Tema 11

ESCULTURA GÓTICA

Fachadas y portadas

La escultura del interior del templo

Programas iconográficos, cambios estilísticos. Los modelos franceses.

La escultura en el resto de Europa. España: los centros castellano-leoneses.

Escultura funeraria e imágenes exentas.

1.
FACHADAS Y PORTADAS. LA ESCULTURA DEL INTERIOR DEL TEMPLO.
Al igual que en el Románico, la obra arquitectónica fue en el arte gótico, el marco propio de la escultura, sin embargo, si en el Románico, este marco fue a la vez soporte y delimitador de la labor escultórica, ya que ésta estaba supeditada a la arquitectura; en el Gótico, dicha relación varió, a la vez que disminuyeron los lugares o espacios-soporte de la escultura.

El lugar de máximo interés escultórico siguió siendo la fachada de los edificios pero los programas iconográficos no se limitaron a las puertas sino que se extendieron a la fachada completa (tímpano, dintel, arquivoltas, jambas, capiteles) mientras que pináculos, torres, gabletes, rosetones, etc. se cubrían igualmente con estatuaria. Además, sobre la portada era relativamente común la existencia de amplias galerías con figuras de reyes, maiestas y apostolados. En dichas fachadas la escultura cobraba valor por sí misma y no como mera superposición a las estructuras arquitectónicas. El juego de volúmenes entrantes y salientes, de formas cóncavas y convexas, etc. de la fachada, en ocasiones se concibió más como obra escultórica que arquitectónica.

El éxito de los escultores románicos en la creación de la portada monumental fue la adecuación de las figuras al espacio semicircular del tímpano y la disminución del nivel del relieve evitando que las figuras mayores adquirieran un protagonismo en detrimento de la visión total. En cambio, en el gótico, el uso del arco apuntado determinó la creación de tímpanos y dinteles que acabarán dividiéndose en múltiples registros más adecuados a la temática narrativa, liberando en cierta medida al escultor del espacio del marco en que se movía en los siglos románicos y en donde la decoración escultórica, generalmente protegida por chambranas o doseletes no se disponía radialmente (Románico) sino en el sentido de la curva.

Así, la escultura monumental, como complemento de las portadas de las grandes catedrales, adquirió un gran desarrollo, manteniendo, pese a sus diferencias regionales, un mayor grado de unidad que la plástica románica, asumiendo Francia, del mismo modo que en lo arquitectónico, un papel pionero en este proceso evolutivo.

El interés por mostrar la racionalidad arquitectónica del edificio, las proporciones de los interiores, cuyas naves centrales tenían una gran altura, o las nuevas configuraciones de las cabeceras de las iglesias, desterraron la escultura figurativa del lugar destacado que tuvo en el interior de ábsides románicos o en los capiteles de las naves románicas y desde luego perdió su papel iconográfico y su carácter escultórico. La desaparición de la relevancia del capitel como elemento arquitectónico (ya que en el gótico varias columnillas se unen en un sólo haz formando un friso corrido), implicó que los motivos decorativos de los capiteles pasaran a ser tallos, palmeras o hojas de acanto, incluso en los claustros, donde el capitel continuó teniendo cierta individualidad.

Por el contrario, en el interior del templo, el coro fue centro de interés escultórico. El muro perimetral que rodea la sillería de éste, así como los asientos, los respaldos de las sillas y los bancos se convirtieron en soporte ideal de la talla escultórica que desplegó allí, más que en ningún otro lugar, la naturaleza de alegorías profana latente en todo el pensamiento medieval.

El retablo, pequeño todavía en el s.XIII se desarrolla considerablemente en el s.XIV y más aún en el s.XV, sobre todo en España, donde adquiere proporciones gigantescas. Consta de varias calles o zonas verticales, y varios cuerpos o zonas horizontales. La escena que suele coronar la calle del centro es el Calvario. Los múltiples compartimentos, por lo común, rectangulares, en que están subdivididas las calles, son las casas o encasamientos. El material más corriente es la madera policromada y dorada sobre fino revestimiento de yeso.

3.
PROGRAMAS ICONOGRÁFICOS, CAMBIOS ESTILÍSTICOS. LOS MODELOS FRANCESES.
Respeto a las constantes formales de esta nueva arquitectura es difícil generalizar, dada la gran variedad de fórmulas escultóricas que se utilizaron. Pero se podría citar como tendencia de esta escultura, con las excepciones pertinentes, que el carácter monumental y el idealismo de la plástica románica comenzó a ceder ante un nuevo sistema narrativo en el que la representación de los sentimientos jugaba un papel fundamental y en donde se buscaba la aproximación entre la imagen y el fiel. Así, el temor y la angustia románicos, dieron paso a una estética del sentimiento y de las preocupaciones humanas, de lo patético y hasta del dolor. La divinidad dejó de ser concebida como un juez omnipotente y eterno, triunfador sobre la muerte, para convertirse en un Dios-Hombre que sufría, se desangraba y moría en la cruz. De este modo, se aprecia:

.
una humanización de los personajes sagrados;

.
un alargamiento de las proporciones especialmente de las figuras situadas en las jambas de las puertas;

.
una cierta tendencia hacia un naturalismo.

Por supuesto ello variará de acuerdo con los talleres que realizaron cada uno de los conjuntos y también de acuerdo a la época, ya que hubo diferencias entre la escultura del gótico temprano o del gótico clásico o del tardío.

Los amplios repertorios iconográficos cuya evolución desembocó en la plena independización del marco arquitectónico, desarrollan un arte más didáctico- narrativo que simbólico y en términos generales desarrollan programas más unitarios, de forma más ordenada y clara que los realizados en el Románico. Entre los temas más frecuentes estarán:

.
El Juicio Final con el Cristo mostrando las llagas en su segunda venida, flanqueado por la Virgen y Juan Evangelista que se representa generalmente en la portada central.

.
Otra portada igualmente necesaria se dedica a la Virgen de 2 maneras: como tal y como figura de la Iglesia.

.
La tercera portada necesaria se dedica a los santos, siempre a los que de un modo u otro se relacionan con la catedral, bien porque han sido santos obispos de la sede, bien porque en ella se conservan sus reliquias. En ocasiones, el patrono de la ciudad ocupa el parteluz de la portada. Las hagiografías o vida de los santos adquieren durante el Gótico gran desarrollo. Los martirios son los temas preferidos. Los artistas acuden para componer sus narraciones a una obra muy divulgada en la Edad Media: La Leyenda Aurea. Este libro será imprescindible para descifrar los complicados temas medievales.

.
En los dinteles, el pesaje de las almas presididas por San Miguel dividiendo a los justos de los pecadores.

.
En las arquivoltas puede desarrollarse, parte del Juicio o la Resurrección de los muertos

.
En las jambas se disponen los apóstoles.

.
Las gárgolas fueron soporte de fantasías escultóricas

El cambio de actitud del gótico se expresa claramente en los dos temas principales del arte: la Virgen con el niño y el Crucificado (escenas de la Pasión).

· En cuanto a los temas marianos, su desarrollo fue en aumento, pasándose de casos como el de la puerta sur de la Fachada Real de Chartres, donde la Virgen fue destacada del resto de la narración cristológica pero todavía estaba vinculada a una serie de escenas de la infancia de Cristo, a otros, en los que la iconografía se basa esencialmente en la vida de la Virgen, destacando por ello, episodios dedicados a su muerte y glorificación, culminando con la representación de la Coronación de la Virgen en el cielo, entronizada allí junto a su hijo, y con un valor simbólico que la identificaba con la imagen de la Iglesia triunfante. A ello se añadía la imagen de la Virgen-Iglesia como madre y la vez como esposa de Cristo.

Frente a este carácter solemne también había representaciones de la Virgen y su hijo como personajes más humanos. En ellas la impasible Virgen románica llega a convertirse en la madre que contempla amorosamente a su hijo y juega con él. Abandona el frontalismo y la verticalidad románicas e inclina ligeramente su cuerpo hacia un lado para poder contemplar al hijo que tiene en sus brazos. Cuando está sentada lo sienta sobre sus rodillas para hacer posible el diálogo.

El tema de la Piedad (la Virgen recibe en sus brazos el cuerpo muerto de Cristo) es muy difundido en el Gótico.

· El Crucificado románico, al igual que el bizantino se nos muestra insensible al dolor con una expresión serena. El artista gótico, ve en el Crucificado al Hijo del Hombre que sufre en el Calvario. Al representarlo, se inspira en las dramáticas descripciones de los místicos. Ya no tiene un clavo en cada pie; uno solo le atraviesa los dos. El Cristo gótico es pues de 3 clavos, y no de cuatro, como el románico.

Esta superposición de los pies hace desaparecer el paralelismo de las piernas, y para expresar su dolor, el cuerpo abandona su verticalismo y se arquea desplazando las caderas, mientras que las piernas aparecen dobladas hacia un lado (s.XIV). En el s.XV el Cristo recobra su verticalidad. Los brazos no siguen la dirección del madero sino que forman ángulo obtuso con el cuerpo debido al peso de éste.

Jesucristo aparece desnudo, cubierto sólo con una faldilla que llega hasta las rodillas, pero progresivamente se va acortando; los pliegues son revueltos y angulosos. La corona del Rey está sustituida por la corona de espinas. Los cabellos caen en largas crenchas y del costado abierto mana a raudales la sangre.

Los modelos franceses.
El desplazamiento de la escultura hacia el exterior y la monumentalización de la fachada apareció por primera vez en el hastial occidental de la abadía de Saint-Denis y poco después en la fachada real de la catedral de Chartres. De ahí, la nueva fórmula se difundió por los nuevos edificios que se irían construyendo a fines del s.XII y a lo largo del s.XIII.

· Suger en la reforma de la iglesia de Saint Denis, dedicó la portada central al Juicio Final (456), donde se percibe un alejamiento de las formas geométricas de la estética románica y una tendencia hacia el naturalismo, aunque todavía idealizado.

· Casi al mismo tiempo en la catedral de Chartres se desarrolla en la portada occidental, denominada “Portada Real”, (1145-1150) un modelo similar al de Saint Denis. El conjunto de la fachada está enmarcado por dos torres angulares, que siguen la tradición normanda y presenta su superficie perforada por tres puertas monumentales totalmente cubiertas de escultura, mientras que la parte superior se destinó a abrir vanos de iluminación.

.
En la puerta central la iconografía de la fachada nos presenta una Teofanía apocalíptica, con los apóstoles en el dintel y los ancianos del Apocalipsis en las arquivoltas.

.
En la puerta sur o derecha del espectador se nos presenta a la Virgen, identificándola según algunos autores con la Iglesia. En el doble dintel hay un ciclo de la infancia de Jesús en la que se puso el acento en la Encarnación.

.
En el tímpano norte, situado a la izquierda del espectador, la Ascensión de Cristo, mientras que tanto las jambas, dedicadas al Antiguo Testamento con profetas y reyes de Israel, como los capiteles de las tres puertas, con un ciclo del Nuevo testamento, sirven para unificar el conjunto. Las arquivoltas presentan meses y signos zodiacales, iconografía normal de la etapa románica.

La escultura de la fachada oeste de la catedral de Chartres fue copiada en un elevado grupo de edificios del norte francés, entre los que se pueden citar la puerta sur o derecha de la fachada occidental de Notre-Dame de París (puerta de Santa Ana); la puerta sur de la Catedral de Le Mans, o la puerta sur de la Catedral de Bourges. Todos estos conjuntos integran lo que podríamos denominar "escuela del primer gótico Chartriano" el más influyente en el desarrollo posterior del estilo escultórico que se desarrollará en la siguiente generación de portadas entre las que hay que citar Senlís o Sens.

· La escultura de Senlis realizada hacia 1165-1170, desarrolló novedades frente a Saint-Denis y Chartres tanto en estilo como en iconografía, inaugurando en el tímpano el tema de la Coronación de María, como culminación de un interesante ciclo mariano dedicado a la muerte de la Virgen. Este tema, desde el punto de vista iconográfico, supone el reflejo del desarrollo del culto de María durante el s.XII tanto por San Bernardo y los cistercienses como por el mismo Suger y supone un hito fundamental en la humanización de la iconografía, ya que María aparece como intercesora de los hombres ante Dios.

Escultura del gótico clásico en Francia s.XIII
La gran escultura clásica del s.XIII se vincula a la construcción de las portadas de las grandes catedrales como Laon, Chartres, París, Amiens, Bourges o Reims.

· Laon: La escultura de Laon presenta un interesante programa, con un amplio desarrollo de los temas marianos en las dos puertas laterales de esta fachada, que siguen la línea inaugurada por Senlís. La escultura de Laon y Braine, heredera de toda la tradición gótica del s.XII, puso las bases necesarias para la aparición de la escultura de las puertas del transepto de Chartres, una escultura plenamente desarrollada que ejemplifica los intereses estilísticos e iconográficos de los que podemos llamar el gótico clásico.

· Chartres: A la triple portada protogótica de los pies se añaden ahora las de ambos extremos del transepto, ambas con 3 puertas. En la portada N. aparece un complejo programa iconográfico presidido por la puerta central dedicada a la Virgen, que aparece coronada por su Hijo en la zona alta del tímpano, culminando el ciclo de su muerte y Asunción. Las 3 puertas realizadas en el brazo S. (1210-1224) representan un Juicio Final (puerta central), mártires (puerta oeste) y confesores (puerta este).

· Reims: Es la que conserva el conjunto más impresionante. La gigantesca fachada de los pies (oeste) posee 3 puertas, cinco tímpanos y unos gabletes de gran desarrollo, a los que se ha trasladado la decoración escultórica.

.
En Reims se trabajo primero en un grupo de figuras que actualmente están situadas en la puerta sur de la fachada oeste (1215-1220) que derivan formalmente de las jambas de la puerta de la Coronación del transepto norte de Chartres. Poco después inició sus trabajos un taller cuyos trabajos presentan una fuerte dependencia formal de modelos romanos. Las obras de este taller se detectan tanto en las figuras de las jambas del transepto norte como en la representación de la Visitación (1230-1233) ubicada en las jambas de la puerta central de la fachada oeste. Después de una paralización de los trabajos en 1233 las obras fueron reiniciadas con otro taller que resultó menos expresivo, sin apenas curvas en los plegados, que caen rectos o en angulosa V, y en definitiva, con figuras más severas.

.
La fachada oeste de Reims, en la que los tímpanos fueron sustituidos por vidrieras no se inició hasta 1252 y en ella se incorporaron las esculturas antiquizantes y las del segundo taller, además de otro grupo de esculturas con una clara tendencia cortesana realizadas a partir 1265. Los nuevos personajes realizados para las jambas de la fachada oeste poseen una pronunciada curva en las caderas y un rostro especialmente sonriente, plegados amplios y movidos, en definitiva, un estilo amable, elegante y cortesano, que acabó siendo una de las características más propias de Reims. Otra de las características del taller escultórico de Reims, es el creciente naturalismo de la abundante vegetación que decoraba los capiteles, que se convirtió en uno de los elementos más difundidos y copiados de la escultura gótica.

· Ntra. Sra. de París: La triple portada de los pies es contemporánea de Chartres. La derecha es una reconstrucción que adapta el tímpano de Santa Ana del s.XII; la izquierda está dedicada a la Virgen y es una de las obras maestras del s.XIII (463).

· Amiens: Triple portada de los pies siendo la más interesante la del transepto sur (Virgen Dorada). Relieves de vicios y virtudes, signos del Zodíaco y artes y oficios decoran los zócalos.

4.
LA ESCULTURA EN EUROPA. ESPAÑA: Los centros castellano-leoneses.
En el ámbito español, la aproximación a la plástica gótica se efectuó en el s.XII con obras como la realizada por el maestro Mateo en el Pórtico de la Gloria de la Catedral de Santiago o el maestro de los capiteles de la Cámara Santa de Oviedo.

La expresión escultórica española vivió su etapa clásica a partir de la segunda mitad del s.XIII, en la que la influencia francesa se abrió paso a través de los talleres de Burgos y León y se caracteriza por su idealismo majestuoso. El tratamiento naturalista de las portadas de Burgos y las novedades iconográficas de León corresponderán plenamente a esta etapa clásica y sirvieron de base para el desarrollo de la plástica en otros centros artísticos españoles.

· Una de las primeras experiencias hispanas en el campo de la escultura gótica se sitúan en la puerta oeste o del Juicio de la antigua colegiata de Tudela (1220-1225). Se conecta con la puerta central del transepto sur de Chartres. Esta puerta presenta un interesante ciclo de redención iniciado por el Antiguo Testamento en los capiteles y completado por el Juicio Final del tímpano.

· La escultura de la Catedral de Burgos es una de las obras que han motivado la valoración de la escultura gótica hispana como una obra de importación de modelos franceses.

.
La Puerta del Sarmental (479) fue realizada en el transepto S. por al menos 3 artistas distintos, dependiendo claramente de la escultura de Amiens y Reims. La iconografía resulta algo conservadora ya que mantiene las Maiestas flanqueada del Tetramorfos, aun cuando deriva del tímpano central de la fachada Real de Chartres. Lo más interesante es la disposición de los evangelistas trabajando en sus pupitres. Otro artista realizó el Apostolado del Dintel y los ángeles y reyes músicos que decoran las arquivoltas (1240). Otro tercer maestro realizó la figura del parteluz que probablemente represente al obispo Mauricio, promotor de la obra de la catedral.

.
La Portada de la Coronería en el transepto N. realizada algo posteriormente (1245-1257) presenta en el tímpano el tema del Juicio Final o Deesis, con la Virgen y San Juan implorando por las almas, con ángeles portadores de los instrumentos del martirio. En el dintel se encuentran separados los buenos y los malos. En las arquivoltas aparece la Resurrección de los Muertos y los castigos de los condenados. Hay detalles de naturalismo como un demonio que se lleva al condenado tirándole de la oreja. En el centro se encuentra la Puerta del cielo. 

(Desaparición del pórtico del Perdón (fachada principal) s.XIII por incendio y remodelaciones en los s.XVII y XVIII).

· En Toledo destaca La puerta del Reloj o de los Reyes Magos y de la Chapinería ejecutada a fines del s.XIII, dedicada a los ciclos de la infancia y a la vida de Jesús (posiblemente trabajaron maestros conocedores de la escultura de Reims).

· León comenzó más tarde, pero también se convertirá en foco de producción destacado.

.
El Tímpano presenta el Juicio Final (480) y el dintel muestra un friso con el pesaje de las almas, los elegidos y los condenados.

.
En las arquivoltas hay figuras de ángeles y el tema de la Resurrección de los muertos.

.
El Maestro de Burgos también trabajó en la catedral leonesa y realizó las figuras de la Virgen y San Juan arrodillados junto al Señor del tímpano del Juicio Final y la Virgen Blanca del parteluz.

.
La puerta N. ofrece en el tímpano una Ascensión que imita la disposición del Pantócrator y el Tetramorfos, pues el Señor está dentro de una mandorla impulsada por ángeles. 

.
La portada del Mediodía fue labrada por un maestro que se distingue por su rigidez en la escultura, que alarga las formas sirviéndose de paños muy cortantes.

INGLATERRA
En Inglaterra tardaron en llegar las formas escultoricas de las fachadas francesas, pudiendo citarse la puerta de la abadía de York (1210) como la primera que incorporó un elevado grupo de figuras en las jambas, (no conservadas), relacionadas estilísticamente con la catedral de Sens.

La fachada que más directamente se puede relacionar con el gótico francés es la fachada oeste de la catedral de Wells (1225-1240), cuya escultura se ha de conectar con el estilo presente en Amiens-Reims. Los numerosos nichos de la fachada principal se ocupan con estatuas de pie o sedentes.

En Inglaterra la especial configuración de las fachadas de las catedrales condicionó la evolución de la escultura monumental y no hubo un gran desarrollo escultórico, pero la plástica inglesa halló su campo más amplio de experimentación en los monumentos funerarios (tumbas), en el que introdujo novedades iconográficas, tanto en la disposición de la efigie del caballero difunto, representado con todo su arnés, con la mano en la empuñadura de la espada y las piernas cruzadas, como por el material utilizado, mármol negro. Asimismo, familiares y amigos del muerto forman una corte en torno al sepulcro en actitud compungida o incluso llorando.

También adquiere gran importancia el pequeño relieve arquitectónico en alabastro (enjutas, capiteles, consolas) a partir de finales del s.XIV donde se encuentran los fragmentos más delicados e interesantes.

En el s.XV la escultura funeraria sufrió un giro estilístico, predominando la simplicidad de formas.

EL IMPERIO

La escultura gótica en Alemania adquirió gran personalidad a pesar de su derivación de modelos franceses.

Entre otros conjuntos podrían citarse:

· Catedral de Naumburgo. Las esculturas presentan gran dramatismo, conectado con la Catedral de Bamberg y la antiquizante de Reims. En el interior del coro de Naumburg se situaron las 12 figuras de los benefactores de la catedral, entre las que destacan, por su solemnidad y majestuosa presencia, las de Utta y Eckehard, cuyos potentes y expresivos rostros son totalmente ajenos al idealismo francés, presentando una idealización tan fuerte que se acercan al retrato. 

· Estrasburgo: entre finales del s.XIII e inicios del siguiente son las canterías de Colonia y Estrasburgo las más destacadas. El Tímpano de la Muerte de la Virgen (478) del transepto sur posee una gran expresividad y movimiento, aunque en ella se deja sentir la influencia de la escultura clásica francesa. Las figuras presentan un esbelto canon, elegantes, con telas que dibujan largas curvas y unas cabezas largas de rasgos estilizados, que denotan un influjo cortesano. El pilar del Juicio Final en el interior, contiene asimismo algunos de los fragmentos mejores del s.XIII.

ITALIA
La escultura realizada entre mediados del s.XII y mediados del s.XIII permaneció todavía ligada en muchos aspectos a la tradición románica, con lo que se creó un punto de enlace con el mundo renacentista a través de varias generaciones de artistas dentro del ámbito trecentista. Así, en este mundo, conservador artísticamente durante casi todo el s.XIII, se produce una transformación artística radical apoyada en la tradición anterior y el conocimiento de lo bizantino, siendo clara en pintura, miniatura y en la escultura, aunque no tanto en la arquitectura. Los cambios vendrán primero en las ciudades de Toscana, Florencia, Siena y Pisa (norte de Italia) protagonizados por los Pisano.

· Nicolás Pisano. Se muestra muy influido por la escultura francesa, pero sobre todo, presenta un clasicismo basado en los sarcófagos romanos y etruscos como lo demuestra en el magnífico púlpito del Baptisterio de Pisa (1257-1259) (484). De planta hexagonal se levanta sobre columnas a modo de templete y cada cara del prisma se cubre con esculturas. En las escenas del Nacimiento y la Epifanía aparecen figuras de fuerte relieve, de bulto casi redondo, solemnes, de pliegues amplios, muy clásicas en la forma pero escasamente expresivas.

El éxito hace que en Siena se construya otro púlpito aún de mayor desarrollo. Dos artistas colaboran con él, uno de ellos es su hijo Giovanni, pero este le distingue de su padre el gusto por los ritmos curvilíneos a los que añade un pathos emocional, tomado de obras helenísticas.

· Giovanni Pisano, realizó también el púlpito de San Andrés de Pistoia (485), con un modo de interpretar las formas distinto al de su padre. Algunas de las figuras mejores están en los vértices de la base, concebidas con un dinámico contraposto. Su empresa más espectacular es el púlpito de la Catedral de Pisa con una gran dramatización de las escenas, donde desarrolla una iconografía similar a la utilizada en las portadas francesas, con escenas de la vida de Cristo, el Juicio Final, las virtudes, la Iglesia, etc.

· Andrea Pisano, que no tiene nada que ver con la familia anterior, realiza las primeras puertas de bronce del Baptisterio de Florencia (489), continuando la tradición de puertas fundidas y esculpidas que proviene del Románico en las que se representa un gran ciclo de la vida del Bautista. La decoración la organiza de un modo distinto: economía de medios y sencillez extrema ante los problemas de la adecuación a las formas cuadrilobuladas. Las figuras son proporcionadas y destacando cada escena del fondo al dorarla contra un color más neutro. El estilo magistral del desarrollo de espacios y volumen de las figuras, en ciertos puntos de vista estaba cercano a Giotto, mientras que el cuadrifolio que enmarca todas las escenas, como otros aspectos estilísticos estaban conectados con el gótico francés.

· La apertura del goticismo italiano hacia los rasgos renacentistas tuvo uno de sus mejores exponentes escultóricos en las pautas dadas por Arnolfo di Cambio. Su obra, sin olvidar la tradición clásica, profundiza en un fuerte realismo, patente en los ángeles que corren la cortina funeraria en el Sepulcro del Cardenal de Braye. Este escultor se relaciona con la escultura de la desaparecida fachada de la catedral de Florencia, que según se cree presentaba un programa iconográfico al estilo de las fachadas francesas, dedicado a la glorificación de María.

5.
ESCULTURA FUNERARIA E IMÁGENES EXENTAS. 
Durante el siglo XIII y la primera mitad del siglo XIV en buena parte de Europa se desarrolló ampliamente la escultura funeraria que siguió los presupuestos estilísticos de la época y que en algunos casos se mostró esencialmente creativa en los aspectos iconográficos, pudiéndose citar ejemplos en la mayor parte de la geografía gótica europea.

Los sepulcros más frecuentes son los de tipo arcosolio o de pared y los exentos.

Los de tipo arcosolio constan de cama funeraria: el yacente encima, el tímpano y la arquivolta. El sarcófago se suele apoyar sobre figuras de leones para evitar el contacto con la tierra. Las escenas más frecuentes son la bendición del cadáver, las plañideras, los sufragios o limosnas y la Ascensión del alma a los cielos.

Los más representativos son:

· Sepulcro de Isabel de Aragón y Felipe el Atrevido en Saint-Denis, de un extremado manierismo formal.

· En España, la pieza magistral es el sepulcro de la Catedral de León del obispo Rodrigo II Alvarez (481) de tipo arcosolio. En el relieve del frente del sepulcro suele representarse la escena del reparto de pan a los pobres. En la parte interior del arcosolio figura la bendición del cadáver.

· En el Monasterio de las Huelgas, que fue panteón nacional, hay una colección importante de sepulcros. Los más ricos son los de Alfonso VIII; Leonor de Plantagenet; Doña Berenguela, de tipo exento y forma de ataúd; la hija de S. Fernando, de tipo de ataúd, es decir, que carece de la figura del yacente, cubierto con tapa a dos aguas decorada con relieves.

A ello habría que añadir también la escultura exenta destinada al culto, que se fue haciendo cada vez más numerosa. Se caracteriza por una creciente emotividad en cierto modo derivada de la mentalidad gótica de aproximar los personajes sagrados a los fieles, es decir, de humanizarlos. Esta tendencia, fomentada por el nacimiento de nuevas formas de piedad (franciscanos) y del incremento de la devoción religioso-popular y del culto a las imágenes, fomentó la realización de dramáticas crucifixiones o temas como la "piedad", tan popular posteriormente a partir de las realizadas por Miguel Angel. La gran expresividad y estilo claramente realista de este tipo de escultura estaba justificado por su función devocional, que era incitada a través de los personajes sagrados. Este fenómeno piadoso, ligado al tipo escultórico descrito se desarrolló especialmente en Alemania a fines del siglo XIII, donde siguió en auge a principios del XIV.
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