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CONTENIDO

El volumen V de la Historia Universal
del Arte hace un examen profundo

de la evolucion artistica de Occidente
a lo largo de la Edad Media, para pasar
a continuacion a analizar ese fenomeno
de recuperacion de la antiguedad
clasica al que los Historiadores del Arte
llamaron Renacimiento. Este surgio

en dos focos esenciales, Italia

y los Paises Bajos, extendiéndose
rapidamente a toda Europa y
constituyendo la base esencial

de la Historia del Arte Occidental.

[La panoramica se completa con

los estudios menores, que profundizan
en obras, géeneros o escuelas
caracteristicos del periodo analizado.

Estudios Mayores:

Arte Otoniano

Arte Romanico

Arte Gotico

[La pervivencia de la Antiguedad
Renacimiento

El Renacimiento del Norte

Estudios Menores:
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El Codice de Egberto

[La columna de San Bernardo

[La escuela escultorica borgonona

Escultura y vitrales en Chartres

Esculturas clasicas de Reims

Pintura de manuscritos ingleses
c. 1280-1350

[La Flagelacion de Cristo

El retrato renacentista

[.a armadura en el Renacimiento

El matrimonio Arnolfini, de Van Eyck
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principios del siglo X, el Imperio Carolingio se
habia desintegrado como resultado de disensiones
internas y de ataques de enemigos extranjeros
—por el oeste, los escandinavos; los eslavos
y los hungaros, por el este—. Con la eleccion de Enrique
el Cazador, duque de Sajonia, como rey de los francos
orientales en el ano 918, dio comienzo un proceso
de consolidacion. Este proceso culmino con el establecimiento
del Imperio Otoniano bajo el dominio de Oton el Grande, hijo
de Enrique. que fue coronado Sacro Emperador Romano
en Roma en el ano 962 y que dio nombre a la dinastia
y a la epoca. Los emperadores sajones reoganizaron la forma
de gobernar aumentando la cooperacion entre la Iglesia
y el Estado, en el que el emperador actuaba como gobernante
designado por la divinidad y como vicario de Dios en la tierra
—Rex et Sacerdos (Rey y Sacerdote)—, mientras que los
grandes principes de la Iglesia y su clero actuaban como
un servicio civil que trabajaba en armonia con la cancilleria
real, de la que, de hecho, llegaron a formar parte. Bajo
la dinastia otonianan, los francos orientales llegaron a ser
los lideres indiscutibles de la Cristiandad occidental.
Los principes de la Iglesia, candidatos del emperador, no solo
eran prelados espirituales, sino también senores feudales,
y los arzobispos, asi como los obispos, tomaban las armas
en favor del emperador. Por ejemplo, Bruno de Colonia,
el primer hermano de Oton, poseia el ducado de Lotharingia,
asi como el importantisimo Arzobispado de Colonia.
Otro cambio importante fue el gran movimiento de reforma
monastica. En el ano 910, Guillermo, duque de Aquitania,
fundo en Cluny un nuevo tipo de monasterio independiente,
y en Lotharingia llevaron a cabo reformas similares
San Gerardo de Brogue (ob. 959) y San Juan de Vendieres
(ob. 975). Las poderosas y bien organizadas casas monasticas,
cuyos ingresos aumentaban constantemente como resultado
de un aprovechamiento mas eficiente de la tierra, llegaron
a la cuspide de su poder e influencia algo mas tarde, pero,
durante el siglo XI, la cooperacion existente entre la Iglesia
y el Estado empezo a deshacerse. La «Guerra de las
Investiduras» fue el sintoma y la causa de una nueva situacion,
cuando la Iglesia, consciente de su creciente poder

Det. de los frescos de la Doppelkirke, Schwarzrheindorf.

Centros artisticos mas importantes del Imperio Otoniano.
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economico, no estaba ya dispuesta a aceptar la designacion
de los obispos por el poder secular.

Sin embargo, durante el siglo X, el movimiento reformista
se hallaba firmemente bajo el control de los prelados,

que con frecuencia estaban unidos al poder imperial, bien por
parentesco, bien por intereses comunes. Fueron estos prelados
los que crearon grandes centros de patrocinio artistico,
compitiendo con la misma corte imperial en generosidad

y esplendor. Estos centros, comparables a las cortes de
los reyes carolingios, fueron creados por Egberto en Tréveris,
por Meinwerk en Padeborn, por Bruno en Colonia y por
Bernardo en Hildesheim y también por grandes damas

de la aristocracia otoniana, como Matilde, nieta de Oton
el Grande, en Essen y su hermana Adelaida, que fue abadesa
de cuatro conventos simultaneamente: Quedlinburg,
Gernrode, Vreden y Gandersheim. Si el patrocinio carolingio
era primordialmente real e imperial, el arte otoniano, aunque
de base mas amplia, era todavia casi enteramente aristocratico.
El arte otononiano fue el resultado de tres influencias
predominantes: un renacimiento de la herencia carolingia
del norte, un renovado interés por el arte del norte de Italia
y un contacto mas directo con el arte bizantino, resurgido
durante el reinado de los emperadores macedonios después
del abandono decisivo de la Iconoclasia en el ano 842.

Es natural el interés en su propio pasado imperial, y la
influencia de Italia fue el resultado directo de compromisos
politicos con el pontificado. Estos comenzaron con una
primera campana en el ano 951, cuando el Papa pidio la ayuda
de Oton contra los lombardos; como resultado, Oton fue
coronado rey de LLombardia en Pavia aquel mismo ano.
Un apasionado interés por Italia y todo lo relacionado con ésta
persistio en los sucesores de Oton, que fueron acusados con
frecuencia de abandono de sus tierras nordicas, tanto en
el terreno politico como en el artistico. Hasta el reinado
de Enrique II (1002-24), ningun emperador germano residio
de nuevo al norte de los Alpes durante un periodo largo.
El contacto intimo y personal con la corte bizantina dio lugar
al matrimonio del hijo de Oton con una princesa griega,
Teofana, un ano antes de la muete de Oton el Grande en 973.
A la muerte de Oton II en 983, esta poderosa dama fue

la regente de su hijo Oton III, nacido en 980, y continuo
gobernando hasta su muerte, en 991.

Sin embargo, en arquitectura, predominaron y se desarrollaron
las tradiciones carolingias. El interés en la construccion

de bloques occidentales provistos de torres. asi como en
las criptas, perduro; pero se desarrollaron cierto niumero
de innovaciones durante el siglo X, que originaron una
articulacion mas precisa de las formas arquitectonicas, tanto
en su interior como en su exterior. Desafortunadamente, en
la actualidad quedan muy pocos vestigios de las primeras fases
de esta corriente, que surgio, sin duda, a raiz de las
reconstrucciones y nuevas fundaciones iniciadas por Enrique
el Cazador y Oton I, por ejemplo, la fundacion favorita
de Enrique en Quedlinburg (posterior a 922) y la de Oton
en Magdeburgo, comenzada en el ano 955.

Estas innovaciones incluyen la elaboracion y uso mas amplio
de galerias que en el siglo IX se destinaban principalmente
a la parte occidental (Westwerk), el desarrollo de un sistema
de soportes alternos —columnas y pesados pilares—, que
fraccionaban la pared en un diseno repetitivo de vanos

y definian con claridad el cruce del transepto y la nave,
gue aparecia como cuatro vanos que se encontraban y que
se reflejaban el uno en el otro. En el exterior se utilizaban
arcadas sobre el muro, lo arcos ciegos alrededor de las ventanas,
hiladas voladas horizontales y fustes de pilastra para dividir
el muro en areas claramente definidas y acentuar la estructura.
Todo esto exigia un diseno mas preciso y expresivo
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de espacios y muros. Las proporciones son con frecuencia
simples relaciones geomeétricas, armoniosas y de claro
entendimiento. Una de las pocas construcciones que perduran
de la arquitectura de principios de la era otoniana es San
Ciriaco de Gernrode, fundada por el margrave Gero en el

ano 961. La parte oeste se caracteriza por dos solidas torres
que flanquean un cuerpo occidental con una galeria
occidental interior, muy del estilo tradicional carolingio.
Sin embargo, en el exterior, unos arcos ciegos, hiladas voladas
y pilastras fraccionan la superficie de los muros en relacion
con las ventanas, los niveles de los pisos internos y las
divisiones de los vanos. En el interior, la interseccion

del transepto (que apenas sobresale del muro de las naves
laterales) se define mediante cuatro grandes arcos que cruzan
la nave central, levantados sobre pilastras adosadas. La nave
esta articulada mediante columnas y pilares alternos, y cada
vano formado por dos arcos en la nave esta coronado por
una abertura en la galeria, dividida por cuatro arcos que
se yerguen sobre unas pequenas columnas, que quedan
separadas del siguiente vano por una solida pilastra.

Con todo esto se consigue un gran sentido de la armonia,
logrado mediante el equilibrio y repeticion regular de unidades
geomeétricas. Estas cualidades de orden y armonia fueron
desarrolladas mas aun en el siglo XI, tanto en le Imperio
Otoniano como en otros lugares, y fueron fundamentales
para la creacion de la gran iglesia romanica. De hecho,
los historiadores de arquitectura debaten con frecuencia
los principios de la arquitectura romanica y los refieren

a las abadias de San Miguel de Hildesheim y de Limburg
an der Haardt; la primera, fundada por San Bernardo

de Hildesheim en 1001, y la otra, por el emperador Conrado
en el ano 1025. Es muy dificil hacer una distincion estilistica
valida entre estas dos obras y un edificio de estilo romanico
mas desarrollado, como es la segunda catedral de Espira,
construida entre 1092 y 1106 por Enrique 1V, despues

de quedar sus rasgos principales establecidos por la catedral
de Espira de Conrado II, comenzada en 1030 y consagrada
en 1061. Solo en dos aspectos superaria la iglesia de finales
del siglo XI y principios del XII los logros conseguidos
por los constructores en el siglo X y principios del XI.
Uno de estos aspectos consistio en la capacidad para construir
altas bovedas de piedra en el coro y la nave, primero de canon
y después de nervaduras; el otro aspecto fue la creciente
importancia de la decoracion escultorica, que casi llego

a dominar los principios puramente arquitectonicos

a principios del siglo XII.

Durante el periodo otoniano, el tratamiento decorativo

y escultorico de la arquitectra se centro en la dotacion

de la iglesias —puertas, altares, tumbas, candelabros

de Pascua y sepulcros— mas que en la interpenetracion, tan
tipica a partir del arte romanico, de arquitectura y escultura.
Es cierto que una decoracion mas efimera, como son la pintura
y el estuco, puede haber desempanado un papel mas
importante de lo que permiten suponer los pocos restos
que quedan; pero cuando se encuentran obras de escultura
arquitectonica, como por ejemplo los capiteles cincelados,
esta claro que predominaron las tradiciones arquitectonicas
sobre los principios pictoricos. El ubicuo capitel de estilo
corintio y otras formas mas simples, como son los capiteles
biselados o almohadillados —estos ultimos quiza decorados
originalmente con pintura—, parecen ser las ultimas
partes de los edificios que brindaban a los constructores
oportunidad de practicar su habilidad de tallistas. No fue hasta
la segunda mitad del siglo XI cuando la habilidad escultural
de los artesanos —tanto tiempo limitada a decoraciones en
pequena escala— tuvo la ocasion de ampliarse a otros nuevos
y extensos campos, primero en capiteles y mas tarde
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San Mateo, Codice de Gero; ¢. 960. Landesbibliothek, Darmstadt.

en molduras decorativas, figuras en porticos, timpanos,
superficies de paredes y, especialmente, en la fachada
oeste de la mayoria de las iglesias.

El deseo otoniano de aumentar la articulacion de la arquitectura
para conseguir una sensacion estructurada de orden y

de armonia puede también haberse logrado mediante grandes
y decorativos disenos de pintura mural; pero, desgraciadamente,
han perdurado muy pocos fragmentos. La unica gran obra de
este tipo que todavia podemos encontrar al norte de los Alpes
se puede contemplar en la iglesia de San Jorge del monasterio
de Oberzell, situado en la isla de Reichenau. Aunque esta
muy danada y restaurada, se puede apreciar con claridad
que la grande y lisa superficie de las paredes de la nave,
por encima de las arcadas y debajo de las ventanas del triforio,
estaba dividida por anchas cintas decoradas con tiras

de meandro policromado que separaban la arcada, con roeles
en las enjutas, de las grandes escenas de los milagros de Cristo,
que hay en la parte superior. Tanto en estilo como en técnica,
estas pinturas deben mucho al Norte de Italia, como ya

lo habia hecho la mayoria de la decoracion arquitectonica
del siglo IX. Pero también se pueden comparar a las




lluminaciones de manuscritos de c. 1000, y, en especial,

a las obras realizadas por escueas patrocinadas en la Corte
imperial. Estas ultimas deben mucho a la misma fuente.
Grandes e imponentes figuras dominaban las escenas,

que sobresalen en contraste con unos telones arquitectonicos,
con edificios de una perspectiva rudimentaria, como ocurria
en las pinturas antiguas de la altima época. Las tiras
horizontales de fondo azul, verde y marron también se derivan
de la misma tradicion ilusionista antigua.

La iluminacion otoniana se encuentra mucho mas
documentada por una cantidad sorpredente de manuscritos
que aun se conservan. Comienza por lo que parece ser

un resurgimiento deliberado de las primeras formas
carolingias, en el Codice de Gero (Landesbibliothek,
Darmstadt), un diccionario del Evangelio fielmente copiado
de la Corte de Carlomagno (que permanece en dos mitades,
una en la Biblioteca del Vaticano, Roma, y la otra

en la Biblioteca Documentaria Battahayneum, Alba Julia,
Rumania) y que fue producido c. 960 para un «Custos Gero».,
probablemente el que mas tarde fue arzobispo de Colonia
(969-976). El Codice Wittikindeo, pintado a finales del siglo X

Nave y abside oriental de San Miguel, Hildesheim (c. 1001-1033).

en Fulda (Staatsbibliothek, Berlin), es otro manuscrito

que ilustra claramente la fuerza de la pintura de la primera
tradicion carolingia en la segunda mitad del siglo X.

Esta ultima obra es, en su estilo, casi indistinguible

de la Escuela de la Corte de Carlomagno, mientras que

en el Codice de Gero se observa un grado de simplificacion.
un uso mas amplio de las formas, una insistencia en lo esencial
y la eliminacion de los detalles, tan rebuscados a veces.
de la pintura carolingia, asi como el uso de una paleta mas
clara que la diferencia muy claramente de su modelo carolingio.
LLas obras mas sobresalientes de la iluminacion otoniana
estan relacionadas con el patrocionio de Egberto, arzobispo
de Treveris (977-993) y con la corte imperial. El origen

de estas series interrelacionadas de manuscritos se ha atribuido
durante mucho tiempo al monasterio imperial de Reichenau.
que se cree fue la sede de la cancilleria de los emperadores:
pero ultimamente se viene afirmando que la mayoria de
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los manuscritos fueron elaborados en Treveris. Lo que esta
claro es que el scriptorieem fue utilizado tanto por Egberto,
como por los emperadores Oton II (973-983) y Oton III
(996-1002), e incluso llego a utilizarse en el reinado de
Ennique 11 (1002-1024), v que se debe considerar primordial

y fundamentalmente como un scriptorium imperial.

Uno de los manuscritos de este grupo de obras maestras
de iluminacion tan estrechamente interrelacionadas es

un leccionario del Evangelio, que distribuye las lecturas
de este a traves del ano liturgico. y que se conoce como Codice
de Egberto (Stadtbibliothek, Treveris: Cod. 24). Fue realizado
para el uso personal de Egberto. Nacido en Flandes, c. 950,
Egberto fue nombrado arzobispo de Treveris en el 977 por
Oton 11, después de presidir durante solo un ano la Cancilleria
imperial. Probablemente entro en la casa imperial en el reinado
de Oton I y fue a Italia con oton Il y Teofana en 980. Asistio
a la dieta de Verona en 983 y, tras la muerte de Oton Il en este
mismo ano, apoyo las pretensiones a la regencia de Enrique
el Pendenciero durante la infancia de Oton 111, quien solo tenia
tres anos cuando sobrevino la muerte de su padre. Egberto
volvio a Alemania, y en el ano 985 hizo las paces con Teofana,
quien habia alcanzado su proposito de asumir la regencia.
Egberto no desempeno ningun gran papel en el terreno
politico a partir de entonces.

Bajo el arzobispado de Egberto, Tréveris se convirtio

en un prospero centro de estudio y de las artes. El Codice
de Egberto se realizo, con toda certeza, despues del ano 977
(Egberto aparece como un arzobispo en la pagina de la
dedicatoria) y, probablemente, después del ano 983. Tanto
en estilo como en iconografia, este codice esta estrechamente
relacionado con un numero de manuscritos conocidos como
el «grupo Liuthar», por el monje de este nombre. En tal codice,
Egberto aparece retratado entregando el Evangeliario

de Oton III, que fue escrito entre el ano 997 y el 1002,

y que ahora se encuentran en Munich (Bayerische
Staatsbibliothek: Cod. 4453). Los demas manuscritos
importantes del grupo son el Leccionario de Enrique II, que
data de principios del siglo XI (Bayerische Staatsbibliothek.
Munich; Cod. 4452) y el Evangeliario del Tesoro de Aquisgran,
gue suele atribuirse al reinado de Oton III (c. 1000),
aungue es mas probable que se elaborara para Oton Il poco
antes de la muerte de este en 983.

El scriptorium imperial se inspiro en una combinacion

de influencias bizantinas y de la antiguedad. De la tradicion
antigua del Norte de Italia proceden la rica y atmosferica
composicion, el delicado y palido colorido, el estilo de figuras
pintadas con soltura y los detalles arquitectonicos,
caracteristicas, todas ellas, que también se ven en el llamado
«Maetro de Gregorio», nombre que se le dio por el Registrum
Gregorii (Musée Condé, Chantilly), quien trabajo para
Egberto en Treveris en la decada de 980. La iluminacion
bizantina contribuyo con nuevos temas iconograficos
posticonoclastas y aporto modelos para solidos fondos de pan
de oro, que fueron cada vez mas populares en la pintura
otoniana. En la region de Colonia, en donde los evangeliarios
elaborados para la abadesa Hitda de Meschede
(Landesbibliothek, Darmstadt; Cod. 1640) y el Sacramentario
de San Gereon (Biblioteque Nationale, Paris; Cod. lat. 817)
fueron confeccionados a principios del siglo XI, se halla
una dependencia aun mas fuerte de las tradiciones bizantinas,
especialmente en el uso de pinceladas y de vivos colores.
En estos anos —vya, claramente, en el Leccionario de
Enrique I1, pero de una forma aiin mas pronunciada en el algo
posterior Apocalipsis de Bamberg (Staatliche Bibliothek,
Bambert, A Il 42)— se produce un endurecimiento de las
formas: una nueva insistencia en el uso de colores planos
guardando un estricto equilibrio de formas que tiene relacion

[Las bodas de Cana de Galilea, del Evangelario de Hitda:; 29 x 22 ¢cm.;
C. 100-1025; Landesbibliothek, Darmstadt.

con la busqueda de modelos y armonias, como ocurre en
el diseno arquitectonico, que vino a facilitar la creacion
de imagenes poderosas y expresivas. Una acentuacion similar
del diseno, aunque con caracter muy distinto, basada mas en
una brilantez casi metalica y en detalles propios de la joyeria,
se desarrollo en otro scriptorium que también gozo

del patrocinio imperial de Enrique II, en Ratisbona, donde
se escribieron manuscritos tan sobresalientes como

el Sacramentario de Enrique Il (Bayerische Staatsbibliothek,
Munich; Cod. 4456) y el Leccionario de la abadesa Uta
de Niedermitinster (Bayerische Staatsbibliothek,

Munich; Cod. 13601).

A finales del periodo otoniano, a mediados del siglo XI, tanto
en Salzburgo como en Echternach, predominan de nuevo las
figuras con mayor dureza, pero aqui las figuras solidas, casi
esculturales, con solidez tridimensional, contribuyen con otra

San Erhardo celebrando misa, del codice escrito para la abadesa Uta
de Niedermunster; 1002-25. Bayerische Staatsbibliothek, Munich.
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importante caracteristica como fuente de los principios

del estilo romanico del siglo XII. Destacan entre estos
manuscritos el llamado «Evangeliario Dorado» de Enrique 111
(El Escorial; Cod. Vetrinas 17), donado a la cateral de Espira,
la iglesia donde se encuentra el panteon de su dinastia,

y pintado en Echternach en 1045-6, en el que también se puede
observar una gran dependencia de las tradiciones carolingias
de la escuela de Tours. En Salzburgo este estilo de «figuras
solidas» esta mas profundamente influido por la iluminacion
de mediados de la era bizantina, como el Leccionario

de la biblioteca de los arzobispos de Salzburgo (Bayerische
Staatsbibliothek, Munich; Cod. 15713).

No es extrano que durante el periodo otoniano, cuando el arte
dependia en gran medida del patrocinio imperial y
aristocratico, haya habido también importantes producciones
artisticas de espléndidos trabajos de orfebreria

y tallas de martfil.

Durante la época otoniana, igual que durante el periodo
carolingio, se tallaron numerosos relieves en marfil. Este arte
estuvo intimamente relacionado con la encuadernacion de
libros y con su iluminacion. Los centros muy importantes del
trabajo en marfil fueron Lombardia (especialmente Milan),
Colonia. Tréveris y la zona del rio Mosa (Lieja, Verdun).
Muchos de estos relieves formaban la decoracion principal
de lujosas tapas de libros, que se completaba con oro, plata
y piedras preciosas exquisitamente trabajados.

Estas valiosisimas encuadernaciones revestian entonces

el caracter de verdaderos santuarios, en los que se guardaba
la palabra del Senor. Pero en el campo del arte profano también
se decoraban las coronas y otros objetos reales con la misma
profusion que los objetos religiosos, porque se consideraba
que el poder real no era sino reflejo del divino. Por
consiguiente, es natural que la orfebreria floreciera
notablemente en aquellos dias. Uno de los talleres mas
importantes se encontraba en Tréveris, bajo el patrocinio
del obispo Egberto. Entre las producciones mas notables
se halla la tapa dorada del Codex Aureus de Echternach
(Germanisches Nationalmuseum, Nuremberg), que, aunque,
en su forma. recuerda el Codex Aureus de San Emmeram, €s
mas refinado y evita la exuberancia decorativa carolingia.
También se empleaba el marfil en este tipo de trabajos.
Pero en donde sobresale la aplicacion del esmalte es en otra
| obra notable. el llamado «Santuario de Andrés» de la catedral
del Tréveris. También en la catedral de Essen existen,
conservadas en su tesoro, numerosas obras de orfebreria

| de oro y plata. Por ejemplo, figuraban en ¢l varias cruces
procesionales de la region del Rhin (probablemente,

de Colonia). También es destacable la llamada «Cruz

de Lotario», que se halla en la catedral de Aquisgran.

| Del tltimo periodo otoniano hay otra pieza notable de trabajo
en metal: el antependium o frontal colgante de un altar,
de Enrique II. De esta obra perduran todos los relieves,
exponente del grado de perfeccion a que llego este arte
en aquella época. Se fecha c. 1020 y se encuentra tarnbién
en la catedral de Aquisgran.

Ha sido dificil atrbuir las obras que subsisten al reinado
del fundador de la dinastia, Enrique I, pero un espléndido cofre
de marfil, que es posible que fuera donado por él, existe
en el monasterio de San Servacio de Quedlingburg. Este
monasterio. comenzado en el ano 922, no solo fue su fundacion
favorita y donde fueron enterrados el rey y su esposa, SINO
que, segun se sabe, tres relicarios de marfil formaban parte
de su tesoro y es muy probable que este hermoso cofre fuera
uno de ellos. Una inscripcion en su base pone de manifiesto
que se llevo a cabo una restauracion bajo la inspeccion

de la abadesa Inés (1184-1203) y no hay duda de que algunas
partes de la rica filigrana de hojas de plata dorada se anadieron

[ a anunciacion de los pastores, del Apocalipsis de Bamberg. c. 1020
Staatliche Bibliothek, Bamberg.

al llevarse a cabo dicha restauracion. Sin embargo, el resto
del trabajo en metal —especialmente los esmaltes cloisonnés
oblongos— encuadrarian mejor dentro de la primera etapa
del siglo X. Se utilizaron esmaltes parecidos a mediados
del siglo IX en el Altar Dorado de San Ambrosio de Milan.
[a talla de las figuras de los Apostoles, cada uno bajo un arco,
da testimonio también de los fuertes lazos existentes con las
tradiciones carolingias, asi como de un mayor espesor de
las formas y un trato de las figuras mas solido y de alguna
manera mas estatico, caracteristico de la transicion del estilo
carolingio al otoniano a principios del siglo X. Todavia mas
convincente es la decoracion de las serpientes talladas en
las enjutas de los marfiles del cofre de Quedlingburg,
actualmente cubierta por unas monturas de metal; pero
descubierta durante una restauracion y comparable a una
decoracion similar entre arcos, que aparece en el Salterio
de Folchard, que fue iluminado en Saint Gall entre el ano 855
y.895. Durante el reinado de Oton 1 el material se hace
mas abundante. En 1¢lacion con las tallas de marfil, tenemos
el frontal de altar (antependium), de fecha mas segura,
que fue encargado por el emperador para su nueva catedral
de Magdeburgo, comenzada en el ano 995. Quedan
aproximadamente unas 16 placas, distribuidas en varias
colecciones de museos y bibliotecas, y que fueron utilizadas
posteriormente como tapas de libro. Entre las laminas que han
quedado (aproximadamente de 13 x 2 cm.), la mayoria de
las cuales estan decoradas con escenas que representan

el ministerio de Cristo en el Nuevo Testamento, hay una
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conclusion de que es poco probable que esta obra maestra
de orfebreria haya podido realizarse al norte de los Alpes.
Las tecnicas de engaste de piedras y los grandes esmaltes
cloisonné con figuras que se encuentran en cuatro de las ocho
grandes lamidas, unidas por goznes para formar la corona.
no tienen predecente en el norte de Europa. Solo en Italia,
y dentro de la tradicion bizantina, podria algun artesano haber
aprendido esta técnica. También era usual en la Alta Edad
Media que el Papa cediera la corona para coronaciones
imperiales:; nadie podria ser mas merecedor de la especial
generosidad pontificia que Oton, quien habia ayudado al Santo
Padre en su lucha con los reyes lombardos. Fue entonces
cuando se elaboro la corona para la coronacion imperial
de Oton I, que se celebro en Roma en 962(?). La prueba
Interna que constituye la propia corona presta firme apoyo
a esta atribucion. El arco que ahora pasa sobre la corona,
desde la parte anterior a la posterior, lleva una inscripcion
con el nombre del emperador Conrado, coronado en el
ano 1027. El arco es visiblemente, pues, un anadido a la pieza
original, bastante diferente en estilo: se deduce, por tanto,
que la corona se hizo para un acontecimiento que OCUITIO
con anterioridad. Otra pieza mas que actualmente forma parte
de la corona, una pequena cruz montada con bastante torpeza
en la parte frontal, proviene de un taller distinto,

y es comparable a los encargos de la corte de alrededor del
ano 980, y seguramente se anadio para Oton Il despues de su
sucesion en el ano 973; sobre todo, porque Oton III solo tenia
tres anos al morir su padre y dieciséis cuando asumio

el titulo impenial en el ano 996: la corona resulta demasiado
grande incluso para un adulto. No cabe duda de que, en
su forma original, estaba destinada para Oton I en el ano 962.
Aunque no queda nada semejante a la forma general de

la corona, se puede decir que los grandes esmaltes con figuras
y con remates semicirculares solo se encuentran en las
coronas bizantinas, como la corona de Constantino Monomaco,
del siglo XI, que se halla en el Museo Nacional de Budapest.
El interes por las modas bizantinas era claramente visible
en la corte otoniana, especialmente después del matrimonio
del hijo de Oton con la princesa bizantina Teofona en

Oton | entrega a Cristo un modelo de la catedral de Magdeburgo;
marfil; altura 14 cm.; ¢. 962-73. Metropolitan Museum, Nueva York.

escena de dedicacion (actualmente en el Metropolitan el ano 972. Un gran nimero de joyas, entre ellas unos
Museum, Nueva York) en la que Oton aparece atendido pendientes puramente bizantinos en forma de media luna
por San Pedro y probablemente por San Mauricio, el patron y un lorum (especie de adorno que se colgaba del pecho
de Magdeburgo, entregando a Cristo en su trono un modelo y que estaba de moda en el traje de la corte), se encontraron
de la nueva iglesia. Las figuras son rigidas y grandes, sobre en Maguncia en 1880, y se les dio el nombre de Tesoro de
un fondo perforado y de cargado diseno, que originalmente Gisela, por el nombre de la mujer del emperador Conrado 11,
pudo haber estado montado sobre bronce dorado. Los bordes quien murio en el ano 1043. Es muy posible que el tesoro
son anchos, sin decoracion y lisos, probablemente destinados se perdiera o fuera escondido en el siglo XI, pero el estilo
para recibir una cubierta decorada de moldura de metal. de las joyas y las intensas relaciones bizantinas hacen mas
Aunque se sabe que expresamente se importaron materiales probable que perteneciera a una dama de un periodo anterior
itallanos, como columnas y marmoles, para la construccion de la corte otoniana, quizas a 'a misma Teofana. Ella
en Magdeburgo, no es dificil observar que el estilo de estos y su esposo, Oton II, aparecen con el traje de la corte,
marfiles se deriva de las tradiciones norte-carolingias. puramente bizantino, en una tabla de marfil (Musée Cluny.
Paris), que constituye una fiel copia occidental de un tipo
LLa corona imperial.—Cuando se intenta atribuir el estilo bizantino. La pareja imperial esta representada en el momento
a una region determinada, surge, sin embargo, un problema de su coronacion por Este, exactamente igual que en una tabla
perenne en el arte otoniano, especialmente cuando se trata en la que Cristo corona al emperador oriental, Romanos,
de encargos de la corte: o los artesanos practicaban su arte, y a su consorte Eudoxia (Cabinet des Médailles, Paris),
trasladandose con la peripatética corté imperial o los probablemente tallada en Constantinopla entre 959 vy 963.
emperadores hacian sus encargos a las distintas abadias Incluso la inscripcion que hay sobre la placa otoniana
patrocinadas por ellos. Al final, lo que debe tener mayor esta en su mayoria en griego.
importancia es el descubrir en que tipo de medio crearon El estilo, asi como la moda e iconografia, cayero bajo
los artistas su estilo y de qué recursos disponian, y no intentar la influencia del arte bizantino durante el reinado de Oton 11.
definir la localizacion precisa de cualquiera de los talleres Una magnifica y pequena placa (Castello Sforzesco, Milan)
de arte. En el caso de la gran corona imperial que actualmente nos muestra a Cristo en majestad, acompanado por
se encuentra en Viena (Weltiche und Geistliche San Mauricio y la Virgen con el emperador, a la izquierda,
Schatzkammer) —uno de los mas importantes objetos y Teofana, con su hijo pequeno, a la derecha, mas
asociados a Oton I—, dicho enfoque debe conducir a la la inscripcion «OTTO IMPERATOR» en la parte inferior. Esta
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El Crucifijo de Gero; roble; altura de Cristo 1,86 m.
Domschatzkammer, Colonia. |

obra fue quizas un obsequio a la Abadia de San Maricio
de Milan. Aqui, las anchas y macizas formas, el relieve plano
y la colocacion exacta de las figuras, dento de un marco muy
limitado son reminiscencias del estilo ya contemplado en
el antependium de Magdeburgo. Pero, mientras que las placas
del norte muestran un tratamiento firme y lineal del ropaje, las
posteriores muestran una superposicion de pliegues mas suave,
un conocimiento mas perfecto del modelado y un tratamiento
mas sutil y avanzado del relieve, todo ello derivado de

los modelos bizantinos. La gran pila de marfil para el agua
bendita (situla) que se encuentra actualmente en el tesoro
de la catedral de Milan, con una inscripcion en la que

se afirma que fue elaborada para el arzobispo Godofredo
de Milan, a fin de que éste la entregara el emperador durante
su visita a la ciudad, proviene del mismo taller.

Una vez que el arte de la corte de vio saturado del gusto
bizantino y del norte de Italia —ni Oton I ni Oton 111 pasaron

Cruz de altar hecha para la abadesa Matilde; principios
del siglo XI. Domschtzkammer, Essen.

mucho tiempo al norte de los Alpes— la influencia de tales
obras aumento en las esferas aristocraticas germanas. Fueron
creados dos talleres: uno, por Egberto, en Tréveris, y el otro,
por Matilde, nieta de Oton I, en Essen, donde fue abadesa
desde el ano 973 hasta su muerte en 1001. Una serie de tres
cruces de altar de oro, decoradas con piedras preciosas

y grandes esmaltes cloisonnés fueron obra del primero; pero
la pieza maestra mas importante fue el relicario de tres cuartos
de tamano natural de la Virgen y el Nino, que actualmente
esta en la catedral de Essen. Una chapa de oro, sujeta con
clavos al nucleo de madera de la figura sedente, ojos
esmaltados y un halo del Nino Jesus, encarzado con piedras
preciosas y decorado con filigrana, enriquecen esta
sorpredente imagen de culto. La figura de la Virgen, modelada
con sensibilidad, con fluidas formas anchas y planas que
se sobreponen cruzando su figura, guarda relacion con

los marfiles milaneses antes mecionados. Pero se observa
un matiz de inmadurez en la figura: el detalle no esta en total
armonia con la escultura, quiza debido a que se amplio la mas
usual escala de miniatura utilizada en los trabajos de orfebreria.
En Tréveris ain se conservan tres excelentes obras de
orfebreria de las encargadas por el arzobispo Egberto; todas
ellas se relacionan tecnicamente con las que fueron elaboradas
en Essen, especialmente por el uso de esmalte de una calidad
y precision asombrosas. Aunque la primera de las cruces
de altar de Essen se hizo especialmente para Matilde y para
su hermano Oton, duque de Baviera, después de 973, y antes
de la muerte de Oton en el 982, es seguro que el taller de Tréveris
no tuvo una gran actividad hasta después de que Egberto
se estableciera alli en el ano 985. De hecho, una pieza,
probablemente la mas antigua, el soporte o base del Relicario
de San Pedro (que se encuentra hoy en dia en la Limburger
Domschatz) tiene una inscripcion que la data en el ano 988.
Todo el cuerpo de este relicario esta cubierto en su longitud
total por una capa de oro decorada con bustos en relieve
(extremadamente danados en la actualidad) de diez papas
y diez arzobispos de Tréveris, mientras que la corona esta
enriquecida con pequenos esmaltes, en los que se ven los
simbolos de los evangelistas, cuatro bustos de santos

—el de San Pedro entre ellos— y los doce apostoles.

Una segunda obra, el principal encargo que se conserva,
es el Relicario de la Sandalia de San Andrés
(Domschatzkammer, Tréveris). La caja grande y rectangular,
que tambien se utilizo como altar portatil, es de unos 44
centimetros de largo, tiene un pie tridimensional, cubierto
de oro por la parte de arriba y decorado con una sandalia
de tiras engastada de gemas que imita la preciosa reliquia
que habia en el interior. A los lados y en ambos extremos
se encuentran montados cuatro esmaltes muy grandes

con simbolos de los evangelistas, mientras que una minuciosa
ornamentacion, consistente en dibujos repetitivos en oro
colado que resalta contra el cristal rojo adornado con tiras
de pequenas perlas, demuestra, tanto en estilo como en
técnica, una estrecha relacion con los trabajos de ofebreria
bizantinos. La tercera pieza es mas pequena, pero, si cabe,
de una precision mas sorpredente, que refleja un dominio
sin precedentes de la tecnica del esmaltado y que cubre todas
sus superficies: el Relicario del Clavo Santo de la Crucifixion
(Domschatzkammer, Tréveris).

El mismo taller o, por lo menos, uno de los maestros de éste
debio de ser el autor de las tapas de oro del libro encargado
por la emperatriz regente Teofana, entre el ano 983 y el
ano 991. En esta tapa se puede apreciar la imagen de la emperatriz
junto con su hijo Oton 111, asi como cierto nimero de santos,
todos ellos estrechamente relacionados con la Abadia de
Echternach, cerca de Tréveris. La placa central, de marfil,
con una crucifixion, se inserto en la tapa cuando se reutilizo
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Estatua del relicario de la Virgen y el Nino; lamina de oro
sobre madera: altura 74 ¢cm. Domschatzkammer, Essen.

para un nuevo manuscrito durante el reinado de Enrique III,
a mediados del siglo XI. Esta estrecha colaboracion entre
Egberto y Teofana no habria sido posible antes de la
reconciliacion de ambos en 985.

Otro encargo imperial, probablemente algo anterior, la [lamada
«Cruz de Lotario», de Aquisgran (Domschatzkammer), no se
puede atribuir con certeza a ninguno de estos dos notables

talleres, pero la forma de la cruz, engarzada con filigranas,

piedras preciosas y pequenas tiras de dibujos escalonados
en esmalte azul y blanco, la relacionan con series de Essen,
que puede que se inspirasen en esta cruz. En el reverso
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Oton 1l y Teofana coronados por Cristo; tabla de marfil; finales

del siglo X. Musee Cluny, Paris.

de la Cruz de Lotario, un soberbio grabado de Cristo sufriendo
en la Cruz manifiesta una vez mas la fuerte dependencia de los
modelos bizantinos existentes en los circulos aristocraticos.
LLa figura, en tamano natural, del crucifijo de madera
(Domschatzkammer, Colonia) que se cree fue encargo del
arzobispo Gero de Colonia (ob. 976) se ha comparado

a menudo con este grabado, pero en el Crucifijo de Gero
la imagen tiene mucha mas fuerza y es, quiza, la creacion
escultural mas influyente del periodo otoniano. En esta
escultura, Cristo esta suspendido de la cruz con los brazos
tensos, y la cabeza, austeramente modelada, se inclina sobre




el hombro derecho. El cuerpo, pendiente, se ladea primero
hacia un lado y después hacia el otro, y el pano, trazado con
lineas marcadas, contrasta fuertemente con la carne,
suavemente modelada, casi hinchada. Las delgadas piernas
dobladas no son ya capaces de soportar el gran peso del
cuerpo en tension. LLa dureza de esta concepcion fue de una
importancia considerable durante los siglos siguientes

y presagia muchas de las realizaciones esculturales romanicas
mas llenas de vigor. El creciente conocimiento de la escultura,
tanto en la escala de tallas de marfil en miniatura, como
en obras mayores para la dotacion de las iglesias, incluyendo
obras en bronce y en piedra, adquirio cada vez mas
importancia durante el siglo XI.

Tras el reinado de Oton Il, la linea de los emperadores
otonianos de la dinastia sajona concluyo, y Enrique Il
(1002-1024), duque de Baviera y nieto de Enrique, hermano
de Oton I, fue elegido por la nobleza germana. En caracter,
Enrique II fue muy distinto a sus antecesores. Estaba

mas a gusto en su nativa Sajonia que en Italia, gustaba

de la caza, fue un politico sagaz y practico apasionado por la ley
y el orden y celoso reformador de la Iglesia. fue famoso por
su piedad, que con el tiempo llevaria a su canonizacion
en 1146. LLas donaciones que hizo a la Iglesia fueron prodigas,
y los talleres reunidos a finales del siglo X, estimulados
por los contactos con la tradicion italica y bizantina, fueron
entonces y por primera vez utilizados al norte de los Alpes.
Aun permanecen, entre sus donaciones, los altares de oro
de Aquisgran y Basilea (actualmente en el Musee Cluny, Paris),
el gran pulpito de Aquisgran, el relicario de la Santa Cruz
de Bamberg (Reiche Kapelle, Munich), que fue su fundacion
preferida, y en donde se encuentran cuatro capas con escenas
bordadas con hilo de oro e incrustraciones en fondo purpura.
En los trabajos de orfebreria, como el altar de oro de Basilea,
y el pulpito de Aquisgran, el mismo tamano no tiene
precedentes. Las cinco grandiosas figuras de Basilea,
situadas bajo unos arcos y de la misma altura total que el altar,
son esculturas en altorrelieve, en la que se aprecia un porte
estatutario que no es frecuente, hasta finales del siglo XI,

en obras importantes en piedra; el grandioso pulpito parece ser
la ampliacion de una tapa de libro al asombroso tamano
de un metro de altura. Asi como en las tapas de los libros
se encargarzan piedras presiosas, el pulpito cuenta con
unos adornos en forma de cuenco hechos con agatas
semipreciosas montadas en el.

Sin embargo, la contribucion mas sobresaliente a esta nueva
conciencia de la escala monumental y del potencial escultural
en la dotacion de las iglesias fue hecha por el taller que creo
San Bernardo, obispo de Hildesheim (993-1022). A principios
de su episcopado, se hicieron en el taller algunas excelentes
obras, en pequena escala de plata fundida, entre ellas un par
de candelabros, un baculo hecho para el abad Erkanbald
de Fulda, que fue consagrado en el ano 996, y un pequeno
crucifijo y relicario de gran calidad artistica, que fue
elaborado para contener las reliquias de San Dionisio

y que fue adquirido pos San Bernardo en Paris en el ano 1006
(todo ello se conserva en la Hildesheimer Domschatz).
Despues de estos primeros experimentos en piezas fundidas
a la cera perdida, San Bernardo encargo dos obras mayores:
una columna hueca de bronce fundido, de casi 4 metros
de altura, que en tiempos fue el soporte de un crucifijo,

y un par de puertas de bronce de casi 5 metros de altura para
su fundacion de la Abadia de San Miguel, en el ano 1015.
Con estas obras, los escultores dieron sus primeros pasos
hacia un nuevo arte monumental, sin el cual apenas habrian
sido posibles los logros alcanzados en la escultura
arquitectonica a finales del siglo XI y principios del XII.

Para mavor informacion:

J. Beckvith: Early Medieval Arr, Londres (1964). K. J. Conant: Carolingian
and Romanesque Architecture: 800-1200, Harmondsworth (1978).

C. R. Dodwell: Painting in Europe: 800-1200, Harmondsworth (1971).

C. R. Dodwell y D. H. Turner: Reinchenau Reconsidered, Londres (1965).
H. Jantzen: Ottonische Kunst, Munich (1946). E. Kitzinger: Early Medieval Ar
in the British Museum, Londres (1969). P. Lasko: Ars Sacra: 800-1200,
Harmondsworth (1973).

629



EL. CODICE DE EGBERTO

El Codice de Egberto, en

la Stadtbibliothek de Tréveris, es

un leccionario de los evangelios,

un libro para el culto con extractos
del Nuevo Testamento ordenados

de acuerdo con el ano liturgico.

y fue escrito y esplendorosamente
ilustrado hacia el ano 980 para Egberto,
arzobispo de Treveris desde 977
hasta su muerte,en 993.

En el folio inicial se encuentran

las paginas de dedicatoria.

A la derecha, el arzobispo se halla
entronizado, y el manuscrito le es
entregado por dos pequenas imagenes
de monjes, llamados en la inscripcion
Keraldo y Heriberto «Augienses»,
probablemente el amanuense

y el ifluminador. En la pagina de
enfrente hay un verso de dedicatoria.
Hay mucha polemica en torno

a este libro.

L.o que, sin embargo, resulta cierto es
que no solo se encuentra entre los
mejores manuscritos ilustrados

que subsisten del alto Medievo, sino
que también el mismo Codice de
Egberto vy el antiguo modelo en que
éste se basa tuvieron una enorme

influencia en una serie de manuscritos

elaborados para la corte en tiempos
de los emperadores Oton 111 (996-1002),
Enrique II (1002-1024) y quizas incluso
Oton I (973-983).

El primer libro relacionado es

el Evangehario del Tesoro de
Aquisgran (Domschatzkammer,
Aquisgran) que pudiera haber sido
elaborado ya en c. 980

para Oton Il o, posiblemente,para
Oton III a finales del siglo X. Si se
comparan las crucifixiones de ambos
codices —la forma poco usual

en que son crucificados los dos
ladrones y los soldados que se juegan
a los dados la tunica de Cristo

en el Codice de Egberto, que reflejan
las cuatro pequenas figuras que aparecen
en el Evangeliario de Aquisgran—,

se ve que han sido tomadas de

un modelo similar. Lo mismo se puede
decir de las escenas de la Crucifixion
que aparecen en el Evangeliario de
Oton III (c. 1000) y en el Leccionario
de Enrique II, que puede datarse entre
los 1002 y 1014 (ambos en la
Stadtbibliothek, Munich),donde se
pueden observar similitudes en cada
caso. Tomese, por ejemplo, la figura de
Estefaton con una lanza, a la derecha
de la cruz: parece ser la misma figura
del Evangeliario de Aquisgran,
mientras que las dos imagenes de los
soldados jugando a los dados parecen
reflejar un conocimiento del Codice
de Egberto mas que del libro de
Aquisgran. También el fino

borde del Evangeliario de Oton 111
resulta una copia exacta

de los bordes del Codice de Egberto.
No hay duda de que los iluminadores
de los dos ultimos libros conocian tanto
el primero como el prototipo original
usado para el Codice de Egberto.

Oton 11 recibiendo El verso de

el tributo de las dedicatoria del
cuatro provincias
del Imperio. folio 2r: ¢. 980.
Hoja del Codice de Staatsbibliothek.
Egberto por la que Tréveris.

el Maestro de

Gregorio fue

asi llamado: c. 983,

Codice de Egberto.
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[.a Crucifixion en
el Evangeliario del
Tesoro de Aquis-
gran: c¢. 980 o c.
1000. Domschatz-
kammer, Aquis-
gran.

[La Anunciacion:
una itluminacion
del Codice de
Egberto realizada
por el Maestro de
Gregorio.

T} Ol A |
-

!

[.La Crucifixion en [.a Crucifixion en
el Leccionario de el Codice de
Enrique II; Egberto; ano 980.
1002-1014. Staatsbibliothek.,
Munich. Tréveris.

[Las iluminaciones mas antiguas del
Codice de Egberto, como la de la
Anunciacion en el folio 9V, han sido
atribuidas a un artista llamado
«Maestro de Gregorio» por una
magnifica hoja que estuvo en un
manuscrito que contenia las cartas de
San Gregorio, y datado en 983

(ahora en el Musee Conde, Chantilly).
Esta iluminacion nos muestra a Oton Il
sentado en su trono, con el mismo
borde y sobre el mismo fondo
suavemente pintado con una figura
delicadamente modelada, que pertenece
claramente al ultimo periodo

de la antiguedad.
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LA COLUMNA DE SAN BERNARDO

[La fundicion de bronce en gran escala
fue la obra mayor del patronazgo

de arte del obispo Bernardo de
Hildesheim. Fue elegido en el ano 993
despues de haber pasado seis anos
en la corte imperial germana, en donde
fue tutor del hijo de la emperatriz
Teofana, que mas tarde seria

el emperador Oton III. La mayoria
de estos anos los paso en Italia,

y la evidente inspiracion para

la columna de Bernardo fue la columna
triunfal erigida por Trajano en Roma
en el ano 113, columna que fue

la mas famosa de todas y que Bernardo
conocio con seguridad.

As1t como la columna de Trajano

nos relata la historia de las guerras
de la Dacia, ascendiendo en espiral

y acabando con el climax de la muerte
de Decebalo bajo las murallas

de su capital, Bernardo despliega

la historia del ministerio de Cristo
desde el Bautismo en el rio Jordan,
plasmada en la parte inferior, hasta
la entrada en Jerusalén, en la parte
superior. La historia alcanzaba

su climax en el crucifijo montado

en la columna, que fue destruido en
1544, La columna, de una sola pieza
hueca, fundida mediante el método
de cera perdida, es de casi 4 metros
de altura, esta colocada junto a dos
puertas de bronce de 4,5 metros,
decoradas con 16 escenas del Antiguo
y Nuevo Testamento. Es uno

de los mayores logros técnicos

de la Alta Edad Media. Una inscripcion
en las puertas nos cuenta que el obispo
Bernardo las habia fundido para

su propia fundacion, la iglesia de
San Miguel de Hildesheim, en 1015,
y que el obispo Godehardo

de Hildesheim las hizo instalar

en la catedral después de morir
Bernardo en 1022.

LLa columna, sin lugar a dudas,

fue también construida para la iglesia
de San Miguel, en el mismo taller

y en la misma época. LLa mayoria

de los eruditos la han considerado
un trabajo mas maduro, técnicamente
mas dificil de fundir, y de fecha
posterior, que las puertas; incluso ha
habido quien ha sugerido que fue
construida después de la muerte de
Bernardo, hacia mediados del siglo XI.
En contra de esto, la columna es,

Cristo curando al
clego, escena de
un marfil de la

Cristo curando al
clego, escena de la
Columna de

Bernardo. Escuela de Metz;

Catedral de ¢. 870. Universita-

Hildesheim. tsbibliothek.
Wirzburg.

en conjunto, un trabajo peor acabado
que aquellas, tanto en el modelado
original como en el cincelado realizado
después de la fundicion, y esta mucho
mas relacionada en su iconografia

y estilo con las anteriores tradiciones
carolingias de la escuela de Metz.

No es sorprendente que los
especialistas hayan querido ver un
trabajo mas maduro y, por lo tanto,
posterior en la columna. El tan firme
tratamiento del relieve, la superficie,
energica y sin medias tintas, junto con
el sentido de masa y peso alcanzado en
las composiciones con figuras, son
cualidades que sentaron bases de
muchos hallazgos que serian

El encuentro de
Adan y Eva; friso
de las puertas de
bronce del obispo
Bernardo. Catedral
de Hildesheim.

San Juan. detalle
de la Columna de
Bernardo.




explotados solamente en el periodo
romanico, y quizas, especialmente, en
la talla arquitectonica de piedra, mas
que en las refinadas artes de la
metalurgia y tallado del marfil.

Es probable que la Columna de
Bernardo fuera un trabajo anterior,
proyectado a principios del siglo XI,
y que el taller, contando con un

maestro mas creativo y de mas talento,

desarrollara el estilo, mas original
y avanzado de las puertas, una vez
realizada la columna.

Columna de
Bernardo: el
capitel fue vaciado
en 1871, pero a
imitacion del
original.

L.as puertas de
la 1glesia de
San Miguel;
Hildesheim.




XXXI
ARTE ROMANICO

l.a Asuncion: vitral de la catedral de L.e Mans: c¢. 1145.
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L. arte romanico surgio durante el siglo XI, dando
paso al protogotico o gotico. Ningln pais en
particular, ni tampoco ninguna region especifica.,
«invento» el arte romanico. El proceso de su

creacion fue paulatino y ocurrio de forma casi simultanea en

Italia, Francia, Alemania y Espana. La existencia de una
mayor estabilidad politica, el desarrollo y crecimiento
economico y la reforma de las instituciones religiosas fueron
creando condiciones mas favorables para la renovacion

de la actividad artistica en el periodo precedente, cuando
la vida civilizada europea estuvo amenazada de extincion.
Este renacimiento echo raiz primero en Alemania (véase Arte
Otoniano), que extendia su dominio sobre grandes zonas de
[talia. La decadencia de la Iglesia Catélica se vio detenida
por el renacer de la vida y la disciplina monasticas,
encabezado por los monjes de la Abadia de Cluny,

en la Borgona, quienes estuvieron al frente de una amplia red
de monasterios dependientes, en toda Europa occidental,
y también por la actividad reformadora del Papado. Al
principio, los intereses del Sacro Imperio Romano-Germanico
y los del Papado eran complementarios y sus relaciones
mutuas armoniosas. Pero antes de mucho tiempo, los
emperadores y los gobernantes seculares de otros paises
europeos no se avinieron a aceptar la lealtad divina de su
clero dividido, controlado desde Roma, y surgieron amargos
conflictos que habrian de debilitar el Imperio.

El triunfante Papado fue extendiendo su influencia por los
paises escandinavos, recién convertidos, asi como sobre
Polonia y Hungria. Alli donde Roma establecia su influencia,
y dondequiera que se fundaban ordenes monasticas, el arte
romanico hacia su aparicion. La Cristiandad occidental.,
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Secion transversal de la Abadia de Cluny, mirando hacia el abside
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dirigida por papas enérgicos, florecientes monasterios y
gobernantes piadosos, entro en un periodo de expansion. Las
Cruzadas y la reconquista de Tierra Santa y de Sicilia, asi
como la parcial reconquista de Espana de manos de los
moros, comenzaron en el siglo XI y abrieron nuevos territorios
en los que el arte romanico pudo florecer. El hecho de que
Alemania despuntara como una potencia politica de primer
orden se vio seguido por el renacer de un fuerte poder
centralizador en Francia, aun cuando, durante la mayor parte
del siglo XII, Francia estuvo todavia dividida en unidades
politicas semiindependientes. El reino normando en
Inglaterra, tras la victoria obtenida en 1066 por Guillermo el
Conquistador en Hastings, puso a las Islas Britanicas en
estrecho contacto con el resto de Europa, e introdujo

en ellas el arte romanico, principalmente a traves

de Normadia. aun cuando no de manera exclusiva.

Se suele repetir con frecuencia que el arte romanico fue
predominantemente monastico, pero esto es solo una verdad
a medias. El renacimiento de la vida civilizada en los paises
de la Europa occidental se debio principalmente a las
comunidades monasticas que fueron surgiendo tras

un periodo de corrupcion y decadencia. En la primera
etapa de este proceso, Cluny y sus dependencias
desempenaron un papel decisivo. La orden benedictina
fue la comunidad mas numerosa, y su influencia fue
poderosa. Por aquellas fechas nacieron muchas comunidades
religiosas nuevas, como, por ejemplo, los cartujos,

lo premonstratenses y los cistercienses. Estos ultimos
vinieron a asumir un papel preponderante durante el tiempo
en que duro la direccion de su abad San Bernardo (ob. 1153)
y ejercieron una profunda influencia en el arte del siglo XII,
asi como en el nacimiento de la arquitectura gotica.

[Las ordenes monasticas no solo fueron los centros de

un renacimiento religioso, sino también de un renacimiento
del saber, de las letras y de las artes. Pero, en el siglo XII,
su direccion en la esfera de la vida intelectual habia pasado
a las escuelas y las universidades, y el florecimiento

de la vida intelectual que siguido a continuacion

ha sido denominado. con entera propiedad, Renacimiento
del siglo XII.

El arte romanico fue una parte integrante de este resurgir,
pero nuestro conocimiento del arte de este periodo es muy
imperfecto. Descansa en la superviviencia accidental de
edificios y obras de arte, que son solo una pequena parte de
los que hubo en un tiempo. Esto resulta particularmente
cierto en el caso de Inglaterra, en donde la destruccion
deliberada de buena parte de las iglesias monacales, asi como
de una ingente cantidad de arte sacro figurativo durante

la Reforma, fue seguida por las posteriores destrucciones
de los puritanos.

El término «Arte romanico», en frances, «I’art roman», en
italiano, «arte romanico», en aleman, «romanische Kunst»,
v en inglés, «<Romanesque art» es, en realidad, una invencion
relativamente moderna, dirigida a indicar un estilo derivado
del arte romano, pero distinto de €l. El término ingles

de «Norman» (normando), utilizado con frecuencia como
sinonimo de romanico, debe ser evitado, puesto que no todo
el arte romanico en Inglaterra tuvo inspiracion normanda,
ni se debio a un patronazgo normando. Los origenes romanos
del arte romanico son innegables, pero también hubo otros.
como, por ejemplo, el paleocristiano, el bizantino,

el carolingio, el otoniano e incluso el islamico. Mas aun:
cada pais o region mezclo el arte romanico con el arte
local de épocas anteriores, tanto si estas fueron cristianas
como si fueron paganas, como, por ejemplo, en Noruega,
en donde el estilo romanico absorbio muchos elementos
propios del arte vikingo. Debido a esta diversidad de fuentes,

[.a iglesia de peregrinacion de Sainte Foy, en Conques:
mediados del siglo XII.

el arte romanico difiere en gran medida de un pais a otros.
e incluso de una region determinada a otra distinta.

No obstante, hay ciertas tendencias comunes en todo el arte
romanico, que justifican plenamente el uso del termino
«estilo romanico».

Arquitectura.—EI| primer resultado de unas condiciones mas
serenas y asentadas en Europa Occidental durante el siglo
XI, fue un gran perfeccionamiento de las técnicas

de construccion, asi como en el trazado de las iglesias,
que tenia que tener en cuenta la liturgia, mas rica y completa
que se iba desarrollando, en particular dentro de la orden
cluniacense. Durante el siglo X, la piedra empleada para
la construccion fue en gran parte cascote en bruto. En el siglo
XI, la piedra de silleria, cuidadosamente labrada, vino a ser
casi la norma general en la construccion. En algunas
regiones se preferia el ladrillo, como, por ejemplo, en
Sahagun, Espana, centro desde el cual se extendio
ampliamente la moda de la construccion en ladrillo, que con
el tiempo llego, por el sur, hasta Toledo. Esta técnica

fue popularizada por los constructores arabes asentados entre
las poblaciones cristianas del norte de Espana.

Una de las mayores preocupaciones de los canteros y
albaniles del periodo romanico fue reducir el riesgo de
incendio. Las cronicas medievales estan repletas de
narraciones de incendios que destruyen o danan iglesias.
Estas iglesias estaban iluminadas por candiles, habia una
considerable cantidad de mobiliario y otros objetos de
madera. Se empleaban tejidos para cortinajes y colgaduras, y
los techos solian ser de vigas, por lo que el rnesgo de
incendio era siempre muy elevado. La necesidad de
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reemplazar los techos de madera por bovedas de piedra
recibio, pues, la primacia. Se llevaron a cabo, en distintas
regiones, experimentos que fueron especialmente activos y
provechosos en los paises mediterraneos, donde los edificios
romanos ofrecian inspiracion y modelo. El abovedado de
espaclos estrechos no presentaba mayor dificultad: por

lo tanto, absides y naves laterales fueron los primeros en
quedar abovedados. Pero, poco a poco, se llego también
a dominar el abovedado de las naves principales. También
comenzo entonces a utilizarse la capula.

[.os primeros experimentos en abovedado se llevaron a cabo
en un grupo de iglesias a las que se ha aplicado el nombre de
«romanico primitivo». Las iglesias mas antiguas fueron
construidas en Lombardia, ya a finales del siglo IX, pero el
mayor numero de edificaciones que pertenecen a este grupo
data de la primera mitad del siglo XI. El estilo de estos
edificios caracteristicos se extendio desde Lombardia,

a lo largo de la costa mediterranea, hasta alcanzar,

en el Oeste, Cataluna, y a través de Italia septentrional hasta
Dalmacia, y, por el Norte, hasta Suiza, y, a lo largo de
los rios Rodano y Rin, hasta llegar a los Paises Bajos.
Ademas de las caracteristicas decorativas externas,

que consisten en pilastras e hileras de ménsulas, en forma
de pequenas arcadas bajo los aleros (los llamados «arcos
lombardos»), estas iglesias son sobre todo notables por
sus bovedas, que, o bien pertenecen al tipo de canon sencillo,
de medio punto o de canon seguido (en forma de tinel),
o bien son de boveda de arista, forma bien conocida por
los romanos, que viene a ser el resultado de la interseccion
de dos bovedas en angulo recto. LLa boveda de canon tenia
seccion apuntada en algunas regiones (como, por ejemplo, en
Borgona y en Provenza), de modo que la presion que ejercia
su peso no hiciera que las paredes que la sustentaban
recibieran un empuje hacia afuera. La boveda de arista tenia
la ventaja de dirigir el esfuerzo hacia las cuatro esquinas,
donde se podia sustentar adecuadamente en pesados pilares.
Un gran paso adelante fue la invencion de la boveda

de nervadura, version mejorada de la boveda de arista, con
dos arcos situados en las intersecciones de las paredes.
Merced a este método, la mamposteria entre estos arcos, que
ya no venian a ejercer ninguna funcion estructural, se reducia
en peso, de suerte que se podian cubrir con bovedas espacios
mucho mas extensos. Las bovedas de nervadura habrian de
revolucionar la arquitectura medieval y conducir al desarrollo
del estilo gotico.

LLas grandes iglesias romanicas siguieron en su trazado las
formas tradicionales de la basilica, con sus naves centrales,
sus naves laterales, sus transeptos, sus coros y sus trascoros
absidales. Pero diferian de las basilicas paleocristianas en
muchos aspectos, particularmente en el tratamiento dado a
sus dos extremos, es decir, los coros y las fachadas. La
compleja liturgia que se habia venido desarrollando a lo largo
de los anos, sobre todo durante el renacimiento monastico
del siglo XI, requeria grandes coros y numerosas capillas.
Junto a este desarrollo, se produjo un crecimiento del culto
de las reliquias, expuestas en sagrarios construidos con
materiales preciosos y colocados en el coro, y no, como en
épocas pasadas, en una oscura cripta subterranea. La
reaccion de los arquitectos ante los problemas espaciales
causados por estos cambios en la practica religiosa fue
disenar dos tipos fundamentales de coros. Ambos eran lo
suficientemente espaciosos para permitir que un gran numero
de monjes, o de miembros del clero secular, participara en los
oficios y las ceremonias religiosas, asi como que grandes
multitudes de fieles tuvieran acceso a los santuarios y
tomaran parte en las procesiones y otros ritos. Uno de estos
tipos tenia absides escalonados en el coro y los transeptos, y
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Elevacion de la nave principal de la catedral de Durham:1093-1130.

el otro tipo poseia un deambulatorio, esto es, una galeria que
rodeaba el abside (la girola), de la que nacian las capillas en
forma radial. Amplias criptas se construian a menudo debajo
de estos coros, como lugares de enterramiento y como
espacio adicional para la celebracion de oficios.

[Las fachadas romanicas difieren de las primitivas iglesias
cristianas tanto como los coros, y en este caso, la influencia
de las edificaciones carolingias y otonianas fue decisiva. La
obra occidental (Westerwerk), que contaba, por regla general,
con dos torres gemelas, fue adoptada por muchas iglesias
importantes, particularmente en Alemania, Francia

e Inglaterra. Esta tradicion continud vigente durante

el periodo gotico. Sin embargo, en Italia, las torres eran
con frecuencia estructuras separadas y las fachadas eran
por lo general «seccionales»: consistian en una pared

que repetia la forma del interior. En otros casos, como 4
en la iglesia de San Miguel de Pavia, las fachadas se
prolongaban, extendiendose por encima del techo, como si
quisieran producir la sensacion de que el edificio que habia
detras era mas grande de lo que en realidad era. Estas
fachadas-pantalla se hicieron particularmente populares

en Francia occidental y en Inglaterra. En este ultimo reino, la
tradicion continuod hasta bastante avanzado el periodo gotico,
produciendo fachadas-pantalla gigantescas, como, por
ejemplo, la de Wells.
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Cualquiera que fuera el tipo de fachada utihzado por los
constructores romanicos, siempre estaba dividida en
pequenas unidades o sectores, mediante nervaduras,
contrafuertes y otros procedimientos. Algunas caracteristicas
quedaban realzadas gracias a molduras y esculturas. En
particular los portales estaban ricamente adornados. Esta
division en unidades se aplicaba también a los interiores.
Todo consta de unidades. LLa nave y el transepto, asi como
las naves laterales, el coro, todos ellos se componian de bien
definidos vanos, cada uno separado del vecino mediante
pilares o columnas, con fustes aplicados a los muros o con
columnillas. Esta division llegaba hasta las bovedas mediante
arcos transversales, que, a la vez que reforzaban las
primeras, ofrecian la division habitual. Incluso en aquellos
casos en los que las bovedas de canon no tenian arcos
transversales, la division por vanos se conseguia mediante
una decoracion pictorica. Dentro de cada espacio, la alzada
también se subdividia en arco principal, tribuna y triforio.
Por lo tanto, todo el edificio consistia en una suma de todas
sus partes ritmicas, cuyas proporciones estan determinadas
por relaciones matematicas sencillas. La experiencia

y el estudio de las antiguas estructuras, especialmente

las romanas, fue fundamental en la creacion de esta clase
de arquitectura, y los constructores transmitieron su arte
de generacion en generacion, y cada una de ellas intento
mejorar las obras anteriores. A pesar de sus caracteristicas
comunes, los edificios romanicos varian mucho segun

el pais o la region a que pertenezcan, aun cuando algunos
tipos de iglesias estrechamente emparentados se encuentran

Romanico aleman: la fachada de poniente de la iglesia abacial
de Maria Laach, 1093-1230.

muy apartados. Las llamadas iglesias de peregrinacion
pertenecen a este ultimo grupo, y entre ellas

las mas conocidas son la de Sainte Foy, en Conques,

la de Saint Sernin, en Toulouse, y la catedral de Santiago
de Compostela.

[.as peregrinaciones, que comenzaron durante el primitivo
periodo cristiano por el deseo de las personas piadosas de
visitar y rezar en lugares relacionados con la vida de
Jesucristo, los apostoles y otros santos, fueron
evolucionando durante el periodo romanico, hasta
convertirse en un movimiento bien organizado de masas
compuestas por miles de peregrinos, que cruzaban toda
Europa y el Oriente Proximo en todas direcciones, y se
dctenian en numerosos santuarios famosos para rezar. Los
lugares mas célebres de peregrinacion fueron, como es
natural, los que se encontraban en Tierra Santa y en Roma,
pero, durante el siglo XI, el santuario de Santiago el Mayor,
emplazado en Santiago de Compostela, en la region
noroccidental de Espana, adquirio una fama casi igual.
Santiago era el Santo Patrono de la Reconquista espanola, la
guerra santa llevada a cabo para liberar a Espana del dominio
arabe, y las peregrinaciones a su famosa tumba estuvieron,
por lo menos en parte, inspiradas por el piadoso celo de verse
asociado con esta lucha. A lo largo de las rutas que
conducian hasta Santiago, los trovadores promovian este
espiritu con el recitado de sus poemas épicos, de los cuales la
Cancion de Rolando estaba inspirada en la guerra emprendida
por el emperador Carlomagno contra los moros. Siguiendo
estas rutas —el Camino de Santiago—, se erigieron
hospederias especiales, se mejoraron las vias, se repararon
los puentes, pero, sobre todo, fueron surgiendo iglesias
capaces de albergar a grandes numeros de peregrinos a lo
largo de los caminos principales utilizados por éstos.

[as iglesias objeto de peregrinaciones son todas del tipo con
deambulatorio y espacio suficiente para poder circular. Todas
ellas emplearon profusamente la escultura. Uno de los
principales hitos de la arquitectura romanica fue la
reconstruccion de la Abadia de Cluny, que comenzo en el
ano 1088. Hasta la reconstruccion de la Basilica de San Pedro
de Roma en el siglo XVI, ésta fue la mayor iglesia de la
Cristiandad. Para que pudiera ofrecer espacio suficiente a los
monjes residentes y a los visitantes, y a las vastas
congregaciones atraidas hasta Cluny por su fama, la iglesia
fue construida con dos transeptos, cada uno de ellos con
sus respectivas capillas absidales y cada uno con una torre
sobre el crucero. Ademas, habia otra torre sobre cada uno
de los brazos del transepto occidental. Delante de la fachada
habia un nartex flanqueado por dos torres gemelas.

Esta impresionante edificacion debié de ser un espectaculo
inolvidable, pero todo cuanto resta hoy es el brazo

del transepto sudoccidental; el resto fue destruido durante
la Revolucion Francesa.

Algunas de las caracteristicas de Cluny —la boveda de canon
apuntada, las pilastras y los arcos apuntados de las arcadas—
fueron imitadas por doquier. El trazado con doble transepto
solo encontréo un imitador, la iglesia prioral cluniacense de
Lewes, en Inglaterra. Pero, en conjunto, Cluny era
demasiado amplio para inspirar imitaciones muy exactas.
[La mayor parte de las iglesias cluniacenses siguieron

en su trazado el ejemplo de otras de sus propias

regiones, en vez de seguir el importante modelo de la iglesia
matriz de Borgona.

[Las escuelas regionales de arquitectura romanica se
diferencian mas en los paises que carecieron de un fuerte
poder politico central, como Francia e Italia. En Inglaterra, el
fuerte régimen monarquico, impuesto por la conquista
militar, utilizo los monasterios, ocupados por monjes




normandos, como uno de los medios para mantener al pais
bajo control. Los monjes normandos importaron a Inglaterra
la arquitectura romanica de la clase mas avanzada, ya que, en
el siglo XI, Normandia fue testigo de un desarrollo en el
campo de la arquitectura que figuro entre los mas
progresistas de Europa. Las iglesias abaciales de Bernay y
de Jumieges son los ejemplos mas antiguos que subsisten de
aquellas grandes y macizas edificaciones. LLas dos abadias
de Caen —una de monjes, la de St. Etienne, y la otra para las
monjas, La Trinitée— fueron fundadas por Guillermo el
Conquistador y su esposa. Estas, y todo un rosario de otras
grandes iglesias, sentaron la pauta para el futuro desarrollo de
la arquitectirra anglo-normanda en Inglaterra. Con los
grandes recursos economicos disponibles en su nuevo pais,
los normandos construyeron a una escala mucho mayor que
en su propio ducado. Por ejemplo, la catedral de Norwich
tiene no menos de catorce vanos interiores. Como ocurria en
Normandia, las iglesias anglo-normandas eran del tipo de tres
absides o un deambulatorio, y en alzada, solian ser de tres
pisos: la arcada principal, las tribunas y el triforio con un
pasadizo practicado a traves de la pared para poder circular
por ¢l al nivel de los ventanales, dispositivo arquitectonico
muy util para reducir el peso de la pared y para la
conservacion y mantenimiento del edificio. Jumieges, St.
Etienne y La Trinite de Caen, asi como muchas otras iglesias
normandas, son notables por sus fachadas de dos torres,
trazado arquitectonico que se siguio empleando con
frecuencia en Inglaterra, aun cuando, en las iglesias del
ultimo periodo romanico, las fachadas apantalladas se
hicieron populares.

El edificio mas famoso de todos los anglo-normandos es
la catedral de Durham (1093-c. 1130), que, en muchas de sus
caracteristicas, seguia el trazado de anteriores modelos
normandos (como Jumieges, por ejemplo, tenia un sistema
alterno de apoyos con pilastras cilindricas y compuestas),
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LLa catedral de Pisa, comenzada en 1063, ampliada en 1150-1160.
[.a torre inclinada se inicio en 1174 y se termino en 1372.

pero introdujo la boveda de nervaduras, gue no habia sido
utilizada nunca en tales dimensiones. Este tipo de abovedado
se experimentdo mas en Normandia, y de alli paso a la
Ile-de-France (el feudo real en torno a Paris), en donde echo
los cimientos de la arquitectura gotica.

Con la excepcion de un grupo de edificios del oeste de
Inglaterra (Gloucester, Tewkesbury, Pershore),
caracterizados por las altas y recias columnas, y alzadas de
cuatro pisos, que pueden considerarse como una escuela
arquitectonica local, las iglesias romanicas inglesas no forman
tipos regionales como en Francia o en Italia. La escuela
regional mas diferenciada del romanico francés, aparte

de Normandia, es el grupo de iglesias cupula de Aquitania,
probablemente resultado de influencias recibidas de Chipre.
[Las iglesias i1talianas varian mucho en su tipo. La escuela
lombarda evoluciono a partir del «romanico primitivo»

y con frecuencia utilizo galerias exteriores y esculturas
decorativas caracteristicas. Ejercio gran influencia en toda
Europa, desde el occidente de Francia hasta Hungria y
Polonia. La iglesia metropolitana de Escandinavia, la catedral
de Lund, es un edificio puramente lombardo.

El romanico de Toscana, con la catedral de Pisa, su torre
inclinada y su baptisterio, como ejemplos mas famosos,

se basa, en gran parte, para la consecucion de efectos, en
la utilizacion de marmoles de distintos colores y en

las galerias exteriores. Buena parte de los detalles son

de origen clasico, imitados de modelos romanos. Venecia
y el litoral adrnatico se vieron muy influidos por el arte
bizantino. En el reino normando de Sicilia, asi como

en la Italia meridional, hubo una mezcla de distintas culturas,
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con el aporte de bastantes elementos procedentes del arte
islamico, particularmente en la profusa decoracion

de los edificios. También en Espana la influencia arabe afecto
a los edificios de estilo romanico.

Quiza la arquitectura mas diferenciada fue la romanica de
Alemania, que surgio poco a poce a partir del estilo otoniano.
Aun cuando se utilizaron con bastante frecuencia las galerias
exteriores lombardas, el caracter de las iglesias romanicas
alemanas es completamente «no italiano». En su trazado, fue
frecuente el uso de terminaciones absidales en los extremos
oriental v occidental de los edificios, y también lo fue

la construccion de numerosas torres, no solo en el lado
de poniente, sino también sobre los transeptos, 0
flanqueando el coro. Particularmente impresionantes
resultaron las catedrales imperiales de Espita (con bovedas
de arista sobre la nave principal, construida antes de 1100),
la de Maguncia y la de Worms.

Desde los primeros tiempos del cristianismo, ciertas
estructuras estaban construidas de acuerdo con planos de
traza circular o poligonal, como por ejemplo mausoleos y
baptisterios. Uno de los edificios mas venerados de la
Cristiandad era el Santo Sepulcro de Jerusalén, que se
convirtio en modelo de un sinfin de imitaciones a lo largo de
los siglos. Durante el periodo romanico, se erigieron muchas
estructuras similares (pocas que se parezcan realmente al
Santo Sepulcro), y muchas de ellas estuvieron relacionadas
con los edificios de las ordenes militares establecidas durante
las Cruzadas por los reinos cristianos para la defensa de los
Santos Lugares y la proteccion de los peregrinos. Estas

El torreon del castillo de Hedingham, ejemplo de estructura
fortificada normanda. Condado de Essex, Inglaterra, 1130-1152.
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ordenes. como las de los Caballeros Templarios y
Hospitalarios, tuvieron muchas ramas florecientes en
Occidente, v sus iglesias estan invariablemente disenadas de
acuerdo con un trazado de planta circular.

Los edificios cistercienses ocupan un importante lugar

en la historia arquitectonica del periodo romanico. Creados
como reaccion frente al modo mundano de vida de los
cluniacenses y los benedictinos, los cistercienses aspiraban
a llevar una vida austera en aislamiento, lejos de ciudades
e incluso aldeas. Sus monasterios habian de ser
autosuficientes en todo lo que requirieran el cuerpo y el alma.
Sus iglesias eran de traza sencilla, de forma rectangular,
sin torres ni esculturas o pinturas. Su belleza estriba

en su sencillez, asi como en su fina labor artesana. La orden
nacio en Borgona, vy a pesar de la gran animosidad que hubo
entre los cistercienses y los cluniacenses, los constructores
de la primera orden adoptaron el tipo del arco apuntado
de Cluny. El naciente estilo arquitectonico gotico era muy
de su gusto, debido a sus sencillas y logicas cualidades
estructurales. La prodigiosa expansion y el éxito alcanzados
por los cistercienses a través de toda Europa, ayudaron

a la difusion del estilo gotico primitivo que ellos adoptaron.
Por desgracia, muchos monasterios cistercienses primitivos
de Borgona han desaparecido por completo, pero aun queda
la abadia de Fontenay como ejemplo del tipo de iglesia

de la Orden del Cister, con sus edificios monasticos, sus
talleres y sus edificaciones agrarias.

De los edificios romanicos de caracter civil quedan muchas
casas y estructuras publicas, por lo general en condiciones
muy alteradas. Aun existen algunos edificios monasticos,
asi como casas capitulares, dormitorios e incluso cocinas.
[.a cocina romanica mas espectacular que existe se encuentra
en la Abadia de Fontevrault, construida con gran atencion
al uso decorativo de la piedra labrada. En estos monasterios,
la estructura mas hermosa después de la iglesia era, de
manera invariable, el claustro, el lugar en donde los monjes
leian. conservaban sus libros y llevaban a cabo muchas
de las tareas que tenian asignadas. Los claustros de la Abadia
de Silos, en Burgos, y de la Abadia de Moissac,

en Languedoc, se encuentran entre las edificaciones mas
espectaculares de este tipo (ambas c. 1100).

[.os castillos de este periodo son mas bien trabajos utilitarios
mas que obras de arte, pero con frecuencia, en su

maciza solidez y situacion pintoresca, resultan ser una
vision memorable.

Algunos de los castillos mas inventivos fueron

erigidos por los normandos, tanto en su ducado como

en Inglaterra. A ellos se les atribuye la invencion del torreon,
estructura erigida dentro de los muros defensivos y

de los fosos. Los mayores adelantos en materia de diseno
de castillos fueron hechos por los cruzados, quienes,

bajo la influencia bizantina, introdujeron las murallas-cortina,
anadiendo bastiones defensivos a intervalos frecuentes.

El primer edificio gotico, el coro de la Abadia de Saint Denis
(construido entre 1140 y 1144), inicido un nuevo desarrollo
en la arquitectura europea, confinada en un principio

en la ile-de-France y las zonas aledanas. En muchos parajes
de Francia y en el resto de Europa, el estilo de edificacion
romanico continuo utilizandose hasta fines del siglo XII,

e incluso en fechas posteriores. En contraste con la severidad
de la primera etapa, esta ultima fase se caracterizo por

la complejidad de formas y la abundancia de ornamentacion
escultorica. Este romanico «barroco» perdio la fuerza

y la inventiva de las obras anteriores. Fue el canto del cisne
de un estilo que, durante la culminacion de su historia,
produjo edificios que todavia pueden situarse entre

los mayores logros de la cultura humana.
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LLa pintura y los vitrales.—L os interiores de las iglesias
romanicas estaban, casi sin excepcion, cubiertos de yeso y
pintados después. Muchas de estas iglesias se limpiaron,
quitandoseles las pinturas en el siglo XIX, ya que entonces se
creia que la bella piedra de silleria labrada estaba
originalmente sin revocar. En realidad se puede demostrar
que, en algunos casos, las paredes estaban revocadas y
pintadas imitando los bloques de piedra de canteria, como si
la idea misma de una superficie sin pintar desagradara a los
hombres medievales. LLos interiores romanicos, con sus
grandes lienzos de pared y sus ventanas relativamente
pequenas, ofrecian mucho mayores oportunidades para los
pintores que, por ejemplo, los interiores goticos, en los que
los muros se reducian a un minimo absoluto, y grandes
ventanales venian a reemplazarlos. Esto explica el
florecimiento de la «pintura» de vitrales del periodo gotico y
su cometido, mas bien modesto, durante los siglos XI y XII.
[La tecnica mas duradera de recubrimiento de muros con
decoracion fue, con mucha diferencia, el mosaico. Tras la
desintegracion del Imperio Carolingio en el siglo IX, esta
tecnica, que requeria materiales costosos y gran maestria,
cayo practicamente en desuso en la Europa occidental,
Resucito en el celebre monasterio de Monte Cassino, cuna
del movimiento monastico occidental, cuando éste fue
reconstruido por el abad Desiderio (ob. 1087). El abad obtuvo
los servicios de artesanos griegos procedentes

[Los mosaicos del abside de Santa Maria in Trastevere
de Roma. 1140.

de Constantinopla, y los empleo para decorar su iglesia

y para formar a personas de la localidad, de modo que
esta artesania no volviera a perderse. Ninguno de

los mosaicos hechos por estos artistas griegos subsiste. pero
el ejemplo de Desiderio fue seguido en Roma. en donde se
llevaron a cabo dos ciclos completos: uno en San Clemente
(1128) v el otro en Santa Maria in Trastevere (1140). Fuera
de Roma hay dos lugares sobresalientes por sus mosaicos:
Sicilia y Venecia, y ambos imitan los modelos

bizantinos. Los reyes normandos de Sicilia. celosos

del esplendor de Constantinopla, encargaron un colosal
proyecto de decoracion de las iglesias bajo su patronazgo,
y de sus palacios, con mosaicos de inspiracion bizantina,
por ejemplo, en Cefalu, en Palermo y en Monreale. Venecia,
cuyo poderio se centraba en el comercio con Oriente,

fue capaz de emplear artistas griegos para que trabajaran en
su territorio, pero, al mismo tiempo, muchos artesanos
locales adquirieron el dominio de la técnica y el estilo griego.
y algunas veces los mezclaron con las formas del arte
romanico. Entre los mosaicos de San Marcos de Venecia vy de
las vecinas islas de Torcello y Murano, subsisten ciclos







T — —— T — i ——

T e CT—

que datan desde el siglo XI hasta el XIV.

Una técnica relacionada fue la de la fabricacion de
pavimentos de mosaico, de los que los ejemplos mas amplios
subsisten también en Italia, por ejemplo, en Otranto.

LLa pintura mural, como se practico durante el periodo
romanico, incluia el fresco. Este se combinaba a menudo con
otras técnicas, como la de la pintura a secco

y el temple. Incluso en las mejores condiciones, las pinturas
murales se deterioran con el paso de los anos, por

lo que solian ser reemplazadas, en un momento o en otro,
con frecuencia pintando un nuevo tema sobre el anterior.
Por ello, las pinturas murales que hoy subsisten se

han descubierto con frecuencia mediante el procedimiento
de quitar, con sumo esfuerzo y cuidado, las capas de pintura
posteriores. En todos los casos, lo que subsiste solo

da una idea muy imperfecta de lo que debié de ser una de
las ramas mas importantes de la produccion artistica durante
este periodo.

Por lo que podemos juzgar gracias al material existente, no
hubo, como ocurrio en Bizancio, ningun método seguido
universalmente para asignar temas especificos a ningin lugar
determinado del edificio. Por lo general, el abside central
estaba considerado la parte mas importante del edificio

y se reservaba a Jesucristo, mientras que los absides
secundarios solian estar decorados con figuras de la Virgen
Maria y del santo patrono (o patrona) de la iglesia,
quienquiera que fuera. Los largos paramentos de la pared de
la nave sobre las arcadas estaban, por regla general, divididos
en unidades de vanos, cada una de ellas dedicada a una
escena de las Sagradas Escrituras, con episodios del Antiguo
y del Nuevo Testamento en paredes opuestas. El muro de
poniente solia asignarse con frecuencia a la representacion
del Juicio Final.

Uno de los ciclos de pinturas murales mejor conservados
se encuentra en la Abadia de San Angelo in Formis, proxima
a Capua, que es una dependencia del monasterio de Monte
Cassino. Estos murales probablemente reflejen, de un modo
un tanto remoto, los mosaicos hoy perdidos de la casa
matriz, puesto que son de marcado estilo e iconografia
bizantinos. Sin embargo, parece haber pocas dudas de que, si
los pintores que trabajaron en San Angelo in Formis
estuvieron bajo la influencia del arte bizantino, también
estuvieron en deuda profunda con el ilusionismo del periodo
tardio romano, con el que estaban familiarizados gracias al
estudio de los murales paleocristianos de las viejas iglesias
romanas. Pero sus figuras son indiscutiblemente romanicas
en su tratamiento lineal y estilizado de los rostros
(especialmente el pelo esquematizado), v en ropajes. Las
pinturas incluyen la figura del abad Desiderio de Monte
Cassino, a quien se le muestra con un nimbo cuadrado (lo
que significa que era una persona importante atn viva),
detalle que hace posible fechar, por lo menos, la mas antigua
de estas pinturas murales en una época anterior a 1087, que
es la fecha del fallecimiento de Desiderio.

[Los elementos bizantinos de estas pinturas de la Italia
meridional se explican con facilidad por la proximidad del
monasterio de Monte Cassino. Pero en otros lugares de
Europa, como en Salzburgo (Austria), en Berzé-la-Ville
(Francia), en Canterbury y Winchester (Inglaterra), asi como
en otros lugares mas, los pintores romanicos eran

a todas luces conscientes del estilo bizantino, y lo utilizaron,
modificandolo de distintos modos. Sus modelos bizantinos

Pinturas murales de San Clemente de Tahull: comienzos
del siglo XII. Museo de Arte Catalan, Barcelona.

eran, segun se supone, objetos portatiles, como
manuscritos iluminados. En otros casos, es probable que
conocieran el arte bizantino de segunda mano, por haber
visitado Italia, y en particular Sicilia. En algunos casos,
podian haber viajado, pasando por Constantinopla, en

su ruta hacia Tierra Santa, y haber visto pinturas griegas.
Resulta facil notar la diferencia que hay entre la pintura
romanica influida por el arte bizantino (como acontece

en Berze-la-Ville) y la que no lo estuvo (como en el caso de
Tahull). En el primer caso, hay un deseo de lograr

un naturalismo en la forma en que se utilizan los pliegues
de los ropajes para subrayar la estructura del cuerpo humano,
y los puntos de luz intentan expresar una calidad
tridimensional y una redondez de las formas. El modelado
se consigue no solo mediante el uso de puntos de luz, sino
también merced a muchas lineas dinamicas que ayudan

a definir las formas y las posturas de las figuras, mientras que
otras lineas se utilizan sélo como disenos para enriquecer

Nuestro Senor Jesucristo en majestad, de la Biblia Bury;
comienzos del siglo XII. Corpus Christi College Library:
Cambridge, Inglaterra.
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la superficie de la pintura. Esta Gltima caracteristica

no es bizantina, sino romanica. Berze-la-Ville es una pequena
iglesita cerca de Cluny, al que pertenece, y el lugar
donde reposan los restos del abad Hugo (ob. 1109). quien
mandoé construir la gran iglesia de la Abadia de Cluny.
Asimismo, San Angelo in Formis se cree que refleja el estilo
de los mosaicos perdidos de Monte Cassino, los murales
de Berzé se cree que reflejan el estilo y la calidad

de los frescos que sabemos que adornaron en su dia la gran
iglesia de Cluny.

En contraste con Berzé, los murales de la iglesia catalana de
San Clemente de Tahull (trasladados al Museo de Arte
Catalan de Barcelona) son totalmente romanicos en su estilo,
sin ningin intento de naturalismo bizantino. Son de

un trazo lineal, estilizadas en grado sumo y bidimensionales.
Los rasgos estan simplificados y son geométricos; los
colores, vivos y arbitrarios. Todo el conjunto es una imagen
poderosa, solo remotamente relacionada con las formas

y las proporciones naturales.

No todas las pinturas romanicas fueron tan intransigentes,
pero muchas de ellas comparten con las de Tahull la
predileccion por la simplificacion, casi geometrizacion,

de las formas humanas. Esta tendencia hacia la abstraccion,
por su cambio de las formas naturales casi en disenos
geométricos, fue una de las caracteristicas del arte
romanico en su conjunto.

En el occidente de Francia existe cierto nimero de pinturas
murales del periodo romanico, que ilustran la gran variedad
de estilos diferentes que hubo incluso en una region
geografica. LLas mas amplias son las pinturas murales

de Saint-Savin-sur-Gartempe, en donde, en una sola iglesia,
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Jesucristo v la mujer adaltera; pintura mural en San Angelo
in Formis, proximo a Capua: finales del siglo XI.

es posible distinguir estilos diversos debido al empleo

de cierto numero de pintores formados en tradiciones

un tanto diferentes.

Mucho mejor conocido que los murales romanicos es el arte
de la iluminacion de libros de esa época. Aun cuando tambien
en este caso la pérdida debida a la destruccion de bibliotecas
es grave, existe un namero de libros suficiente para trazar
una imagen mucho mas completa del proceso de desarrollo en
este importante campo. No todos los libros medievales
estuvieron iluminados: en realidad solo lo fueron una
pequena parte. En aquella época de curiosidad intelectual, se
copiaron una mayoria de textos exclusivamente por su
contenido escrito. Las iluminaciones suelen encontrarse
principalmente en libros de uso liturgico en grandes
ceremonias especiales, y también en libros destinados a ser
obsequiados a personas de alto rango. Algunos libros
dependian de las pinturas tanto como del texto, como, por
ejemplo, los bestiarios y los herbarios.

En el pasado se suponia que todas las itluminaciones
romanicas fueron obra de monjes, pero hoy se suele aceptar
en general que. en muchos casos, los iluminadores

fueron artistas laicos. Desde luego, es cierto que la mayor
parte de los monasterios tuvieron sus scriptoria, en donde
los monjes copiaban los libros y los adornaban. Pero
también hay numerosos ejemplos de libros encargados por
monasterios a artistas laicos.
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Copias libres.—EI Salterio Eadwine es un ejemplo

del metodo de «copia» de esta eépoca. Este libro era una
de las tres copias, hechas en épocas distintas (¢. 1000, ¢. 1150
y ¢. 1200), de un original carolingio, el Salterio de Utrecht
(Biblioteca de la Universidad de Utrecht), que estuvo

en Canterbury desde aproximadamente el ano 1000

hasta la epoca de la Reforma Protestante. Ninguno de ellos
constituye una copia exacta, pero el mas proximo al original
es el mas antiguo de los tres. El Salterio Eadwine

es totalmente romanico en su estilo, y sigue al original
solo en la iconografia y la presentacion. Por lo tanto, la copia
no era servil , sino que, por el contrario, el artista

se sentia libre para modificar el modelo al gusto de la época.
Como se puede esperar. el arte de la iluminacion romanico
fue evolucionando a partir de estilos prerromanicos.

En Alemania, por ejemplo, la transicion del estilo otoniano
fue un proceso lento. Resulta dificil decir con precision
cuando se abandono el estilo otoniano, basado de modo
tan notable en modelos bizantinos y clasicos,

en favor del estilo romanico, mas decorativo y lineal.
Entre los diversos estilos y escuelas regionales de iluminacion,
los de Ratisbona. Salzburgo y Colonia son los diferenciados.
[.a region del Mosa (comprendida por el valle del rio Mosa
en Beélgica) fue uno de los centros de mayor inventiva
artistica durante el periodo romanico. Alli se produjeron
algunos libros sumamente originales, en los que

los elementos bizantinos desempenaron parte importante.
La tluminacion de los manuscritos italianos de este periodo
es conocida. sobre todo. por las llamadas Biblias
monumentales, confeccionadas en Roma y en la Umbria,
asi como los Rollos o Papiros Exultantes, una peculiaridad
propia de la Italla mendional. Eran unos grandes rollos

de pergamino. con el texto de la bendicion del cirio pascual
y sus ilustraciones adecuadas. Se leian desde el pulpito,

y se itban desenrollando para que la congregacion

pudiera contemplar las imagenes en la ceremonia

de la bendicion de los cirios el sabado anterior a la Pascua.
En Francia hubo varios centros regionales de iluminacion
de libros; Limoges, Normandia y la Borgona, entre otros.
Por desgracia, sabemos poco acerca de los libros

hechos en Cluny, puesto que son escasos los que tenemos
procedentes de este lugar. Aquellos que han subsistido,
sin embargo, muestran una relacion bastante estrecha con
las 1luminaciones alemanas, tanto otonianas como romanicas.
[.os manuscritos borgonones producidos en los monasterios
cistercienses son los mejor conocidos. Entre ellos

figuran algunos libros notables de comienzos del siglo XII.
repletos de humor en su representacion de las ocupaciones
de los monjes. En este aspecto son excepcionales.

Hacia mediados del siglo XII, el caracter de los trabajos
de iluminacion cistercienses cambio considerablemente bajo
la influencia de modelos bizantinos y de la austera
direccion de San Bernardo.

El pais que produjo un asombroso nimero de obras maestras
en el terreno de la iluminacion de libros fue Inglaterra,

en donde la tradicion de la pintura de libros de

la maxima calidad se remonta a los primeros tiempos

de la Edad Media. L.a conquista normanda

y la reorganizacion consiguiente de la Iglesia de Inglaterra,
asi como la gran afluencia de monjes normandos,
introdujeron en Inglaterra las formas normandas de
fluminacion de manuscritos. Estas consistian principalmente
en iniciales «habitadas», es decir, iniciales hechas de volutas
de follaje convencionales, en los que se enredaban figuras
humanas, animales y monstruos. De los numerosos centros
productores de manuscritos con estas iniciales, el mas
prolifico estuvo en Canterbury. Pero la tradicion de los libros

ricamente iluminados, con paginas completas de pinturas,
experimento un resurgir ¢. 1120 con el Salterio

de Saint Albans (que se encuentra ahora en Saint Godehard,
Hildesheim), hecho para una eremita llamada Cristina y seguido
por cierto numero de otros libros igualmente ricos: La Vida
de San Edmundo (Pierpont Morgan Library, Nueva York),
ejecutado por uno de los pintores del Salterio de Saint Albans
para la ciudad Bury Saint Edmunds. la Biblia Bury, hecha
por el Maestro Hugo, que ya hemos mencionado antes,

la Biblia Lambeth, hecha en Cantebury, y muchos mas.
[.La Bibha Bury (c. 1140) es un manuscrito de gran
importancia. Contiene un fuerte elemento bizantino,

que habria de influir cada vez mas en la pintura inglesa
durante el siglo XII. Los vivos colores y la considerable
cantidad de dorados dan al libro un aspecto lujoso.

[Las figuras son macizas y cubiertas con vestiduras
colgantes, enriquecidas con disenos de doble contorno,
que ayudan a destacar la forma de los cuerpos.

Esta vestimenta, llamada de pliegues «<humedos»,

es de origen bizantino y constituye un recurso seguido

en pinturas de otros muchos centros, particularmente

en Canterbury (la Bibha LLambeth, Lambeth Palace Library,
Londres) vy en Winchester (el Salterio de Winchester, British
Library, Londres), en donde se confeccionaron con gran
aficion por los disenos ricos y dinaminos. En estos

casos, las formas bizantinas se convertian en
verdaderamenté romanicas.

Pero para c. 1170-1180. este estilo inquieto dio paso

a un metodo mas suave y naturalista de representar la figura
humana. Esta nueva tendencia no se limito a solo Inglaterra,
sino que fue casi universal, y también estuvo presente

en otros medios de expresion, ademas de la pintura.

Esta tendencia «clasicista» se debio, una vez mas,

a una ola de influencias bizantinas, en parte provenientes
de Sicilia, pero es de suponer que tambien de contactos
directos con el arte griego.

Un manuscrito en el que se ve con gran fuerza este elemento
bizantino es la Biblia de Winchester (Winchester
Cathedral Library, en la ciudad del mismo nombre), un libro

Un ejemplo de iluminacion de libros romanica francesa.
Un monje siega trigo. Bibliotheque Municipale, Dijon.
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colosal que ahora esta encuadernado en cuatro volimenes
y que data de c¢. 1180. Una pagina disenada por uno de
los pintores que trabajo en esta famosa obra se encuentra
ahora en la Biblioteca Pierpont Morgan de Nueva York
(MS. 619), y se cree que las pinturas murales de la Capilla
Real aragonesa de Sigena (danadas durante la guerra civil,
y que ahora se conservan en el Museo de Arte Catalan
de Barcelona) estan hechas por la mano de este maestro
de Winchester, quien probablemente se formo en Sicilia.
Este proceso de divergencia del estilo romanico, tan imbuido
de elementos clasicos absobidos del arte bizantino, suele
recibir el nombre de «estilo de transicion o protogotico».
Los vitrales romanicos estan relacionados, por lo que

se refiere a su estilo, con la pintura mural y la iluminacion
de manuscritos. Por supuesto, su efecto estético es muy
diferente, ya que, por la misma naturaleza de la técnica,
los colores lucidos del vitral son mas vivos, especialmente si
se contemplan cuando la luz exterior es fuerte. La técnica
del vidrio coloreado esta descrita en el famoso manual
artistico titulado De Diversis Artibus, escrito ¢. 1100

por un fraile que quiso permanecer anonimo y que firmo
su obra con el seudonimo de Teophilus. El diseno del panel
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de vidrio se hacia sobre una superficie lisa, y luego ¢ ﬁ i;‘ i i
se cortaban piezas de vidrio de colores apropiados v
y con la forma conveniente. Sobre éstos se pintaban, AN

con colores de esmalte, los detalles de las vestiduras,

los rostros, las manos o lo que fuera preciso. Estas piezas,
ya pintadas, se sometian a la accion del fuego, de manera
que los colores se fusionaban con el vidrio. Entonces

se colocaban las piezas sobre la superficie plana y se unian
con tiras de plomo. Estas formaban una parte importante
del diseno, proporcionando contornos y realces negros.

A pesar del empleo de puntos de luz para modelar

las figuras de los primitivos vitrales romanicos, éstos parecen
muy planos y sumamente estilizados (como, por ejemplo,
la cabeza de Cristo de Wissembourg, en Alsacia, ahora
en Estrasburgo, de fines del siglo XI). Las figuras

eran grandes y hieraticas, y habia una manifiesta predileccion
por la profusion de detalles ornamentales (por ejemplo,
los profetas de la catedral de Augsburgo, c. 1135).
Francia fue famosa por sus vitrales durante el periodo
romanico, y, cosa sorprendente, la mayor parte

de los que hoy quedan se encuentran en este pais.

No todos estos vitrales los hicieron artifices franceses.
Los que se conservan en la catedral de Chalons-sur-Marne
fueron efectuados c. 1150 por artistas de la region del Mosa.
El patrocinador que estimulo el desarrollo de los vitrales
en Francia fue @ Abate Suger de Saint Denis, pero

por desgracia una buena parte de estos vitrales fueron
destruidos o se dispersaron durante la Revolucion Francesa.
Su famoso vitral del «Arbol de Jesé» inicid la moda

de la iconografia en la que se representaba la descendencia
de Jesucristo del linaje de los reyes judios.

Esta composicion sobre vidrio se repitio, por ejemplo,

en la catedral de Chartres, en la de York v en otros muchos
lugares. Estrechamente relacionados con los estilos

de las distintas escuelas locales de iluminacion

de manuscritos estan los vitrales de LLe Mans, Angers

y Poitiers. Pero, poco a poco, el estilo monumental

y hieratico de los primitivos vitrales romanicos se vio
sustituido por un tipo de pintura mas movido,
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Pinturas sobre una hoja, por uno de los artistas
de la Biblia de Winchester; finales del siglo XII.
Pierpont Morgan Library, Nueva York.




de caracter narrativo, en el que las escenas eran pequenas
e insertas en circulos con borduras decoradas. Tal y como
ocurrio en otros medios de expresion artistica, el estilo

de transicion, de inspiracion bizantina, predomino

tambien en la produccion de vitrales a finales del siglo XII.
abriendo el camino a los cambios de estilo que ocurrieron
durante el siglo XIII con el triunfo del gotico.

lLa escultura.—EIl renacer de la escultura tras el periodo
de abandono en que estuvo sumida durante el siglo X,

fue debido, en primer lugar al arte otoniano. Pero

los escultores otonianos se ocuparon principalmente de

la escultura en redondo, como la de las imagenes dedicadas
al culto religioso y otras propias de las iglesias (véase Arte
Otoniano). La escultura arquitectonica del periodo otoniano
fue desdenable. Uno de los grandes méritos del periodo
romanico fue el renacimiento de la escultura en piedra que
formaba parte de los edificios. En este aspecto,

lo conseguido fue realmente asombroso.

[Los comienzos de este proceso de desarrollo fueron
modestos, tanteantes y experimentales. Habia suficientes
artesanos en diferentes paises durante el siglo XI, quienes
es de suponer que fueran maestros en los diversos medios
artisticos y que serian capaces de esculpir, cuando

se les requeria, objetos como frontales de altares

(aun cuando éstos solian hacerse con metales preciosos),
tronos episcopales, cancelas y tumbas. LLa primera

tumba con una efigie, desde los tiempos clasicos, fue

la del abad Isarn (ob. 1048), de San Victor de Marsella,

Yy no es extrano que estuviera inspirada en un modelo
romano. La siguiente tumba esculpida que aun perdura es
la de Rodolfo de Suabia, quien murido en combate

en el ano 1080 y fue enterrado en la catedral de Meseburgo.
En esta ocasion, la tumba era de bronce fundido,

tecnica con la que los artesanos alemanes estaban mas
familiarizados que con la escultura en piedra.

Una cosa era esculpir un objeto aislado que luego se iba
a colocar en el interior de una iglesia, y otra muy distinta
trabajar hombro con hombro con un equipo de canteros
que estaban decorando partes escogidas de un edificio.

De la estrecha colaboracion entre el escultor y el arquitecto
nacio la verdadera escultura romanica y se hizo posible

la escultura monumental. En las mejores obras, la escultura
romanica es una parte organica del edificio, del que viene
a formar una parte integrante. l.a colaboracion entre

el tallista y el constructor condujo a un entendimiento mutuo
de los problemas y las dificultades, lo que daba como
resultado soluciones acertadas.

Es probable que al principio se encargaran las obras
escultoricas a los artistas que trabajaran cerca

de las canteras, de forma que apenas habia ni siquiera
necesidad de que el escultor viera el edificio al que iba
destinada su obra. El célebre dintel de marmol que

se encuentra sobre la puerta poniente de la abadia

de Saint-Genis-des-Fontaines (fechado entre los anos 1019
y 1020), en el Rosellon, bien podria constituir una obra
de esta clase, puesto que se encuentra inserto en la fachada,
sin estar, bajo ningun concepto, integrado en el diseno de
esta. La talla es lisa, en dos lugares, con formas arbitrarias,
ejecutadas en la llamada técnica de la talla en repicado.

El tema es Jesucristo entronizado entre dos angeles y seis
apostoles. La talla en repicado se practico en distintos
periodos, pero en este caso es probable que estuviera
inspirada en obras de la Espana musulmana. Sin embargo,
el arte arabe era fundamentalmente no figurativo. EI tallista
de Sain-Genis-des-Fontaines bien pudo tener frente a si
un marfil otoniano como modelo para la composicion vy,

Nuestro Senor Jesucristo en majestad: relieve por Gilduinus
en el coro de St. Sernin, ¢. 1090.

sobre todo, para los rasgos faciales. En esta misma region
hay obras relacionadas, pero algo posteriores: un dindel
en Saint-Andre-de-Sorede, una cruz, colocada sobre

la portalada, en Arles-sur-Tech, y en el lado catalan de
los Pirineos, una serie de capiteles en la iglesia de San Pedro
de Roda. Este desarrollo regional fue el primer signo

de la intensa actividad escultural que vendria a florecer
durante las dos ultimas décadas del siglo XI. Su centro
principal estuvo en Toulouse.
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[La iglesia colegiata de Saint-Sernin de Toulouse ya ha sido
mencionada como una de las «iglesias de peregrinacion».
Sus primeras esculturas consistian en capiteles interiores,
asi como en un portico conocido como la Porte des Comtes,
con capiteles «historiados», es decir, de caracter narrativo,
y figuras esculpidas en hornacinas que flanquean el portico.
Alrededor del ano 1090, un notable escultor llamado
Gilduinus se hizo cargo de la obra y produjo, primero,

un altar de marmol, y mas tarde, una serie de capiteles
en el interior, asi como siete grandes relieves

que probablemente fueron parte de la cancela.

Uno de ellos es Cristo en majestad, obra todavia insegura.
El escultor debio de inspirarse en una obra de metal

0 de marfil como modelo, y le dio mayor tamano en marmol.
El relieve es plano, y las Vestiduras estan indicadas

por dobles contornos. Pero la composicion es vigorosa en
su simplicidad. En otros relieves, Gilduinus intento
introducir un tipo distinto de vestiduras, mas naturalista,
que imita con claridad la escultura romana, de la que
esta region tiene todavia numerosos ejemplos.

[.a obra de Gilduinus y su taller de Toulouse debio de haber
sido muy admirada, puesto que la rica y poderosa abadia
cluniacense de Moissac obtuvo los servicios de escultores
formados por Gilduinus. A ellos debemos el hermoso
claustro, con su abundancia de capiteles y placas de marmol
en los entrepanos. Una inscripcion nos dice que éste

se concluyo en el ano 1100. La rapida evolucion del estilo
iniciado por Gilduinus en Saint-Sernin se puede ver

en una puerta, conocida con el nombre de Porte Miégeville
(anterior a 1118), que repite la disposicion de la anterior
Porte des Comtes, con la adicion de un timpano

y un dintel que representa la Ascencion de Jesucristo.

El portico retrocede en dos ordenes, uno de arcos, y el otro
de columnas. Con el tiempo, el nimero de ordenes

de los porticos aumento, proporcionando asi un rico marco
para la entrada, y conduciendo la mirada en fases graduales
hasta el interior. El estilo de la Porte Miégeville es mas vivo;
el relieve, mas pronunciado, y los detalles, mas decorativos
que en la anterior obra de Gilduinus. Durante esta etapa,
los escultores de Toulouse debieron de trasladarse

a la principal iglesia de peregrinacion, Santiago

de Compostela, en donde trabajaron sobre los porticos

de los transeptos de la catedral. También se encuentra

un estilo semejante en dos porticos de San Isidoro de Leon,
en Jaca, y en otros lugares del Camino de Santiago

O proximos a este. Si tuviéramos que utilizar la expresion
«gscultura de peregrinacion», lo hartamos para esta

serie de obras.

El extraordinario florecimiento de la escultura en Toulouse
y en muchos otros lugares se debio en gran parte

a la colaboracion que hubo entre artifices, quienes,

en el siglo XI, trabajaron en muchos medios artisticos,
fundamentalmente en la dotacion de las iglesias, y junto con
los canteros, en la propia obra de edificacion.

A medida que fue aumentando la demanda de esculturas
para decorar los edificios, los artifices comenzaron

a especializarse cada vez mas en la escultura en piedra,
peEro no siempre se convirtieron en miembros de

los equipos de canteros. Esto se puede demostrar en muchas
regiones, en donde unos tipos de edificios semejantes

no contienen, necesariamente, tipos semejantes

de esculturas. Por el contrario, edificios muy distintos
incluyeron esculturas hechas por los mismos escultores.
[La region del Languedoc, con Toulouse como centro
principal, fue una de las muchas regiones de Europa

en donde, a finales ya del siglo XI, surgio una verdadera
escuela escultorica. La Borgona fue otra importante region,

en donde, partiendo de unos modestos comienzos en

el siglo XI, se fue desarrollando una floreciente escuela
de escultura. Esto se puede observar, por ejemplo, en la serie
de capiteles de la cripta de la abadia de San Benigno

de Diyjon (anterior a 1018). El centro donde se llevaron

a cabo las innovaciones mas importanes fue. sin que ello
nos tenga que sorprender, la abadia de Cluny. Alli, a fines
del siglo XI, la nueva iglesia fue decorada con

una serie de capiteles de la girola, capiteles que ahora

se encuentran en el Musée du Fariner de Cluny y que son tan
refinados en su ejecucion como en su iconogrdfia. Las tersas
v delicadas formas de la hojas de acanto y las figuras
muestran una maestria total en la técnica del tallado

en piedra. Entre los temas representados en estos capiteles
figuran las estaciones del ano, las virtudes y los tonos

del canto gregoriano. personificados por unos musicos
que tocan distintos instrumentos. El portico principal de
la abadia se conoce gracias a unos dibujos hechos

antes de su destruccion, y por unos cuantos fragmentos.
Tenia un timpano majestuoso, con la figura de Jesucristo
rodeado por los simbolos de los evangelistas y sentado

en una mandorla, o aureola almendarada, sostenida por dos
angeles. Igual que en los porticos de Saint-Sernin

de Toulouse, habia unas figuras flanqueantes en las enjutas
del cerco cuadrado (de imitacion arabe), y ademas habia
tambien unas archivoltas talladas en torno al timpano.

El taller de esculturas de Cluny debio de haber atraido

a los mejores talentos artisticos de aquella region. Una vez
concluido el trabajo efectuado en la abadia, los escultores
se dispersaron por toda la Borgona para ir creando
algunas de las obras maestras mas importantes

de la escultura romanica. LLos dos maestros mas afamados
por su talento fueron Gislebertus, cuyo nombre esta
consignado en una inscripcion en Autun, y el autor
desconocido del timpano de Vézelay. La fama de
Gislebertus descansa en una serie de capiteles historiados
interiores y en los dos grandes timpanos de Autun. El estilo
del maestro de Veézelay es mas dinamico que el de su rival
de Autun, y mas afin con las pinturas murales de
Berze-la-Ville. La innovacion de sus porticos (¢. 1130) fue
el uso del parteluz (rrumeauw), un pilar de apoyo en el centro
de la puerta de acceso, tecnicamente esencial debido al gran
tamano del timpano. Estos grandes timpanos habia que
tallarlos por partes, uniendo después las placas trabajadas:
aunque descansaban sobre fuertes dinteles, el peso

de toda esta obra exigia un apoyo complementario.

Esto permitia a los escultores contar con la excelente
oportunidad de ampliar el programa escultorico,

tallando nuevos relieves sobre el parteluz: la estatua

de San Lazaro, el santo patrono de la iglesia

de Autun (destruida durante el siglo XVIII y reemplazada
en el siglo siguiente), y la de San Juan Bautista en Vezelay.
Ademas, en Vézelay hay otros pares de figuras

de los apostoles que flanquean la puerta a ambos lados.
Tanto en Autun como en Vezelay, la fachada de poniente
tenia tambien dos porticos laterales de menor tamano.
Contemporaneo de estas dos grandes obras, o incluso algo
anterior a las mismas, es el portico de Moissac (¢. 1120), con
su gigantesco timpano que representa la vision apocaliptica
de la Segunda Venida: Cristo, el austero juez,

en el centro, flanqueado por dos angeles, los simbolos

de los evangelistas y los veinticuatro ancianos

del Apocalipsis. Debajo, sobre el parteluz, hay unas bestias
feroces, y, habilmente encajadas en los lados del parteluz,
se encuentran las figuras alargadas de Jeremias

y de San Pablo. En las jambas de cada lado estan las figuras
de San Pedro y de Isaias. El portico se encuentra en




Jesucristo en su camino hacia Emaus: relieve del monasterio de
Silos. Burgos: finales del siglo XII.

un atrio poco hondo, y el escultor aprovecho la ocasion
para cubrir las paredes laterales de éste con relieves
narrativos. La escultura de porticos, iniciada modestamente
cien anos antes en Saint-Genis-des-Fontaines, se habia
desarrollado hasta convertirse en un complejo

y extenso programa decorativo. El timpano de Moissac

es una obra que posee una gran fuerza y belleza, que figura
entre las obras maestras del quehacer artistico humano.
Expresa poderosamente la piedad del hombre medieval

y su temor al severo juicio que le aguarda al pecador.
Aunque el timpano o el parteluz son obras unificadas en si
mismas, las partes individuales del portico y del atrio

no estan totalmente integradas en un conjunto armonioso.
Como ocurre con el sistema de vanos de los interiores

romanicos, aquéllas constituyen todavia unidades
individuales. La verdadera unidad arquitectonica en

la decoracion de los porticos no se alcanzo hasta que

se crearon los porticos de la abadia de Saint-Denis,

poco tiempo despues.

Mientras tanto. la escultura romanica habia hecho avances
paralelos en muchos lugares de Europa. En Espana,
estaba ocurriendo un desarrollo semejante al experimentado
en Languedoc. El claustro de la abadia de Silos

es contemporaneo del claustro de Moissac. Sus capiteles
poseen una delicadeza y refinamiento afines -a los que

se encuentran en los trabajos en marfil islamicos

de Cordoba: es posible que artifices arabes trabajaran

en Silos. Como ocurre en Moissac, los entrepanos

del claustro estan decorados con placas esculpidas: no con
las figuras aisladas que se ven en Moissac, sino con escenas
narrativas, como el viaje a Emaus, en la que Cristo

esta presentado como un peregrino de Santiago,

con su concha. emblema de Sant Yago, sobre el zurron.
Algunos investigadores creen que durante las primeras
estapas de su desarrollo, la escultura romanica en Espana
se anticipo en una o dos décadas a muchas de

las caracteristicas de la escultura francesa. Cualquiera
que sea la verdad de estas opiniones, es un hecho

que los escultores espanoles fueron sumamente originales
durante este periodo. vy que Espana posee algunas de

las mas espectaculares esculturas romanicas.

En Italia, como se podia esperar de un pais tan rico en restos
clasicos. se desarrollaron varias escuelas regionales

en las que la influencia de la escultura romana era

muy marcada. El trono de marmol de la iglesia de

San Nicolas de Bari, un importante centro de peregrinacion
para el culto de San Nicolas, es una obra de fines

del siglo XI. de extraordinario naturalismo, inspirada

en algunos modelos romanos. Este trono pertenece

a una serie que subsiste en Apulia y Campania. Alli, como
ocurrio en Languedoc en el mismo momento historico,

se emplearon tallistas en marmol para decorar los porticos
de los edificios en construccion, asi como otros detalles
arquitectonicos. Estos tronos estan invariablemente
apoyados sobre figuras de leones, eletantes o

de atlantes humanos., v no es extrano encontrar

soportes similares bajo las columnas de los porticos.

Uno de estos porticos, quiza el mas antiguo (anterior a 1105),
se encuentra en San Nicolas, en donde unos leones
sostienen las columnas exentas del portico, lo que es una
resurreccion italiana de este motivo clasico. Estos porticos.
con columnas erguidas a alguna distancia por delante

de ellos. evolucionaron con el tiempo hasta convertirse
en unos atrio grandes, como ocurre en la catedral

de Modena (c. 1099-1120).

Podemos encontrar un recuerdo de ellos en los atrios de
los transeptos de Chartres, del siglo XIII.

Dos escultores romanicos italianos destacan por

la individualidad de sus estilos: Wiligelmo y Niccolo.

El primero fue el responsable de la decoracion de la catedral
de Modena. (c. 1099-1120). y descollo a comienzos

de la escuela de escultura de la Emilia. El segundo trabajo.
¢. 1120-1150 en varios lugares, pero sus obras mas logradas
se encuentran en Ferrara y en Verona. Wiligelmo fue

un escultor expresivo, de gran fuerza, que debia mucho

a la influencia de la antigiiedad. Niccolo fue mas rico en
su expresion y mas suave en el modelado de sus figuras.
Sus ultimos porticos poseen una caracteristica que
Wiligelmo sélo sugiere: figuras talladas en las jambas

de las puertas. Este método estaba solo a un paso

de los porticos protogoticos de Saint-Denis.
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[La mas influyente de todas las escuelas de escultura
regionales fue la de Lombardia, que se caracterizo

por la exuberante decoracion de los porticos, las ventanas,

los capiteles y, a veces, de las fachadas completas
(como en el caso de San Miguel de Pavia), con lacenia,
follaje, animales y monstruos que se entremezclan
con ocasionales motivos religiosos. Gracias, evidentemente,
a su condicion casi ligera y juguetona, este tipo
de decoracion encontré numerosos seguidores en otras
partes de Italia y, sobre todo, en Alemania, los paises
escandinavos, Hungria y Polonia. Un grupo de iglesias
rusas de finales del siglo XII también muestra una influencia
distante de esta escultura. Las iglesias romanicas de

la Toscana confiaban para su decoracion tanto en

las incrustaciones de marmol como en la escultura. Pisa fue
un importante centro donde, en el tercer cuarto del siglo,
trabajo el maestro Gulielmo. Su estilo esta relacionado
con el de la escuela de Provenza, en donde las fachadas
de la abadia de Saint-Giles y de Saint-Trophime, en Arles,
son los monumentos mas sobresalientes (tercer cuarto

del siglo Xil), y se inspiraron en la arquitectura

v la escultura romana. En aquellas fachadas, los porticos
estan flanqueados por estatuas situadas en hornacinas,

al estilo romano, y los dinteles se prolongan

mas alla de los porticos para formar un friso, una vez mas,
a imitacion de los frisos romanos de los arcos de triunfo.
Estas obras provenzales no solo revelan un estrecho
vinculo estilistico con Italia, sino tambien con Borgona

y otras escuelas francesas. Los artistas viajaron mucho

y aceptaron encargos en lugares muy apartados entre

(. transmitiendo de esta manera el estilo de un territorio,
e incluso de un pais a otro. Un escultor conocido en

la literatura como el Maestro de Cabestany (o Cavestany),
cuyas obras se encuentran en Cataluna, el Rosellon

vy Toscana, constituye un buen ejemplo de esto.
Una de las escuelas regionales mas prolificas fue
la que surgio en la region occidental de Francia, que
abarcaba Poitou, Saintonge y Angﬂummﬁ y que se extendia
incluso mas alla de estas provincias. La inspiracion original
del estilo y el tipo de decoracion probablemente llego
desde Lombardia y Languedoc, pero las iglesias
de esta escuela sobrepasaron incluso a las de Lombardia
en su exuberancia. LLos escultores utilizaron todos
los métodos de decoracion conocidos y los derrocharon
sobre capiteles, porticos (que eludian los timpanos),
hornacinas (frecuentemente con timpanos), frisos e hileras
de ménsulas. A veces, incluso cubrian lienzos

completos de pared con esculturas. Durante las primeras
etapas de su desarrollo, la escuela se caracterizo

por las archivoltas muy ornamentadas de los porticos,
hornacinas y ventanas, talladas de forma radial
con pequenos motivos repetidos, como por ejemplo en
la iglesia de Notre-Dame-la-Grande de Poitiers.
Este método, relativamente facil ademas de eficaz,
fue adoptado en Espana e Inglaterra con gran entusiasmo.
En Inglaterra, particularmente las dovelas radiales
se convirtieron en una forma favorita de decorar los arcos,
y lo siguieron siendo a lo largo de todo el siglo XII, bastante
después de que la moda en su pais de origen
hubiera desaparecido.
El nuevo método de decorar arcos en la region occidental
de Francia se invento durante la tercera década del siglo XII.
En ultima instancia, resulté de mucho mayor importancia,
puesto que fue adoptado por la escultura de los porticos
goticos. Este nuevo método nacio del desagrado por
las dovelas radiales, que solo permitian una escultura
de pequenas proporciones. Los escultores, pues,

comenzaron a tallar figuras a lo largo de la curva del arco,
aumentando asi la longitud del arco. Este método tenia
una desventaja: los arcos estaban formados de pequenos
(relativamente) segmentos de piedra llamados dovelas:
para tallar una figura grande sobre ellas se necesitan cuatro,
cinco 0 mas dovelas. Para que las distintas piezas esculpidas
encajasen y se carrespnndzesen con perfec:cmn hacia falta
—vy se conseguia— un gran virtuosismo técnico. Las figuras
de los arcos tallados mediante esta técnica son,

por lo general, las virtudes y los vicios, las virgenes
prudentes y las necias y los angeles; en el apice

se encontraba a menudo, tallado en posicion vertical,

el Agnus Dei y un busto de Jesucristo. Este cambio,

de la escultura puramente decorativa del metodo anterior,
hasta a estos otros temas mas significativos,

simbolicos o narrativos, fue quiza el resultado

de la creciente influencia de los Cistercienses y en particular
de San Bernardo. Precisamente cuando se producia

el cambio en el caracter de la escultura de la region
occidental de Francia, San Bernardo escribio su famosa
diatriba contra los temas frivolos en el arte.

Es verdad que el gran cisterciense se oponia principalmente
al uso de objetos artisticos suntuosos en los conventos
monasticos, pero también critico los temas grotescos

en la escultura, porque, como €l vino a expresar: «NoOs vemos
mas tentados a leer en el marmol que en nuestros libros».
[La escultura romanica en Inglaterra era, por lo general.
de este tipo que tan ofensivo resultaba a San Bernardo.
Incluso antes de la union politica con Aquitania

bajo la soberania de Enrique II, cuando prevalecio

la influencia de la escultura de la region occidental francesa,
la escultura utilizada en las iglesias anglo-normandas

era predominantemente decorativa, y en ella se utilizaron
toda suerte de motivos grotescos, semejantes a los que

se hallan en las iniciales «habitadas» de los libros iluminados.
Los capiteles de la cripta de la catedral de Canterbury,
construida c.1100, son un ejemplo admirable de esto,

v en realidad es posible hallar numerosos parelelismos

en tema y en estilo con estos capiteles en iniciales pintadas
en Canterbury en este momento. La semejanza de ambos
es tan asombrosa, que es posible que pintores y escultores
fueran las mismas personas. La probabilidad de este aserto
se ve acrecentada por el caso documentado del artista
Magister Hugo, quien evidentemente practico distintas
técnicas: iluminacion de libros, vaciado en bronce y talla
de grandes figuras.

[.as fuentes de la escultura inglesa de este periodo fueron
varias. De procedencia extranjera, los que llegaron

de Lombardia y el oeste de Francia fueron, no obstante,
fieles a las tradiciones locales, y de estas,

el estilo de la Escuela de Winchester y los estilos
zoomorficos vikingos fueron los que mas perduraron
(véanse Arte Anglosajon y Arte Vikingo). En conjunto,

la escultura romanica inglesa no es monumental,

sino que emplea una ornamentacion delicada de tamano
reducido de toda indole. En ninguna otra parte de Europa
gozaron de tanto predicamento los disenos geomeétricos
como en esta escultura. Los temas religiosos eran raros,
excepto en las cancelas (de las que quedan algunos
ejemplos fragmentarios, como en las catedrales de Chichester
y Durham), y su presencia en los porticos significa por

lo comiin inspiracion extranjera (por ejemplo, en la catedral
de Ely, de Lombardia y Borgona, en Mamelsbury,

de Languedoc y el occidente de Francia). Una de la pocas
escuelas de escultura con una delimitacion geografica clara
y un estilo individual fue la ahora llamada Escuela

de Herefordshire. Florecio c¢.1130-1160, en el oeste




de Inglaterra. Sus monumentos mas importantes

son los de Shobdon y Kilpeck. El escultor debio de tomar

apuntes de los esquemas decorativos de las iglesias que vio
en el Camino de Santiago, y tanto €l como sus ayudantes
los utilizaron mas tarde como modelos para realizar

sus trabajos en numerosos edificios construidos a lo largo
de un buen numero de anos.

En Alemania y en-los territorios bajo su influencia,

la escultura romanica cae, con mayor claridad

que en ninguna otra parte, en dos categorias distintas.

[La escultura arquitectonica se vio fuertemente influida por
[talia, hecho facilmente explicable por la presencia politica
germanica en aquel pais; pero en la escultura

LLa fachada de la iglesia de Notre-Dame-La Grande, Poitiers.
Francia: primera mitad del siglo XII.

de las imagenes de culto y en la dotacion eclesial,
como las pilas bautismales, las cancelas y los pulpitos,

los escultores alemanes siguieron las tradiciones locales,

procedentes principalmente del arte otoniano.

Este tipo de escultura se encontraba estilisticamente
proximo a los trabajos metalirgicos y a las tallas

en marfil de la época. Es posible que, como

en Inglaterra, muchos artesanos trabajaran en todos
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estos medios artisticos durante el periodo romanico.

De los paises recién convertidos al cristianismo,

la contribucion mas original a la escultura romanica fue

la que hizo Noruega. Alli, la madera siguio siendo

el material de construccion favorito durante mucho tiempo.
Las iglesias de madera noruegas tenian, por lo general,
porticos tallados de gran riqueza, en los que los motivos
romanicos se vieron modificados por la pervivencia

de formas zoomorificas vikingas, principalmente grandes
dragones. cuyos cuerpos tallados ocupan toda la altura
del portico, uno a cada lado y entrelazados con tallos de
un follaje de complicado diseno. Estas tallas son muy planas,
pero vivas y dinamicas. Los motivos religiosos

apenas si son conocidos. El espiritu de este arte

es absolutamente vikingo.

No es exageracion decir que la direccion de la escultura
europea al norte de los Alpes se vio influida por

un solo edificio y una sola persona. El edificio fue la abadia
de Saint-Denis, v la persona, su abad, Suger.

[.a reconstruccion de la abadia trajo consigo la adicion
del blogue occidental, llevado a cabo entre los anos 1137
y 1140, y la del nuevo coro, entre 1140 y 1144, El bloque
occidental consiste en un nartex entre dos torres

y en tres porticos. En su detallada narracion del trabajo
llevado a cabo por su iniciativa y bajo su guia, el abad Suger
nos dice muy poco acerca de los porticos, pero esta
forma de proceder es consecuente con Otros escritos
medievales, que, aunque describen las obras hechas con
materiales preciosos, suelen guardar silencio acerca

de la escultura en piedra. Suger fue un hombre

culto que viajo mucho: esto debio de hacerle consciente
de que, de acuerdo con las normas prevalentes,

la abadia que tenia a su cargo estaba anticuada. Por lo tanto,
tomo la decision no solo de mejorarla, sino de hacer

que su abadia fuera la mas impresionante y lujosa de todas
cuantas habia visto. Con este proposito, reunio

a los mejores artesanos de muchas regiones, y parece que
entre sus escultores habia hombres de Languedoc

y del occidente de Francia, e incluso es posible que hasta
un italiano. De los tres porticos de la fachada

de poniente, uno tenia un timpano de mosaico que sugiere
con certeza participacion italiana en este trabajo.

[Los porticos, tal como existen hoy en dia, no son mas
que un triste resto de la obra original, pero existen dibujos
de las estatuas que fueron destruidas durante

la Revolucion Francesa.

[La puerta principal tiene una escena en el timpano que
representa el Juicio Final (con el abad Suger postrado

a los pies de Jesucristo), y habia una inscripcion sobre

el dintel (citada en la narracion que hizo Suger

de las obras). El dintel y el parteluz no existen ya. Rodeando
el timpano hay cuatro archivoltas, con los ancianos

del Apocalipsis y otras figuras talladas a lo largo

de la curva de las archivoltas. Suger debio de ver este
nuevo método de tallar los arcos en Aquitania, cuando fue
alli a concertar el matrimonio entre el Rey Luis XII

y Eleonor, la heredera de aquel ducado.

[Las jambas de las puertas a ambos lados de la entrada
estan talladas con representaciones de las virgenes
prudentes y las necias, tema de gran predileccion

en el occidente de Francia, pero la disposicion

de las figuras bajo los arcos se tom¢ del portico

de Wiligelmo en la catedral de Modena. Lo que,

sin embargo, fue nuevo por completo (pero que ahora
esta destruido) fue el uso de las llamadas figuras-
columnas, cuatro a cada lado. Tenian un tamano

algo menor que el natural, y eran unas estatuas en redondo

que salian desde la columnilla del portico y estaban
talladas en el mismo bloque de piedra. Este era

un desarrollo logico de lo que ya se habia

hecho en Moissac o en Vézelay, en donde grandes figuras
flanquean los porticos sin integrarse en ellos.

El escultor Niccolo hizo de estas figuras una parte

de la composicion del portico, pero las situo

sobre jambas rectangulares. EIl escultor

de Saint-Denis, al colocar las figuras sobre

columnas, las llevo a una unidad mas estrecha con el portico,
y permitio, al mismo tiempo, que las figuras cobraran
mayor vida y libertad. La evolucion futura demostro
hasta qué punto fue ésta una invencion revolucionaria.
Los porticos laterales repetian el diseno del principal,
aunque en un tamano algo mas modesto, pero los tres
porticos constituian unidades separadas, aislados el uno
de los otros mediante contrafuertes. El proximo

paso (1145-1155) fue el que se dio en la catedral

de Chartres. en donde los tres porticos de poniente

se reunen para crear una sola entidad, con las veinticuatro
figuras-columnas vy los capiteles-frisos como vinculo

de union entre los tres. El programa iconografico de Chartres
es mucho mas completo y mas logico que el de Saint-Denis.
[Los timpanos ilustran la Infancia de Jesus, la Ascension
y la Segunda Venida. Las archivoltas estan dedicadas

a las labores de los meses del ano, asi como a las artes
liberales, indicando de este modo que una vida bien
ordenada en la tierra debe seguir el ordenado modelo

del trabajo manual mes por mes, asi como de las empresas
intelectuales merecedoras. Episodios de la Vida

de Jesucristo estan tallados en los capiteles, mientras

que las figuras-columnas representan imagenes de reyes,
reinos y precursores de Cristo del Antiguo Testamento.
Muchos escultores participaron en la creacion de esta
obra gigantesca. Uno de ellos bien pudo haber sido

el Maestro de Saint-Denis. A otro lo conocemos como

el Maestro de Etampes, debido a que también fue
responsable del portico de la iglesia de Notre Dame

de Etampes, no lejos de Chartres. Pero el artista
realmente grande fue el autor del portico principal,

con sus alargadas figuras-columnas, que poseen una
sencilla belleza parecida a algunas de las figuras griegas
del Periodo Arcaico (véase Arte Griego Arcaico).

Estas figuras, unidas a las columnas, adoptaron la forma
de tales. Son hieraticas e inmoviles en expresion, como
si estuvieran suspendidas entre el Cielo y la Tierra.
Fueron imitadas por toda Francia, y algunas veces también
en Espana e Inglaterra, pero nadie pudo igualar la calidad
artistica y la espiritualidad de estas estatuas.

[La obra del taller de Chartres, aunque fue excepcional.
se hizo posible gracias a los experimentos llevados

a cabo con anterioridad en otros lugares, sobre todo

en Languedoc y en Borgona. La lle-de-France, con Paris
como capital, tuvo poca o ninguna parte en estos
experimentos. A partir de entonces, tras Saint-Denis

y Chartres, la direccion habia de pasar a aquella zona

del pais. lo que refleja el nuevo prestigio adquirido

por la monarquia francesa. Saint-Denis era una abadia,
Chartres no. Saint-Denis y Chartres eran todavia
romanicas en gran medida, pero ya encerraban el germen
de una nueva evolucion que habia de conducir al arte
gotico. En Saint-Denis, la larga linea del patronazgo
monastico, que tanto habia dominado el periodo romanico,
estaba a punto de concluir. El futuro pertenecia

a las catedrales de las ciudades y al patronazgo secular.
LLas principales etapas en la evolucion de la escultura

del periodo protogotico deben estudiarse en catedrales
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como las de Senlis o Laon. Durante este periodo

de transicion, la inspiracion principal vino de la prospera
region industrial del Mosa. Senlis (c. 1170) siguid

a Saint-Denis y a Chartres en algunos aspectos, pero

sus figuras-columnas, investidas de un nuevo naturalismo,
son completamente extranas al arte romanico. Su iconografia,
el Triunfo de la Virgen, marca también el nuevo periodo,
menos acosado por el temoral Juicio Final y los castigos
que habian de seguirle. Fue un periodo de mayor gentileza
y esperanza.

LLas artes suntuarias.—Resulta evidente, s1 hemos

de tener en cuenta los textos de aquella época, que

los trabajos en oro, plata, bronce, talla en marfil, bordados.
y las otras llamadas «artes menores», estaban muy
valorados, no solo por los materiales costosos utilizados
en su confeccion, sino, principalmente, por su belleza.

Ya hemos hecho mencion al manual titulado De diversis
Artibus, escrito por el monje Teofilo c. 1100, en el que

se describen detalladamente muchas técnicas. Por esta obra
sabemos que muchos de aquellos artifices eran maestros
de diversas técnicas, y que podian pasar de una a otra,

conforme a los encargos que se les hacian. Esto

explica los estrechos lazos estilisticos que existen

entre algunas obras de arte llevadas a cabo en diferentes
medios. Lo que en el pasado se creia que era el resultado
de la influencia de un medio determinado sobre otro,

se debio probablemente a la comun paternidad de tales
obras. El Maestro Hugo es un buen ejemplo de artista que
podia utilizar distintas técnicas. Los elogios que

le prodigaron sus contemporaneos son testimonio de la gran
estima en que se le tuvo. Emplear el término, un tanto
desdenoso, de «artes menores» para la obra de hombres
semejantes parece inadecuado, y por ello se viene
haciendo uso desde hace pocos anos del téermino «artes
suntuarias». Esto proporciona una idea mas justa del rango
que este tipo de arte habia alcanzado durante

la Edad Media.

Muchos de los objetos que entran dentro de esta categoria
tienen un prestigio adicional debido a sus funciones,
como relicarios, frontales de altar o tapas

de libros litargicos. En otras palabras, estos objetos
estaban intimamente relacionados con la liturgia,

y adquirieron un particular caracter de santidad debido

a esta relacion. Por desgracia, los materiales preciosos

en los que muchos de estos objetos estaban hechos

los hacian vulnerables al saqueo y al robo. Tambien

era frecuente emplearlos o venderlos en momentos

de necesidad. Pero, a pesar de la destruccion de tantisimos
de estos objetos con el transcurso de los siglos, todavia
quedan bastantes para dar una idea de lo que estas artes
suntuarias fueron durante el periodo romanico.

El altar era el lugar mas importante en la iglesia, y solia
estar adornado, ya fuera con un frontal esculpido, ya con uno
pintado. En las iglesias mas ricas, estos frontales estaban
hechos de marfil, oro o plata, y por lo general se
decoraban con relieves martillados por detras (la técnica
del repujado), esmaltes y piedras preciosas. Algunos
ejemplos notables subsisten en Espana, Alemania y los paises
escandinavos. Cuando un abad o un obispo viajaban, solian
llevar unos altares portatiles profundamente decorados
gue contenian religuias. Dos altares de esta clase

son la obra de un celebre artista, Roger de Helmarshausen,
qgue es probablemente el Teofilo autor del manual de arte.
El estilo lineal y dinamico de las obras de Roger

se cree que muestra influencia italo-bizantina.

De los objetos propios de un altar, el mas importante

era el crucifijo, que se solia hacer de madera,

metal o marfil. El crucifijo donado por el rey don
Fernando I de Espana y su mujer, la reina dona Sancha,
a San Isidoro de Leon en 1063 (Museo Arqueologico
Nacional, Madrid) es un magnifico ejemplo de tales cruces.
Es de 52 centimetros de altura y tallado por ambos

lados. Otro famoso crucifijo de fines del periodo romanico
se encuentra ahora en el Metropolitan Museum de Nueva York
y se atribuye a la abadia de Bury Saint Edmunds, Inglaterra.
De los crucifijos del siglo XII, un ejemplar importante,

de mas de seis metros de altura, existio en la abadia

de Saint-Denis, en donde estuvo a la entrada de la cripta.
Hecho por encargo del abad Suger y consagrado por el Papa
Eugenio en 1147, consistia en una base de bronce dorado,
adornada con figuras de los Evangelistas y placas

de esmaltes. Este crucifijo ya no existe. pero conocemos

La cruz de marfil donada por Fernando | y Sancha a San
Isidoro de Leon: altura. 52 centimetros: ¢. 1063.
Museo Arqueologico Nacional de Madrid.
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su aspecto por descripciones. Una pequena version

de él se encontraba en la abadia de Saint Bertin,

y el pie de esta cruz se conserva en el Musee Hotel
Sandelin, de Saint Omer, Francia.

Ademas de los crucifijos, tambien habia numerosas velas
en el altar y delante de él: su numero dependia

de la solemnidad de la ocasion. Se solian colocar

en candelabros dorados o de plata, de los que el Candelabro
de Gloucester (comienzos del siglo XII), que se encuentra
en el Victoria and Albert Museum de Londres,

es un historiado ejemplo ingles. Se podia contar con mas
iluminacion procedente de las velas de las coronae

que colgaban de las bovedas.

He aqui un testimonio de la epoca:

«La iglesia esta adornada con coronas enjoyadas de luz;
mejor dicho, con lamparas como ruedas de carretas,
cubiertas a todo su alrededor con luces, pero no menos

brillantes de gemas y piedras preciosas que las tachonan.

Ademas, hemos visto candelabros de pie como arboles
de bronce macizo, trabajados con maravillosa sutileza

de arte, resplandeciendo con no menos fulgor por las

gemas que por las luces que tienen.»

Estas ultimas palabras de San Bernardo... Palabras

de desaprobacion, pero que llevan algo mas que una
sugerencia de admiracion por la «maravillosa sutileza

de arte» de estos objetos, opinion que confirman los objetos
que perduran. «Los arboles de bronce» a que se referia
San Bernardo eran los grandes candelabros de siete brazos
utilizados en las grandes iglesias durante solemnidades
especiales. En la catedral de Durham, los brazos de estos
candelabros se cuenta que se extendian de pared a pared
a todo lo ancho del coro. Un candelabro especialmente
hermoso de esta clase se encuentra en la catedral de Milan.
y se fecha en las postrimerias del siglo XII.

[Los vasos sagrados utilizados en la celebracion

de la misa, en particular los calices, solian ser

Caballeros normandos cargan contra las lineas inglesas, escena
del Tapiz de Bayeux. Musée de la Reine Mathilde, Bayeux.

especialmente ricos y de elevada calidad

artistica. En una clase aparte estaban los relicarios,
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