se extendería por todo el occidente europeo durante el próximo siglo.

Los escultores más importantes del momento son Jean de Marville y, sobre todo, Claus Sluter. Con ellos, llega un arte monumental, de figuras corpulentas, expresivo, manierista y extremadamente realista, alejado de la elegancia tradicional de la escultura de París y su entorno, antecediendo en ello a los grandes maestros de la pintura flamenca.

Sluter inició su labor en Borgoña con la decoración de la Portada de la Cartuja de Champmol. Con un esquema iconográfico muy simple (la Virgen con el Niño en el mainel, y Felipe el Atrevido y Margarita de Borgoña presentados por Santa Catalina y San Juan Bautista en los laterales), Sluter consiguió separar plenamente las estatuas de su marco arquitectónico, creando una sensación desconocida hasta entonces.

Una de sus obras maestras fue una gigantesca Crucifixión que emergía de un vástago que se hundía en el suelo, en medio del Claustro de la Cartuja de Champmol. La base era prismática y cada una de sus 6 caras la ocupaba una poderosa imagen de profeta. Todo debía ser policromado. El grupo de la Crucifixión ha desaparecido y sólo se ha salvado el busto y cabeza de Cristo, pero queda el imponente prisma, con esas figuras potentes cuyos rasgos individuales parecían retratos, expresivos, cabezas parlantes, mirada grandiosa y larguísimas barbas, amplias vestiduras que caen en hermosos plegados, que sirvió de arquetipo a la escultura borgoñona posterior. Esta obra es conocida como “El Pozo de Moisés” (506) a causa de la imagen de Moisés, uno de los 6 profetas representados en la base, precedente del de Miguel Angel

La otra gran obra de Sluter es el “Sepulcro de Felipe el Atrevido” (1404). Lecho funerario de mármol negro, con estatua yacente y numerosas estatuillas en sus lados de mármol blanco, que ofrecen una rica variedad de actitudes y expresiones, en donde la vestimenta, el rostro o las manos son utilizadas como elementos expresivos, modelo a seguir por la escultura fúnebre del s.XV. En ella, los clérigos, los cartujos y familiares se abandonan al llanto, a la desesperación, pretenden aislarse del cortejo fúnebre o enjugan sus lágrimas. Sluter murió dejando esta obra sólo iniciada, trabajando en ella su sobrino Claus de Verve, que también colaboró con él en el grupo de la Crucifixión.

Entretanto, en los Países Bajos actuaban otros excelentes escultores como Jean Delemer, cuyo grupo de la Anunciación (527), hoy en la catedral de Tournai es la única obra documentada que conocemos de él.

S.XV
La reanudación de las hostilidades entre Inglaterra y Francia tuvo resultados desastrosos para Francia. Por un lado, los ingleses se apoderaron de París. Por otro, se consumó la separación de hecho del gran ducado de Borgoña. A todo ello se une la conmoción de la peste negra, todo lo cual, producirá una crisis en Francia, aunque sin implicar un corte en las formas artísticas. Así, Borgoña será la zona más destacada.

La huella de Sluter y su estilo monumental y pesado pervive, pero las tendencias son muchas. Sin embargo, a partir del 2º tercio del s.XV, la línea curvilínea quedó frenada ante el naturalismo que dominaba la producción plástica europea, en la que Flandes adquirió un papel destacado como determinadora del estilo.

.
Se individualizan los rostros, que se convierten en verdaderos retratos.

.
Como contraste y por influencia de los pintores flamencos, los plegados de los ropajes se quiebran en ángulos y contraángulos.

.
El afán expresivo de la época lleva al artista a preocuparse por lo secundario y anecdótico. A finales de siglo, se alcanza lo satírico y burlesco, llegando a representar temas obscenos.

.
El relieve inicia una preocupación por la perspectiva, creándose el paisaje, sobre todo, en los compartimentos de los retablos, en los que el escenario se hace cada vez más profundo y en él se ordenan en escala decreciente, según las leyes de la perspectiva y en varios planos, árboles, edificios y personajes.

· Claus de Verve, sobrino de Sluter no muere hasta 1439. Trabaja en los inicios del Sepulcro de Juan sin Miedo y su esposa para la Cartuja de Champmol, sepulcros que van adquiriendo cada vez mayor protagonismo.

· Juan de la Huerta, de Daroca, aparece en Borgoña hacia 1431. Continúa el Sepulcro de Juan sin Miedo y su esposa para la Cartuja de Champmol, según el primer modelo diseñado por Sluter, aunque tampoco lo terminó. Su obra más importante sería el grupo de la "Virgen con el Niño" (539) para la capilla de los Mâchefoing en Rouvres-en-Plaine. Los ecos sluterianos son claros en la soberbia figura del Bautista, mientras la corpulencia de la Virgen se modera por la amplia curvatura de su cuerpo acompañada por las líneas de sus vestiduras.

· Antoine le Moiturier. Termina la "Tumba de Juan sin Miedo", siendo más obra suya que de Juan de la Huerta. 

Se le atribuye “El Santo Entierro” (540). Es uno de los mejores grupos por su carácter escenográfico y teatral. A partir de entonces (s.XV-XVI) se va extendiendo en toda Francia y en Borgoña un tipo de Santo Entierro o sepulcro monumental con diversas esculturas exentas que componen una escena emotiva en torno al bulto principal formado por Cristo muerto sobre el sarcófago o tumba, de gran efecto escénico.

· La escultura francesa no se limita a la escuela de Borgoña. Jacques Morel es un importante artista de Lyon, que destaca por su obra la "Tumba de Carlos de Borbón e Inés de Borgoña"
En los Países Bajos, no se corresponde la revolución pictórica con la escultórica, pero en esta época se realiza un mayor número de obras, la inmensa mayoría de las cuales es totalmente anónima. El material principal es la madera, lo que no excluye que se trabaje en piedra o metal.

.
Piedra. Espléndidas esculturas de santos procedentes de la Colegial de Nivelles.

.
Metal. Sepulcro de Isabel de Borbón conservado en la Catedral de Amberes.

.
El San Martín de la Fachada de la Iglesia de San Martin en Valencia, importado de los Países Bajos es otro soberbio grupo.

2.
RETABLOS, SEPULCROS Y SILLERIAS DE CORO EN ESPAÑA.

Durante el s.XIV desaparece progresivamente la portada monumental, mientras comienza a desarrollarse el retablo de pequeñas dimensiones, usándose como material el alabastro y la madera policromada. Abundan los retablos mixtos de pintura y escultura, con variantes en el modo de distribuir ambos materiales. En el s.XV en Aragón, Castilla, Andalucía, la inmensidad de los retablos llena el muro de la cabecera de las iglesias, que a consecuencia se construye a veces como una masa escasamente articulada, sin vanos o con algunos situados a considerable altura. La abertura de ventanales laterales se hace también en función de la conveniente iluminación de esos retablos.

El Retablo consta de una zona inferior –predela o bancal-, sobre la que se levanta el cuerpo propiamente dicho; éste aparece dividido verticalmente por unos montantes o entrecalles que determinan los espacios conocidos con el nombre de calles, subdivididos, a su vez, en espacios cuadrangulares por medio de arquillos o doseles. El conjunto se completa con un enmarcamiento, el guardapolvos, que, en ocasiones, actuaba como soporte de las cortinas que solían cubrir los retablos. El retablo fue, sin duda, algo más que un nuevo soporte pictórico, pues su disposición refleja las formas de pensamiento de la época (afán de ordenación racionalista de la superficie, división y subdivisión sistemática e integración de las distintas partes en un todo lógico).

Asimismo, el sepulcro adquiere cada vez mayor importancia y es un signo de poder de la nobleza, bien en forma de túmulo o como lecho funerario rodeado de estatuillas, o de arco rehundido en el muro, convirtiéndose en obsesión generalizada. Su soporte normal es la piedra o el alabastro. Los grandes escultores franceses, borgoñones o flamencos que llegan a España en los inicios del nuevo siglo lo hacen para trabajar en conjuntos funerarios.

También se desarrollan las sillerías de coro donde se usa la madera. Algunas superan el estado de puro mueble con una función precisa, para ser soporte de talla en los respaldos de las sillas, en las misericordias o en los brazos de las mismas. Las sillerías fueron objeto escultórico en el que plasmar desde hechos religiosos hasta históricos. A finales de siglo, se llegan a representar escenas de carácter burlesco o de sorprendente obscenidad.

Con respecto al sistema de trabajo, se admite generalmente que el artista medieval era tan sólo un artesano que, cuando trabajaba en una ciudad veía su trabajo controlado por un gremio, al que debía pagar una cuota. Las funciones de los gremios eran varias. En primer lugar económicas, ya que podían prestar dinero a sus miembros en caso de necesidad, con lo que proporcionaban una cierta seguridad para casos de enfermedad, etc. Controlaban el respectivo oficio en la ciudad, impidiendo p.e. trabajar a los forasteros. Su función religiosa no era menor: organizaban procesiones en la festividad de su patrono; eran además patronos de iglesias contribuyendo a su financiación, participaban en las fiestas religiosas. Tenían incluso capacidad jurídica para intervenir en los conflictos entre artistas o entre artistas y clientes.

Las obras por lo general eran anónimas, aunque a veces aparezca la firma o marca de un artista o taller, ya que el sistema de trabajo en talleres (con frecuencia familiares) era lo que iba marcando la evolución de los estilos. La libertad que luego tuvieron los artistas del Renacimiento no se tiene todavía en los s.XIV-XV, ya que a los artistas se les sigue considerando como hábiles ejecutores de los deseos del cliente, que especifica muchas veces en los contratos el tema, la actitud y número de personajes, los materiales a emplear, etc. No obstante, escultores como Pisano o Sluter, se destacan del panorama general por el reconocimiento que tuvieron y por el orgullo que ellos mismos mostraron de la belleza conseguida en sus obras.

3.
PERE JOHAN Y LA ESCULTURA EN ARAGÓN.

En el s.XIV-XV en la Península Ibérica se repite en escultura el predominio de la Corona de Aragón también visto en la pintura. Cataluña es el núcleo más importante, aunque con influencia italiana.

Destaca el interés de los escultores por la realidad profana, como fuente de inspiración, así como el interés por las emociones, la expresividad y un mayor realismo. Paulatinamente se produce un cambio de tendencias respecto al siglo anterior y una influencia de los diferentes centros artísticos europeos: Francia, Países Bajos e Italia, que se traduce por un gusto por la volumetría de los cuerpos y por la potenciación de los ropajes (mediados s.XV).

· Pedro Moragues, escultor y orfebre, es autor del espléndido Sepulcro del obispo Fernández de Luna (520) en la Seo de Zaragoza (1382), en el que su organización iconográfica (lecho funerario bajo arcosolio cubierto por la comitiva fúnebre formada por numerosas estatuillas) y su realismo (cuidadosa observación de gestos y rostros), se convierte en paradigma de un tipo de sepulcro de la Corona. 

· Pere Sanglada responsable de la "Sillería del Coro de la Catedral de Barcelona”. Es el primero que manifestó en sus obras el gusto por la volumetría de los cuerpos y por la potencia de los ropajes, propia del estilo internacional. Dramatismo y teatralidad de las figuras.

· Antoni Canet responsable del Sepulcro del obispo Ramón Escales en la Catedral de Barcelona (521), escasamente original desde una perspectiva estrictamente compositiva e iconográfica, es, sin embargo, una de las obras maestras del Gótico español, por la destreza y elegancia con que resuelve la larga imagen del yacente y los extraordinarios plorantes del frente.

· Pere Oller es autor, entre otras obras, del Retablo de San Pedro de la Catedral de Vic, pagado por el canónigo Despujol en 1420, ejemplo del desarrollo del retablo en Cataluña y de la perfección alcanzada en el trabajo del alabastro, complementado con policromía.

· Pere Johan, es el más importante escultor de la Corona. Comienza su obra con la realización del San Jorge (1416) de la Fachada de la Generalitat de Barcelona, que se convierte en signo de identidad de la ciudad. Pero su obra maestra es el Bancal de Santa Tecla del Retablo Mayor de la Catedral de Tarragona (519) (1429), patrocinado por el arzobispo Dalmau de Mur, que no sólo es su obra maestra, sino quizás la principal creación de la escultura medieval catalana. Cuenta en éste la historia de Santa Tecla, patrona de la ciudad, en unas escenas abigarradas en donde la sinuosidad de línea, la expresividad nerviosa, los abundantes plegados, todo ello resaltado con policromía, manifiestan mejor el espíritu del “Gótico Internacional”. Cuando estaba realizando esta obra el arzobispo fue nombrado titular en la sede de Zaragoza y le reclamó allí para realizar el Bancal de la Seo de Zaragoza (1434). Ambos retablos, según es normal en Cataluña, están esculpidos en alabastro.
· Guillermo Sagrera, arquitecto y escultor es autor de la estatua de “San Pedro” (1426) de la puerta de la Catedral de Palma, en la que el apóstol se convierte en una figura llena de vida, envuelto en su gran manto de amplios plegados curvos y quizás también la de San Pablo del Portal del Mirador de la Catedral de Palma. Su obra presenta gran influencia de Claus Sluter (Borgoña).

En Navarra, regida por una dinastía francesa, aparece la otra gran escuela del período que presenta influencia borgoñona. Los principales escultores que trabajan en la corte son franceses.

· Janin de Lomme. Carlos III el Noble llama de Francia a este escultor para realizar su Sepulcro y el de su mujer Leonor de Castilla en la Catedral de Pamplona (1416). El tipo de sepulcro utilizado se relaciona con el Sepulcro de Felipe el Atrevido, obra de Claus Sluter y terminado poco antes: exento, prismático, con amplia cama para los yacentes y laterales con figuras de plorantes. Posteriormente trabajó sobre todo como arquitecto.

· Otra obra importante es el Sepulcro del Canciller Villaespesa de la Colegiata de Tudela. El sepulcro está empotrado y es de una desbordante riqueza escultórica e iconográfica. No fue obra de Janin, sino seguramente de Juan de la Huerta, escultor traído de Daroca.

La última portada del gótico hispano se encuentra en Santa María de Laguardia (tercer cuarto de siglo XV). Es una obra impresionante, de la que son responsables dos escultores bastante diferentes. Uno muy clasicista lo hace con preferencia en el amplio tímpano, el otro también, pero actúa además en arquivoltas y jambas. Es una obra profundamente idealista en la línea que precede al Gótico Internacional.

4.
Gil de Siloé y las grandes empresas escultóricas del siglo XV en la corona de Castilla.

Castilla recupera a mediados del s.XV un papel destacado, con una última etapa de producción artística en donde la escultura supera la fase idealista internacional de influencia borgoñona y va dejando paso a la profusión ornamental flamenca y del norte de Europa, en la que la expresión de los sentimientos humanos se producía tanto por la intensidad dramática que se apoderaba de los cuerpos como por la opulencia y la vigorosidad de los ropajes. Igual que en el Imperio, éste último Gótico se prolonga más allá del 1500.

BURGOS se convierte en el foco principal de recepción y producción, a la que llegan de continuo esculturas y escultores flamencos, borgoñones y alemanes. Asimismo, Palencia o Valladolid serán también centros, bien productores o, los segundos, receptores de escultura.

El monumento que inicia el nuevo estilo es el Sepulcro de Don Alonso de Cartagena en la Catedral de Burgos. De autor desconocido, en él encontramos ya el estilo rico del gran maestro de la escuela Gil de Silóe.

· Gil de Siloé. Es el más importante de los escultores de esta última fase del gótico europeo. Sus principales clientes son la reina Isabel la Católica, los obispos de Burgos y de otros lugares, los condestables de Castilla, y, los más ricos nobles burgaleses.

.
Posee un oficio extraordinario: trabaja indistintamente la madera o el alabastro, según el tipo de encargo, pero es su capacidad de modelar una materia como el alabastro donde obtiene los mejores resultados haciéndola áspera o suave, resbaladiza o cortante, según convenga. Nadie como él es capaz de conseguir esos efectos cambiantes. Sus composiciones son muy abigarradas pero cuida el detalle hasta el mínimo, incluyendo hasta aspectos secundarios como es la ligazón de la madera. 

.
El primero de sus retablos conservados es el del Arbol de Jesé de la Capilla Santa Ana de la Catedral de Burgos. Realizado en madera policromada, en él se pone de manifiesto la originalidad del diseño sin precedentes en Burgos. El retablo se ordena en torno a un vástago central que parte del gigantesco cuerpo echado de Jesé, sigue en el Abrazo ante la Puerta Dorada de Joaquín y Ana y culmina en la visión de la Virgen y el Niño flanqueados por la personalización femenina de la Iglesia y la Sinagoga. Son todas las esculturas casi exentas. En los laterales se encuentran complejos relieves, alguno de gran profundidad, en donde el obispo aparece representado.

.
En 1486 aparece Silóe trabajando en el extraordinario Sepulcro Exento de Juan II y su esposa Doña Isabel de Portugal de la Cartuja de Miraflores (553), donde Isabel la Católica había querido cumplir la voluntad de su padre, fundador del monasterio, dándole sepultura apropiada. El sepulcro sigue un esquema muy original: estrella de 8 puntas; en la superficie de ésta, separadas por una cinta floral, yacen las estatuas de los reyes. Presenta escenas bíblicas en sus frentes y estatuillas de profetas sobre los ángulos. Los monarcas, lujosamente vestidos, reposan su cabeza sobre ricos almohadones y bajo doseles esculpidos. Su hermano, Alfonso, muerto muy joven, reposa en el mismo templo, no en sepulcro exento, sino adosado al muro, con su imagen orante, siguiendo la tradición establecida por Egas Cueman en Guadalupe. Ambos sepulcros presentan un arte minucioso, poco expresivo, algo solemne y muy espectacular, en donde desaparece cualquier referencia al gótico relegado a mínimas citas decorativas. 

.
Posteriormente en 1499 se inicia el Retablo Mayor de la Cartuja de Miraflores (Burgos) (552), en madera y policromado. Comenzado por Silóe, en colaboración con Diego de la Cruz, sigue de nuevo un esquema original tomado de miniaturas o tapices. Tiene en su cuerpo principal una enorme corona de ángeles con el Crucificado en el centro, que incluye y es rodeada por otras menores de nubes con diversas historias en su interior en donde el naturalismo se apodera de las figuras. En el banco aparecen orantes Juan II y Doña Isabel de Portugal.

.
El Retablo de las Santas o de Santa Ana de la Capilla del Condestable de la Catedral de Burgos, realizado junto con Diego de la Cruz, Silóe pierde parte de su severidad, para crear un grupo de figuras femeninas delicadas, casi coquetas, con sus vestidos preciosos y sus adornos. Posiblemente murió antes de terminarlo y por ello años después se completó con obras realizadas por su hijo el renacentista Diego de Silóe.

La otra gran escuela castellana de esta última etapa radica en TOLEDO.
· Egas Cueman, es el más destacado escultor de esta escuela, llegado de Bruselas junto con su hermano Hanequin. Su arte, más cercano a lo flamenco que a lo borgoñón, se basa en la fuerza de los rasgos anatómicos de las figuras y de los ropajes que, al quebrarse, provocan un fuerte claroscuro que da relieve al conjunto, dejó su huella en la Puerta de los Leones, en la que colaboró junto a Juan Alemán. También es autor del "Coro de la Catedral de Cuenca"; "Sepulcro de D. Gonzalo de Illescas” y”Sepulcro de D. Alonso de Velasco y su esposa del Monasterio de Guadalupe". En esta última, los difuntos aparecen arrodillados, en actitud orante, disposición ésta desconocida en Castilla pero que tuvo gran eco en obras posteriores. Asimismo es autor de la labor escultórica del Palacio del Infantado en Guadalajara.

· En torno a Egas Cueman se formó un importante taller que trabajó en Toledo, pero también en Avila y Segovia. En ese taller seguramente se formó el Maestro Sebastián, al que se deben los Sepulcros de Don Alvaro de Luna y de doña Juana Pimentel en la Capilla de los Luna Catedral de Toledo (1489). Monumento funerario de tipo tumular, caracterizado por la novedad de la presencia de 4 orantes, que se disponen de rodillas en cada uno de sus ángulos. Los dos sepulcros parecen abandonar el sentido dramático de la muerte propio del arte flamenco y adentrarse en la plasmación de lo plácido y, en cualquier caso, del recuerdo melancólico de la vida. Este sentimiento ante la muerte se verá reflejado en otras obras de la misma época. El mejor ejemplo de este tipo de sepulcro, es el de Don Martín Vázquez de Arce llamado el ”Doncel” de la Catedral de Sigüenza (555), muerto en la guerra de Granada. Obra anónima, expresa perfectamente lo que era el humanismo castellano a fines del s.XV, al presentarnos a D. Martín Vázquez de Arce medio incorporado, leyendo en su lecho mortuorio, vestido de caballero de la orden de Santiago, y con un paje con el casco a los pies, uniéndose en esta imagen el mundo de las armas con el de las letras, unión que caracterizará a la sociedad nobiliaria en el Renacimiento. La sepultura se cobija bajo un arcosolio de medio punto.
· Rodrigo Alemán, artista venido de fuera, talla los respaldos de la Sillería baja del Coro de la Catedral Toledo, así como misericordias y otras partes. Lo más relevante de esta obra reside en el hecho de que sus relieves narran de manera épica la guerra de Granada; la historia inmediata sustituye a los variados temas religiosos, por lo común del Antiguo Testamento, a los mitológicos o a los de la vida cotidiana, sean satíricos, moralizantes, sociales, burlescos o amorosos que solían ocupar tales espacios del coro. Pero la obra más importante en la que participó junto con otros muchos escultores es el Retablo Mayor Catedral.
· Lorenzo Mercadante de Bretaña, trabaja en Sevilla. Es el escultor que aplica con mayor pureza los ideales naturalistas flamencos. En el Sepulcro del Cardenal Juan Cervantes, el rostro del prelado, seco y nervioso, es de un realismo sorprendente que hace pensar en la utilización de la mascarilla. La habilidad que demostró fue garantía para que el cabildo le encargase unos años después (1464) la decoración de las portadas de la Catedral, de las que realizó la del Nacimiento y la del Bautismo, de volumenes muy trabajados y con efectos de claroscuro gracias a la utilización del barro cocido, materia pobre y frágil pero que permite, por su ductilidad, efectos difíciles de conseguir en la piedra.

· El continuador de Mercadante en las portadas de la Catedral de Sevilla es Pedro Millán, atribuyéndosele las estatuas de los profetas sedentes y otras secundarias en las arquivoltas, si bien su arte alcanza mayor calidad en el Cristo de barro cocido del Museo de Sevilla. 

· La gran empresa del último cuarto de s.XV y principios del s.XVI es el Retablo Mayor de la Catedral Sevilla. De gigantescas proporciones, y subdividido en varias calles y cuerpos es trazado por el maestro Dancart. Será continuado en el s.XVI por José Fernández Alemán y Sebastián Almonacid.
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