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TEMA VIII: ARTE GÓTICA

A denominación de arte gótica nace como termo pexorativo acuñado polos artistas do Renacemento para referirse as formas artísticas anteriores. Será o século XIX o que estude e reivindique o estilo. O abeiro das correntes historicistas constrúense edificios cualificados de neogóticos que tratan de levar á práctica teorías e modelos constructivos inspirados nas antigas catedrais.
            VIII.1. O renacer das cidades e dunha cultura laica

Nos séculos XI e XII o que daba unidade a arte europea eran as peregrinacións e as congregacións monásticas, no século XIII vai ser a cultura urbana e o reforzamento do poder dos reis o caldo de cultivo das artes. Os aires de cambio comezan a mediados do século XII en Francia, na rexión de París, desde aí se difunden por todo o Occidente. 
Europa segue a estar divida en estados de todos os tamaños que tratan de reforzarse, uns a costa dos outros, e nos que o rei trata de recuperar o poder cedido na época feudal. A Igrexa pola súa banda, que conseguira reforzar o seu poder, organiza o seu territorio poñendo as súas sedes nas cidades, cadansúa coa súa catedral e ao fronte dela o bispo; dependendo dela as parroquias que se agrupan en dioceses. 
A catedral substitúe ao mosteiro como lugar de formación  intelectual e, como clero secular, ábrese aos laicos. Os Estudios Xerais, preocupados pola teoloxía, convértense en universidades, nas que tamén teñen cabida estudos de dereito ou medicina. A través das traduccións da escola de Toledo chegan a Occidente coñecementos científicos e recupérase aos clásicos. Aristóteles é a fonte de referencia da filosofía que se concreta no pensamento escolástico.
O renacer das cidades vai ligado ao desenvolvemento dunha cultura laica. As xentes das vilas, os burgueses, agrúpanse en corporacións de oficios, os gremios, para defender os seus intereses fronte ás presións impositivas e legais das xurisdiccións nobiliaria ou eclesiástica da que dependen. Nas loitas por acadar cotas de autonomía obterán axuda do rei ou do bispo; participando segundo lle conveña nas liortas dos poderosos. A recuperación de actividades artesanais e mercantís contribúe ao desenvolvemento da economía de mercado. As xentes da cidade seguen a ser fieis ás doutrinas da Igrexa, e o clero secular, que vive entre eles, tratará de adaptar as súas mensaxes á nova mentalidade, facendo compatible a práctica relixiosa coa xeración de riqueza e a vida mundana. A mediados do século XIII a separación entre o relixioso e o profano xa era unha realidade.

No final do século XIII xorden voces discrepantes dentro da Igrexa que reivindican a humildade e a caridade, promoven a pobreza e vivir de esmola e critican a excesiva riqueza da Igrexa. O papado é quen de dar cabida ás súas peticións e as converte en ordes regulamentadas: as ordes mendicantes ( franciscanos e dominicos) que se van instalando nos suburbios das cidades en construccións sinxelas e pouco decoradas.
VIII.2. A catedral gótica

A catedral dominaba coa súa altura o trazado irregular do casarío urbano. Cada cidade construía ou reconstruía a súa querendo facela máis grande, máis alta e máis luminosa. Era o símbolo da cidade, orgullo dos seus veciños e signo de prosperidade. A miúdo as obras alongábanse moitos anos e mesmo se tiñan que parar por falta de presuposto, de aí que moitas destas fábricas se rematasen nun estilo diferente.

As novas fórmulas constructivas nacen na rexión de París e desde ela espállanse por todo o Occidente. Os edificios reflicten a colaboración entre técnicos e cóengos: os avances nos andamiaxes e nos mecanismos de elevación póñense ao servizo do razoamento lóxico da escolástica. Ao mesmo tempo a figura do architectus comeza a afirmar a súa personalidade querendo deixar constancia da autoría. Tamén é nesta época cando se empeza a facer evidente a diferencia entre escultores e constructores, percibíndose unha certa especialización nos oficios.
Os cregos querían que o espazo interior representase a cidade de Deus: a Xerusalén celeste chea de luz e de cor que se describe no Apocalipse. O punto de partida é o edificio románico e a estratexia dos constructores centrarase en liberar aos muros dos pesos das bóvedas e unificar o espazo da planta; integrando nela o transepto e desenvolvendo máis a cabeceira.
A liberación do papel estructural dos muros vaise conseguir coa utilización dun novo tipo de arco, o apuntado ou oxival, e o reparto de zonas de carga nas bóvedas, a través de nervios, que trasladan os empuxes aos contrafortes exteriores a través dun novo elemento: o arcobotante. Desta maneira, pódense abrir no muro grandes vans que se decoran con vidros de cores e crean no interior un ambiente irreal.

Co novo sistema de traslado de pesos das cubertas, a tribuna perde o sentido que tiña no románico e vai desaparecendo: primeiro convértese nunha galería cega, e despois é englobada polo claristorio, o corpo de grandes vans que percorre a parte superior da nave central.
A portada segue a ter protagonismo e, mesmo cando os muros xa non precisan o grosor anterior, fanse portadas profundamente abucinadas para servir de soporte ao programa iconográfico. Sen embargo as mensaxes cambian e tamén as formas con que se representan. Agora quérese trasmitir a imaxe dun Deus que se volveu home para salvarnos, achegado aos fieis, que os entende e os redime. E xunto dese home divino e misericordioso súa nai, a Virxe María intercesora ante El, e os santos. Agora acadan maior importancia as imaxes das xambas e do parteluz e nas arquivoltas as figuras dispóñense seguindo a liña do arco. As formas cobran naturalismo e sentido narrativo, ao tempo que se despegan do soporte arquitectónico e camiñando cara a exención.
VIII.3.Algúns exemplos do gótico francés

VIII.3.1. Nôtre-Dame de París
A catedral de París levántase na segunda metade do século XII baixo os novos presupostos constructivos. O transepto está integrado na planta, ten cinco naves e dobre deambulatorio. Na fachada principal presenta unha triple portada, que será característica nestas catedrais francesas, e un van circular decorado con vidreiras, rosetón. As torres que flanquean a fachada principal rematan aínda en terraza pero na escultura das portadas xa se evidencia a importancia dos volumes e o protagonismo das figuras das xambas e o parteluz.
VIII.3.2. Catedral de Chartres
A finais do XII acométese a reconstrucción da igrexa románica anterior, que fora arrasada por un incendio, baixo as novos criterios góticos. Os burgueses son os que aportan os cartos para a nova obra que vai tratar de conservar o pórtico románico. Esta decisión condicionará a distribución en tres naves do corpo da igrexa, ao que se lle engade unha cabeceira baixo os novos parámetros.
No século XIII o novo estilo esténdese a outras catedrais como as de Reims ou Amiens e cada vez pretenderáse  conseguir maiores alturas, ata chegar aos case 50 metros en Beauvais. A obsesión pola altura e a desmaterialización do muro, que chega a ser radical na Sainte Chapelle, serán os camiños polos que evolucione o gótico francés nese século.
VIII.3.3. Fachada occidental da catedral de Reims: escultura das xambas
Representan dous temas relacionados coa Virxe: a Anunciación e a Visitación. Destacan pola súa separación do marco arquitectónico, acadando case categoría exenta. O maior volume vai acompañado de un alto grao de naturalismo nas formas, nos xestos e nas expresións dos rostros. As figuras están relacionadas entres si buscando o sentido narrativo e na posición e na técnica de representación dos panos recordan as figuras clásicas. Advírtese a evolución do estilo se comparamos a escena da Anunciación coa da Visitación. Na primeira as figuras teñen un cánon máis longo e estilizado e seguen modelos ideais de representación, na segunda o grao de naturalismo e de individualización das formas é maior.
VIII.4. O gótico nos reinos cristiáns da Península Ibérica. A catedral de León

Desde a segunda metade do XII penetran as correntes renovadoras francesas cualificadas de protogótico, como xa quedou demostrado coa obra do mestre Mateo en Compostela. Xa no século XIII acométese a realización das catedrais de Toledo, Burgos e León; nas que traballan mestres formados en Francia. Os bispados e as monarquías son os impulsores destas obras nas que tamén colabora a burguesía. 

A catedral de León comézase a mediados do século XIII e de todas as catedrais góticas españolas é a que mellor expresa os presupostos franceses; posiblemente porque o mestre Henrique, que figura entre os que dirixen os traballos de construcción, era de orixe francesa.
O modelo de cabeceira que se segue na obra é o de Reims, tamén no transepto acada parecido. Sen embargo no alzado vai mais aló, baleirase o muro detrás do triforio como se tiña feito en Amiens, de maneira que aumenta a superficie diáfana. Polo tanto o mestre constructor demostra estar ao tanto das últimas novidades francesas.

Pola contra, a fachada principal difire do modelo francés e semellase máis a catedrais inglesas, que teñen fachadas máis extensas e menos verticais.

A esvelteza das proporcións e a abundancia de vidreiras convértea na catedral española que mellor representa o ambiente simbólico da Xerusalén celeste.
VIII.5. A pintura nos finais da Idade Media: Giotto e Van Eyck
Con Duns Scotto e Guillermo de Ockham comeza un novo camiño na filosofía, que se desprende da fe tomista camiñando cara a indagación. A principios do século XV o pensamento invita a explorar o mundo exterior, nace unha nova concepción do home e da realidade terreal. A natureza esperta o interese do cristián e mirase con ollos novos, valorando a súa beleza. Mesmo a riqueza producto do traballo comeza a deixar de ter connotacións negativas. 

Os cambios no pensamento e na concepción do mundo terán o seu reflexo nas artes.Pero non se pasou directamente do sistema de representación simbólico a outro no que a natureza se convertese en obxecto. Foi preciso concordar o naturalismo coa tradición cristiá.

No século XIV trípticos, polípticos, obras sobre táboa, van desprazando ás miniaturas, as obras de ourivería ou prata protagonistas da época anterior. Ao empregar materiais mais baratos aumentan os formatos. Burgueses, homes de negocios e ricos comerciantes promoven moitas destas obras nas que se valora a perfección do traballo artesanal. Son sobre todo os pintores italianos e flamencos os que van facer evolucionar as técnicas e as formas pictóricas na busca dun maior achegamento á realidade.
O que o público da época valoraba desta pintura a habilidade do artista para representar as formas de maneira crible.

VIII.5.1. GIOTTO

É o pintor máis importante do trecento italiano (século XIV). Introduce na arte unha dimensión nova que na súa época debía parecer case milagrosa: representaba figuras que parecían existir nun espazo real e mostraban emocións humanas recoñecibles. Coa obra de Giotto comeza a superación dos principios medievais de representación porque se aparta do estilo lineal e introduce a sensación verdadeira nas súas representacións. Mesmo hai quen o considera o primeiro renacentista. 

En Italia a arquitectura gótica tiña caracteres especiais, non prescindira dos muros senón que os empregaba como soporte pictórico. Estas pinturas facíanse coa técnica do fresco, que recibe este nome porque se pintaba sobre un revoco húmido para que os pigmentos se integraran na parede e a pintura fose máis duradeira. Vai ser esta a técnica que empregue Giotto.
Os frescos da capela Scrovegni

A principios do século XIV Enrico Scrovegni, un dos homes maís ricos de Italia, manda erixir unha capela na memoria de seu pai e lle encarga a Giotto a súa decoración. A capela construíuse sobre un antigo anfiteatro de aí que se coñeza tamén como a capela da Area. É un edificio de planta rectangular dunha soa nave cuberta con bóveda de canón. 
As pinturas esténdense polos muros interiores ordenadas en escenas que narran episodios da vida da Virxe María e de Xesús. O programa iconográfico é claro e ordenado, comparable aos ciclos representados nas portadas góticas ou nas vidreiras das catedrais. Nas imaxes reflicten a historia da Redención da humanidade, un programa complexo para o que seguramente Giotto recibiu asesoramento dos profesores da universidade de Padua.

O pintor preocupase sobre todo polo núcleo dramático da narración, prestando menos atención ao naturalismo dos ambientes e dos obxectos. Impórtalle a representación do corpo humano, a composición das escenas e a expresión; conseguindo asombrar ao espectador con todo un mostrario de caracteres  fisionómicos diferentes e actitudes vivas. O modelado das formas e a variedade cromática que as define impóñense sobre os fondos. As figuras representadas por Giotto son froito da observación e nas súas composición desaparecen os fondos dourados anteriores.
Na escena que representa o pranto sobre o Cristo morto pódese ver como o pintor recorre a colocar personaxes de costas e válese dos escorzos para lograr credibilidade. As formas semellan volumes sólidos que o pintor consegue co modelado das formas e os matices cromáticos das roupas. As expresións e os xestos dos personaxes evidencian o sentido dramático da escena, conseguindo ao tempo individualizar e darlle carácter propio a cada un. O escenario en que coloca aos personaxes é tratado de forma mais esquemática. Os nimbos dourados e a forma amendoada dos ollos dos personaxes seguen as pautas tradicionais anteriores. 
VIII.5.2. VAN EYCK
No século XV desenvolveuse nos Países Baixos o mecenado dos duques de Borgoña, convertidos en duques de Flandres, que exercen a súa autoridade sobre un conglomerado de estados. Son protectores das artes e o seu exemplo é seguido por eclesiásticos, ricos comerciantes e corporacións que se converten en clientes dos artistas.

A familia van Eyck  tiña un dos obradoiros de pintura máis afamados daquela e dos primeiros que empregou unha nova técnica: o óleo. A novidade consiste en mesturar os pigmentos cromáticos con aceite de liñaza e aporta sobre todo liberdade de execución: pódese aplicar sobre calquera soporte, permite retocar, retardar o tempo de execución e mesmo pintar por riba algo totalmente diferente. A nova técnica fai posible representar a natureza e os obxectos dunha forma mais detallada e exacta.
A fama que acada o seu obradoiro débese en boa medida a que conseguen facer visible  unha porción de realidade, aos ollos do espectador. Para facelo empregan unha perspectiva experimental na que o espazo imaxinado non comeza no límite do cadro senón que parece avanzar cara adiante e incluír nel ao espectador.
VIII.5.2.1 A Virxe do chanceler Rolin
Obra realizada a mediados do século XV e conservase no Louvre. O comitente da obra é Nicolás Rolin, chanceler, xurista e diplomático ao servizo dos duques de Borgoña, que aparece retratado no cadro axeonllado diante da Virxe.

O espazo que se representa no cadro é unha sala luxosa cun aire saturado de luz  na que se expresa a materialidade das cousas:  os xaspes, os capiteis ricamente tallados, as vidreiras, e mesmo o libro de oración que repousa sobre o terciopelo do reclinatorio. A triple arcada que nos abre a visión dunha gran cidade, estende o espazo en profundidade ata as montañas nevadas. Semella unha cidade verdadeira representada de modo exacto detallado. O retrato do donante e a Virxe están concibidos co mesmo grao de naturalismo. As texturas das vestimentas e coidado nas expresións e nas actitudes buscan a realidade.  
Sen embargo a realidade que percibimos é o que Panofsky denomina un “simbolismo disfrazado”. Na Idade Media as composicións son simbólicas. A finalidade do cadro é mostrarnos a un home de mundo devoto. O donante e a Virxe son representantes de dous mundos: o terreal e o celestial, e móstranse separados por un espazo baleiro, coincidente co do río que divide a cidade; pero igual que é posible atravesar o río pola ponte, o mundo celestial e o terreal pódense unir pola fe e a oración. A devoción do chanceler recibe a bendición do Neno.
VIII.5.2.2. O matrimonio Arnolfini

Obra realizada a mediados do século XV conservada na National Gallery de Londres. O comitente da obra é un próspero banqueiro italiano que estivo ao servizo do duque de Borgoña. No cadro están representados el e a súa dona.
O espazo que se representa no cadro é un espazo íntimo iluminado pola ventá da esquerda. No fondo da estancia está representado un espello e sobre el unha frase que indica que o pintor estivo alí. É unha fórmula xurídica empregada para testificar. O cadro representa un contrato matrimonial e nel xestos, personaxes e obxectos encerran contidos simbólicos.

No século XV o matrimonio era o único sacramento que non precisaba a presenza dun sacerdote, realizábase en privado con testemuñas. O espello do cadro recolle a presencia das testemuñas que certifican o matrimonio e o converte en documento legal.
Personaxes e obxectos están cargados de simbolismo. Os personaxes están descalzos como se estiveran nun lugar santo, o can simboliza a fidelidade, a lámpada cunha soa vela a Cristo, as escenas da Paixón do marco do espello as cláusulas matrimoniais, as frutas fan referencia ao Paraíso, o rosario de cristal é un agasallo habitual do noivo á noiva, a cor verde do vestido da muller simboliza a fertilidade....
Antes os símbolos destacaban por si mesmos, co seu significado peculiar; agora o obxecto cárgase de significado simbólico, aínda que estea colocado no mundo cotiá. A representación real da pintura faise eco da verdade espiritual. Non se trata de recrear un mundo por medio dunha simple reproducción da realidade, de aí a dificultade de analizar estas obras.

Algunhas opinións dos expertos

(os textos están extraídos de edicións en castelán)
E. GOMBRICH: Hª da Arte

(...) As novas catedrais proporcionaban aos fieis un indicio do outro mundo. Terían oído falar nos himnos e os sermóns da Xerusalén celestial, coas súas entradas de perolas, as súas xoias inapreciables, as súa rúas de ouro puro e transparente cristal (Apocalipse 21). Agora esa visión descendera do ceo á terra. As paredes deses edificios non eran frías e pechadas. Estaban feitas de vidros coloreados que brillaban coma rubís e esmeraldas. Os piares, os nervios e trazarías realzábanse con ouro. O fiel que se entregaba á contemplación de toda esa fermosura sentiría que case tiña chegado a comprender os misterios dun reino de mais aló do alcance da materia (...)

(...)Nas portadas, aínda conservando a antiga simetría, pretende o artista infundir vida ás súas figuras e está orgulloso do seu talento para resolver as dificultades técnicas (...).

L. BENEVOLO: Introducción a la arquitectura

No interior románico (...) cada tramo caractrízase por unha proporción entre longo, ancho e alto, que se avalía directamente, mentras que as proporcións de toda a igrexa se avalían só de modo indirecto, como suma de todos os tramos.

Pola contra, nun interior gótico os tramos non poden illarse de forma óptica, a comparación debe ser feita necesariamente entre altura, lonxitude e anchura totais.

B. ZEVI: Saber ver la arquitectura

Desde o punto de vista constructivo é indubidable que o gótico continúa, profundiza e conclúe a indagación románica (...) o sistema de esqueleto perfeccionase (...) a técnica dos arcos oxivais reduce os empuxes laterais; arcobotantes e contrafortes chegan a ser brazos musculosos capaces por si mesmos de contrapesar os empuxes. O organismo románico axilízase e ténsase (...) un feixe de osos, fibras e músculos, un esqueleto constructivo recuberto de cartílago inmaterial (...). O soño de negar as paredes e de establecer unha continuidade espacial entre exterior e interior parece realizado. 
ROBERT DE MONT SAINT MICHELLE: Sobre a construcción de Chartres (escrito no ano 1144)
(...) Este ano vimos en Chartres, por primeira vez, aos fieis xunguidos a carros cargados de pedras, madeiras e moitas outras cousas necesarias para os traballos da catedral (...) Isto non ocorreu  soamente aquí, senón en toda Francia, en Normandía e noutros lugares (...) víronse homes e mulleres arrastrando pesadas cargas a través de terras pantanosas e loando a Deus cós seus cánticos polos milagres que realizaba ante os seus ollos.

BOCACCIO: Decamerón (referíndose a Giotto)
(...)E foi tan excelso inxenio que có punzón e os pinceis reproduciu tan exactamente as cousas da natureza, que a súa obra non parece imitación, senón a natureza mesma; e a tanto chegou a súa arte, que moitas veces os homes equivocáronse, estimando por real o que era artificio da pintura (...).
G. DUBY: Arte y sociedad en la Edad Media
No século XI, a arte relixiosa culminase no mosteiro. A comezos do XIII na catedral. A obra de arte característica do século XIV é a capela (...) o outro obxecto característico da arte do século XIV é a tumba, que ademais se instala moitas veces na capela.

