 EL ARTE GÓTICO
El término “gótico”  fue acuñado para referirse a la arquitectura, pues es en ella donde se reconocen más fácilmente las características del estilo, ya que  tanto la pintura como la escultura presentan unos límites más imprecisos. Fue aplicado por primera vez por el arquitecto, pintor y escritor italiano Giorgio Vasari (Arezzo, 1511 – Florencia, 1574) en su obra Vidas de los mejores arquitectos, pintores y escultores italianos, conocida más popularmente como Le Vite. El término nació con un sentido despectivo y peyorativo asociado a los pueblos godos: sinónimo lingüístico e histórico de bárbaro. Este significado estaba totalmente mediatizado por el contexto histórico en el que surgió: el Renacimiento, cuyo término – Rinascita – fue acuñado por Vasari. En pocas palabras: la infravaloración de lo “gótico” se realizó en contraposición a la sobrevaloración de lo clásico. Resulta pues evidente, que  los gustos estéticos son relativos y llevan implícitos el sentido que les otorga su propia historicidad.

CONTEXTO HISTÓRICO
El arte gótico propiamente dicho, coincide en el tiempo con la plenitud y la crisis de la Edad Media. Se suele indicar que frente al arte románico (que refleja una sociedad ruralizada de guerreros y campesinos), el gótico coincide con el máximo desarrollo de la cultura urbana donde aparece la burguesía, las universidades y el florecimiento de las órdenes religiosas (monásticas como el Cister y mendicantes como franciscanos y dominicos), así como la acentuación de los conflictos y la disidencia (revueltas populares, herejías, desarrollo y crisis de la escolástica, Cisma de Occidente) y finalmente los pavorosos espectáculos de la Peste Negra y la Guerra de los Cien Años en un mundo tan cambiante que sólo puede entenderse en términos de una mutación fundamental. 
La cristiandad europea se abre a nuevos horizontes. En 1204 los caballeros de la cuarta Cruzada conquistaron Constantinopla. Saquearon y destruyeron la rica ciudad oriental y los objetos suntuarios que trajeron, hablaban de un mundo mucho más refinado que el suyo. Pero no conocieron Oriente sólo a través de las cruzadas, sino también gracias a los contactos comerciales que estas guerras favorecieron. Europa occidental vivía una época en la que los monasterios estaban perdiendo su protagonismo económico en favor de las ciudades, y el protagonismo cultural en favor de las universidades. La burguesía mercantil, gracias al dinero que obtenía del comercio y de la banca, estaba alcanzando un gran poder económico mientras el sistema feudal, que basaba su riqueza en la posesión de la tierra, empezaba a modificar las características originales con las  había existido hasta entonces. El espíritu de la época cambiaba y el arte se benefició al añadir a su clientela eclesiástica, la burguesa.
El arte gótico se extenderá en el entramado general de la espiritualidad que caracteriza la Edad Media, pero de ninguna manera podrá considerarse como una continuación del espíritu románico. Desde el pensamiento filosófico hasta las nuevas condiciones socioeconómicas, se genera una situación que propicia la aparición de un hombre nuevo y, por ello, de un arte nuevo.

Nuevas condiciones socioculturales y una nueva estructura social. _A partir del s. XIII y tras las Cruzadas, se abren nuevas rutas terrestres y marítimas que favorecen el desarrollo del comercio. La necesidad de satisfacer la demanda de los mercaderes determinará el crecimiento de las actividades artesanales. Las actividades comerciales y artesanales se concentran en las ciudades (burgos, en la terminología medieval), que crecerán o surgirán  de forma espectacular en esta época, atrayendo el excedente demográfico que se va generando en el campo, resultado de las mejoras agrarias y tecnológicas que favorecen el crecimiento de la producción de alimentos y de la población. En las ciudades aparecen los gremios, que pronto se convertirán en clientes y mecenas artísticos. La riqueza que provoca este desarrollo económico se materializa en dinero; ya no es la tierra la única y principal fuente de riqueza, ni la aristocracia o el clero los únicos clientes y consumidores potenciales de arte; una nueva clase social, la burguesía, emerge en esta sociedad dinámica y en transformación. Frente al monasterio y a la iglesia rural, típica de la época del románico, la catedral ciudadana se convierte en el nuevo centro de la espiritualidad burguesa. Las catedrales góticas se alzarán majestuosas, desafiantes en su concepción técnica, sobre los tejados de las ciudades de la Baja Edad Media, y los palacios de las clases dirigentes romperán el estricto carácter religioso y militar del románico. Una nueva clase social, la burguesía, y una nueva sensibilidad artística, más sensual y naturalista, contribuyen a desarrollar el nuevo estilo.
Evolución del pensamiento teológico y filosófico._En el siglo X se traduce a Aristóteles y sus ideas, opuestas al platonismo, se extienden por toda Europa de la mano de Santo Tomás de Aquino y la Escolástica; en ellas la sensación prima sobre la abstracción y con ello se tenderá cada vez más al naturalismo en la plástica. La razón no sólo será un instrumento de conocimiento sino que, además, será una manifestación de la gloria divina. La observación y el cálculo determinan a partir de ahora el conocimiento, y en arte el realista y el ingeniero sustituirán al expresionista y al simbolista románico. Los estudios de física y matemáticas, la observación de la naturaleza, etc. contribuyen a crear la imagen de un universo físico. Se recupera el gusto por la armonía constructiva como perfecta relación entre las partes que conforman el edificio.
 La Reforma Cisterciense._El régimen feudal había fortalecido el papel espiritual del clero y, al mismo tiempo, había convertido a la Iglesia en una institución extraordinariamente rica. Los monasterios benedictinos se habían convertido en centro de grandes explotaciones económicas, lo que indudablemente había favorecido el trabajo intelectual de los escriptorium. Pero esta riqueza material también se había trasladado a las costumbres, que se habían relajado desde su primitiva austeridad, y al arte, cada vez más rico y suntuoso. Contra la relajación de la Iglesia, San Bernardo de Claraval emprende una tajante reforma, fundando la Orden monástica del Cister (la Orden Cisterciense).  Entre varias innovaciones de orden espiritual la nueva constitución de la orden contiene instrucciones muy precisas sobre los nuevos templos, proscribiéndose todo tipo de decoración y limitándose la arquitectura a sus elementos estructurales. Se pretende volver a la primitiva austeridad monacal, sin los excesos ornamentales del último románico, que podían distraer al monje de la verdadera y desnuda espiritualidad. Esto permitirá a los arquitectos despreocuparse del ornato y atender únicamente las cuestiones de orden técnico y constructivo. De este modo, la ingeniería arquitectónica da unos pasos gigantescos en la segunda mitad del siglo XII, hasta alcanzar su madurez en el s. XIII. Esta nueva espiritualidad que asocia a Dios con la luz tendrá su plasmación arquitectónica en la nueva arquitectura.
 A principios del siglo XIII surgen  las órdenes mendicantes (vivir de la mendicidad)  buscando dar un giro a la vida religiosa de la Iglesia católica, manteniendo la tradición monástica basada en el estudio y la contemplación, así como la vida activa de los clérigos seculares y las órdenes militares y hospitalarias. Francisco de Asís (franciscanos) transmitirá una nueva dimensión del hombre. Su atención a la naturaleza y a los animales es, en realidad, fruto de la corriente aristotélica ya citada, y a través de ella aparece el hombre como una criatura más en la que la síntesis materia-espíritu se muestra espléndida. En adelante el cuerpo humano no será un miserable soporte del alma, sino una maravillosa obra de Dios que hay que respetar. La Baja Edad Media ha dejado muy atrás los terrores milenaristas que alumbraron el románico, y se abre hacia una era de amor, de amor a Dios y a la Naturaleza, de amor espiritual y de amor cortesano. Una nueva espiritualidad se desprende de esta actitud más benevolente con el ser humano y, por ello, más humana, un hombre que renunciando a todos los bienes materiales consagra su vida a Dios bajo los votos de castidad, obediencia y pobreza. En 1216, fue aprobada la Orden de los Predicadores, un grupo de religiosos que buscaban vivir en pobreza y predicar el evangelio bajo la dirección del presbítero Domingo de Guzmán (dominicos).
Si el monasterio se adaptaba a la religiosidad de una sociedad rural,  ahora que las ciudades se convierten en centros artesanales y comerciales (mercados) con gran poder de atracción, las nuevas órdenes mendicantes encontraran en ellas un campo fértil para su actividad religiosa. 
En el s. XIV Italia vivía ya un ambiente prehumanista: Dante, amigo de Giotto, gran artista de su tiempo, escribió la Divina Comedia; Simone Martini retrató a Laura, la amada de Petrarca, y Bocaccio reflejó aquel mundo en El Decameron. 
El franciscano Guillermo de Occam propugnaba un conocimiento de Dios a través del mundo real, lo que favoreció también la búsqueda de lo verosímil en el arte, y la pintura empezó a reflejar conceptos de ética ciudadana. Esta relativa secularización de la vida y la cultura no significará, por otra parte, el final de la iconografía religiosa; ésta se adaptará a los nuevos tiempos enriqueciéndose con historias procedentes de las vidas de los santos recogidas por Santiago de la Vorágine en su Leyenda Dorada, y con temas marianos procedentes de los Evangelios apócrifos. 
Cronología y desarrollo del nuevo estilo. Hacia 1150, sólo una pequeña región, París y sus alrededores, son la expresión geográfica de esta nueva sensibilidad. Es allí, en la Ille-de-France, donde nace el nuevo estilo. Son los dominios del rey de Francia. Un siglo más tarde, la mayor parte de Europa había pasado a ser gótica, desde Sicilia a Islandia, con sólo unas contadas islas románicas, y los cruzados habían introducido el nuevo estilo incluso en el Próximo Oriente. Alrededor de 1450 la extensión del Gótico había comenzado a reducirse (ya no incluía Italia), y hacia 1550 puede decirse que había desaparecido por completo. El estilo gótico nace en Francia y allí alcanza su madurez. Sin embargo, su aceptación no es coetánea en todos los países: así, mientras en España e Inglaterra lo aceptan fácilmente, en Alemania lo aceptarán algo más tarde, y en Italia, prácticamente, nunca. 

Si tomamos Francia como referente, podemos establecer las siguientes etapas en la evolución del estilo:
Primera época (2ª mitad del s. XII y el s. XIII). Formación y Plenitud. Época de fe, de amor y de entusiasmo. La fe de los Capetos, con Luís IX, el rey Santo, y la prolongada paz que consigue favorece la elevación de templos en tiempos cada vez más breves. La rapidez de la construcción le da a la obra una unidad de estilo rara vez obtenida en la Edad Media.
Segunda época (s. XIV y 1ª mitad del s. XV). Crisis y Gótico Internacional. La fe y el entusiasmo que habían hecho elevar catedrales hacia el cielo que honraban a la Virgen, Nuestra Señora (Notre Damme), se van extinguiendo con el final del s. XIII. Otras preocupaciones morales y económicas, así como la Guerra de los Cien Años, cambiaron radicalmente el panorama religioso en buena parte de Europa. Y, por otra parte, el crecimiento de las universidades, en las que la razón sustituía al sentimiento, contribuye a que la piedad no sea producto de la fe, sino del estudio. En 1309 se traslada la sede papal a Avignon. En los años siguientes se produce un notable desarrollo del arte cortesano, altamente refinado y elegante, que coincide con el del la música y el lenguaje de los trovadores. El movimiento es común en toda Europa, y se le conoce con el nombre de Gótico Internacional.
Tercera época (2ª mitad del s. XV). Agotamiento y Gótico Flamígero. Al extinguirse la espiritualidad que fundamentaba el estilo, se busca una salida estética. Es el Gótico Flamígero, que sin innovar nada en los aspectos técnicos y estructurales, expresa el gusto por la decoración exuberante, peculiar de una época de riqueza material. Esta efusión ornamental llega, en ocasiones, a prevalecer sobre las propias estructuras, a las que oculta, dando la sensación de un gran vegetal que consume definitivamente el estilo arquitectónico.

Reinos de la Península Ibérica._ 
Las relaciones de los reinos hispánicos con Francia fueron muy frecuentes durante la Edad Media. Desde la ininterrumpida corriente del Camino de Santiago, a las colonizaciones de la Meseta del Duero organizadas por Raimundo de Borgoña, yerno de Alfonso VI de Castilla, el suelo peninsular se vio permanentemente expuesto a una sutil pero fértil colonización de vocablos, usos e ideas francesas.
En el primer tercio del s. XII, el rey Alfonso VII llama a la Orden del Císter, que organiza su primera fundación en Moreruela (Zamora). Más adelante, al unirse Aragón y Cataluña, y extenderse ésta última hacia el sur, hacia Tarragona, los cistercienses fundan los monasterios de Poblet y Santas Creus, después el de Piedra de Zaragoza y muchos más. Con ello se introduce en estos reinos el nuevo concepto arquitectónico, donde la austeridad impedía la decoración pero favorecía el avance hacia lo que será el gótico. Los grandes centros urbanos de Castilla y de la Corona de Aragón verán levantarse, en los siglos siguientes, las grandes catedrales góticas, el nuevo símbolo de la riqueza y el despertar cultural de la Baja Edad Media Europea.
LA ARQUITECTURA GÓTICA

EL NUEVO SISTEMA CONSTRUCTIVO

La arquitectura es lo que mejor define al gótico; en rigor de ella parte el movimiento.

 Los  elementos fundamentales de la arquitectura gótica: 
◙ Son el arco apuntado u ojiva que indica esfuerzo y dinamismo (formado por dos segmentos de circunferencia que se apoyan y apuntalan mutuamente). Los arcos apuntados toleran mayor esbeltez del trazado y una disminución del empuje, lo que permite vaciar los muros

  ◙ La bóveda de ojivas o de crucería. Los arcos quedan visibles y reciben el nombre de nervios, que se cruzan en el centro o clave. Además de estos nervios, la bóveda se apoya sobre dos arcos formeros, perpendiculares al eje longitudinal de la nave, y sobre dos arcos fajones. La esencia de la nave consiste en concentrar las fuerzas en los nervios y aligerar los intersticios o elementos.
◙ Con el tiempo las bóvedas de crucería aumentan el número de nervios y se van complicando, originando las bóvedas estrelladas.
 Del mismo modo ◙ se diversifican  los tipos de arcos, siendo el carpanel, el escarzado y el conopial los más utilizados. Los nervios de la bóveda se prolongan por el muro y los pilares, llevando los empujes verticales hasta el nivel suelo. ◙ Los nervios, convertidos en finísimas columnas sobre muros y pilares, reciben el nombre de baquetones. El pilar compuesto ya no tiene capiteles independientes para cada columna adosada, sino que una especie de friso corrido o banda recorre el haz de baquetones uniéndolos.
◙. El contrafuerte es la consecuencia lógica del sistema ojival. En una arquitectura que desarrolla las fuerzas tangenciales o empujes, como consecuencia de la elevación, el estudio de los elementos de contrarresto es fundamental. De aquí el empleo de contrafuertes que alcanzan gran desarrollo en el gótico. Para buscar la máxima eficacia se precisa distanciar el contrafuerte lo más posible. Se le separa de la pared, recayendo el empuje sobre él por medio de un arco de transmisión, el arbotante. Además cumplen otra misión son los canales por donde bajan las aguas del tejado, las cuales arruinarían el edificio de resbalar directamente sobre las paredes. Al término de las bocas de desagüe recolocan unas figuras monstruosas, gárgolas por medio de las cuales se arrojan las aguas a distancia de la pared
◙ El muro se  desmaterializa, y permite que penetre gran cantidad de luz. Los apoyos tienen un papel fundamental en el gótico, en cambio el muro constituye un peso muerto y una arquitectura dinámica como la gótica debe procurar eliminarlo lo más posible. La pared se esfuma y prevalece el hueco. Así surge la vidriera que tamiza la luz y penetra en el interior, lo que unido a la altura da sensación de verticalidad creando un ambiente de gran espiritualidad y simbolismo. Puesto que dios es luz, cuanta más luz reciban los objetos de la Tierra más cerca de dios estarán, y más esencia divina poseerán.
En la primera  mitad del siglo XIII aparecen las grandes catedrales francesas, que se convertirán en el edificio mas emblemático de la nueva arquitectura gótica, también se construirán edificios civiles, como ayuntamientos, lonjas, palacios…

Características de los templos góticos:

Planta de cruz latina con tres o cinco naves. La central es más ancha y más alta. El transepto se sitúa hacia el centro y sus brazos no son tan largos como en el Románico. A veces no sobresale en la planta, pero queda remarcado por la mayor anchura o porque también tiene tres naves. Al avanzar el transepto, casi la mitad del templo queda ocupada por la cabecera que puede tener hasta cuatro tramos.

El ábside tiene girola. Alrededor de ella se abren capillas radiales. El ábside de planta circular de las iglesias románicas ahora es poligonal, por las bóvedas de crucería.

En el interior hay varios niveles. Sobre las arcadas de separación de las naves se sitúa el triforio, recuerdo de las galerías o tribunas de las iglesias de peregrinación. Las galerías se han reducido a un simple pasillo superior o incluso han desparecido, por lo que el triforio es un elemento decorativo. En la parte superior aparece el claristorio, con grandes ventanales con vidrieras en las que se despliegan amplios programas iconográficos. En la nave central, cerca del presbiterio, encontramos el coro. 
A los pies del templo y en los brazos de transepto encontramos las grandes fachadas monumentales con decoración escultórica. La fachada principal suele tener tres accesos que se corresponden con las tres naves del interior. 
Las portadas con arcos apuntados y abocinados presentan decoración en las arquivoltas, tímpanos, jambas y parteluz. Sobre la puerta central la más amplia se dispone un rosetón.  Y sobre las puertas laterales se levantan dos torres campanario rematadas por agujas, igual que el cimborrio.  La fachada está decorada con gabletes sobre las puertas, galerías de arcos ciegos y calados, estatuas y finas tracerías.

EL GÓTICO FRÁNCES

En el siglo XII tienen gran importancia los ejemplos cistercienses, conforme a dos modelos que se distinguen por la organización de las cabeceras con girola como en Claraval o con capillas rectangulares como en Citeaux. En ambos casos la iglesia se completa con el claustro, sala capitular, refectorio, dormitorios, biblioteca y demás dependencias para la vida monástica, aparte de las construcciones destinas a silo, bodegas etc… 

Entre los primeros edificios que representan el triunfo de la nueva arquitectura está la abadía de Saint-Denis, iniciada en 1132 por el abad Suger. A la segunda mitad del siglo XII corresponden las catedrales de Sens, Noyon, Laon, Senlis y París  que van señalando diversas etapas en la evolución del estilo gótico en esta etapa inicial.
A la fase clásica corresponden las catedrales de Chartres, Amiens, Reims, Le Mans y Bourges, que representan el triunfo del modelo caracterizado por la gran diferencia de altura entre la nave central y las laterales, el predominio de la tendencia a alcanzar mayor altura y la supresión del muro dando paso a granes ventanales con vidriera como en la Santa Capilla de París.

En el siglo XIV, las guerras civiles y el gran número de edificios iniciados en el siglo anterior, determina que la actividad constructiva se limite a la terminación de los ya iniciados y a la erección de numerosas capillas. En el siglo XV y primer tercio del XVI se multiplican las construcciones y se reforman buen número de las ya existentes con la adicción de capillas, torres y otros elementos. Es la fase flamígera, iglesias de Santa Magdalena de Troyes, y de Saint-Wulfram de Abbeville.

INGLATERRA Y ALEMANIA

La arquitectura gótica inglesa sigue una evolución independiente respecto al resto del continente europeo. Cuenta con precedentes en el empleo de la bóveda de ojivas en pleno románico (Durham).  A fines del XII se introduce el gótico francés en la  catedral de Canterbury. Hacia principios del XIV surge el estilo ornamental que en muchos casos se anticipa el flamígero europeo, por la sinuosidad de las tracerías y con la aparición de la bóveda de abanico con molduras concéntricas en torno a las claves como en la Capilla del King’s College en Cambridge.

Alemania el gótico se introduce como sistema constructivo en pleno siglo XIII. La catedral de Colonia se inspira en Amiens  En el siglo XIV en relación con el gótico mediterráneo se concreta el tipo de iglesia salón caracterizado por la igualdad de altura de las naves como en San Lorenzo de Nuremberg.

LA ARQUITECTURA GÓTICA EN ESPAÑA 
En el tercer cuarto del siglo XII se introducen las formas góticas en España que en una primera fase evolucionan con independencia hasta bien entrado el siglo XIII.
En el segundo cuarto del s. XIII se reciben en el reino de Castilla las formas del clasicismo gótico francés, que representan la ruptura  respecto a las diversas tendencias que habían florecido en la etapa anterior.  Se inicia con la reforma de la catedral de Burgos  al disponerse una girola que rodea un amplio presbiterio obra del maestro francés Enrique que también debió trazar de nueva planta la catedral de León. En 1216 se inicia la catedral de Toledo por el maestro Martín a quien sucede el maestro Pedro Pérez. En esta catedral es destacable la solución del problema de la cubierta de la doble girola, disponiéndose tramos triangulares y trapeciales que facilitan la distribución de las fuerzas con el consiguiente aligeramiento de los contrafuertes. En el centro de la iglesia se coloca el coro de canónigos.
En Andalucía, tanto Córdoba como en Sevilla se adopta el tipo de iglesia influida por los modelos cistercienses, con grandes rosetones y puertas con moldurajes lisos o con motivos geométricos, e interiores con techumbres y cabeceras con bóvedas de ojivas. 
Los ejemplos de las ordenes mendicantes (XIII) influyen en Cataluña y Baleares concentrándose en los modelos de nave única con capillas laterales entre los contrafuertes, cubierta con nave con bóveda o con techumbre y arcos diafragmas. En el siglo XIV resultado del desarrollo económico que adquieren la Corona de Aragón y el reino de Mallorca, su arquitectura adquiere una absoluta primacía. Se impone el modelo gótico mediterráneo, preocupado por los grandes espacios, con tendencia a la igualdad de altura de las naves o a la nave única, la proliferación de capillas, en gran número y de pequeño tamaño; así como el predominio de la decoración a base de molduras, con acentuaciones horizontales en contraposición al verticalismo de los edificios clásicos franceses. A fines del siglo XIII se inicia la catedral de Barcelona con tres naves de casi la misma altura, cripta, girola y capillas dobles y de dos pisos entre los contrafuertes.
Se advierte una gran preocupación espacial en el gótico catalán y un ejemplo de ello lo constituye la catedral de Palma de Mallorca iniciada en el primer tercio del siglo XIV por el maestro Ponç des Coll a quien siguió Jaime Fabre. Presenta tres naves con columnas o pilares octogonales como en Santa Maria del Mar en Barcelona.

En el siglo XV se introducen las formas flamígeras (fase barroca) en la Corona de Aragón, este goticismo flamígero domina en las obras de Guillermo Sagrera a quien se debe la Lonja de Palma de Mallorca. De este estilo es también el Palau de la Generalitat de Barcelona. Igualmente del fines del siglo XV es la lonja de Valencia  obra de Pere Compte.

LA ESCULTURA  
Características generales:

Naturalismo, al contrario que la escultura románica de carácter simbólico, ahora se intenta crear sensación de realidad tanto en las formas como en los sentimientos de los personajes, que se relacionan entre ellos y abandonan el hieratismo.
Sigue supeditada a la arquitectura pero con el tiempo se libera del marco arquitectónico como se hace evidente en el tratamiento de las esculturas de los apóstoles y profetas de las jambas, llegando a ser exenta.
Las portadas monumentales concentran la mayoría de las obras. Las figuras de las arquivoltas cambian de dirección: en el románico se disponían en sentido radial, ahora se colocan siguiendo la dirección del arco.

Empiezan a esculpirse las sillerías de los coros, retablos y sepulcros liberados del marco arquitectónico.
A los temas de la tradición románica se unen otros  relacionados con la humanización de la divinidad. Ahora se intenta atraer a los fieles mediante un Dios amable que sufre como los seres humanos. Se narran escenas de la vida de la vida de la Virgen, de los santos, que aparecen como intercesores ante Dios. Las representaciones de la Virgen con el niño adquieren vida y alegría, ambas figuras se comunican entre sí como una madre con su hijo.

Cambia la apariencia de los crucificados, la representación de Jesús sufriendo en la cruz ya no es con el cuerpo rígido, sino que cae en forma pesada. Se acorta el vestido que lo cubre, convirtiéndose en un faldón, la corona de rey se sustituye por la de espinas. 

Durante el gótico, pese a todo, se mantienen muchos convencionalismos románicos de composición, sobre todo en los capiteles como entrelazados, duplicación de cabezas y apéndices etc…El gótico propende habitualmente a colocar las figuras en esquemas cerrados de composición , formando ruedas, óvalos y otras formas geométricas, de conformidad con las formas regulares del templo. 
En lo referente al simbolismo algún autor destaca la persistencia del bestiario románico, se hace mucho uso de la monstruología. En el arte se justifica porque su aparición es considerada desde los tiempos de los romanos como un presagio o signo. Los monstruos saltan de la palabra del predicador al arte plástico para imaginar el infierno y los castigos de los condenados, pronto se llega a una interpretación personal.
ESCULTURA GÓTICA EUROPEA

Presenta diferencias entre en norte y sur de Europa. Mientras el modelo francés se extiende por toda Europa, en Italia prevalece una fuerte influencia clásica. Ejemplo el púlpito del Baptisterio de Pisa de Nicola de Pisano, obra en mármol con fuerte influencia tardorromana.

En Europa tres etapas:

S. XIII se mantiene todavía cierta severidad, a la vez que se busca la idealización de las imágenes. Portada de la catedral de Reims

S. XIV es el gótico internacional. Se caracteriza por el amaneramiento de las figuras que se alargan predominando en ellas los trazos curvilíneos, Todo ello se aprecia en los ropajes con plegados sinuosos. Existe un interés por resaltar lo anecdótico y por imprimir sentimientos a las obras. Ángel sonriente de Reims

S. XV el sentimiento de las personas deriva hacia el patetismo y las imágenes son más voluminosas, se intenta captar de forma naturalista las expresiones de los rostros dando pie a la aparición del retrato. Pozo de  Moisés  y la tumba de Felipe el Atrevido.
ESCULTURA GÓTICA ESPAÑOLA

S. XIII. Las grandes obras del siglo XIII se realizan con el concurso de escultores que provienen de países como Francia y Alemania.
En Burgos se encuentra la más rica y homogénea colección de este siglo. La puerta sur del crucero, la llamada de Sarmental, posee un conjunto de apóstoles destacable y en la misma catedral en las torres y en el claustro alto se encuentra la bellísima estatua de Beatriz de Suabia, y las de Alfonso X y doña Violante.

En León se encuentra la otra colección de estatuaria gótica del XIII. Menos homogénea que Burgos ofrece obras muy notables como la Virgen y el niño, Los Tres Reyes y la Anunciación. Del maestro Enrique es la Virgen blanca del parteluz de la puerta principal.
El último cuarto de siglo se crea un tipo de sepulcro que se caracteriza por la representación de escenas de carácter funerario, tratadas con acentuado naturalismo, lo que supone una gran originalidad que no tiene paralelo en el arte europeo. Estos temas se refieren tanto al momento de la muerte, como a la colocación del cadáver en el féretro y la ceremonia del entierro (grupo palentino de Carrión de los Condes, el de los monasterios vallisoletanos…).
S. XIV. Al igual que en la arquitectura, Cataluña tiene en  la escultura su gran momento en este siglo. Son de destacar retablos y sepulcros. Los primeros labrados en piedra a diferencia de los castellanos que serán de madera; tendrán un auge progresivo hasta desaparecer en el Renacimiento. Retablo de Cornellá  de Conflent  de Jaume Cascalls, y san Carlomagno de Girona destaca por la fina labor en la que se muestran detalles como las venas de las manos, zapatos de malla o los adornos de las vestiduras. Destaca el amaneramiento y la elegancia de las formas, las vírgenes sedentes en esta fase  tienden a curvarse, igual que las de a pie.
S. XV. Es el gran siglo de la escultura gótica. En Cataluña la personalidad de Pere Johan llena de atractivo el siglo, trabaja en la catedral de Tarragona y en el de la de Zaragoza donde solo hace el banco, con la vida de Santa Tecla. Guillem de Sagrera realizó hacia 1420 el san Pedro de la portada del Mirador de la catedral de Palma de Mallorca, obra de gran monumentalidad. En el ángel de la portada de la Lonja de la misma ciudad los pliegues se quiebran, los cabellos rizados aumentan su volumen y las alas totalmente desplegadas muestran su exuberancia
En Castilla se hace sentir la influencia borgoñona y flamenca (los paños se ondulan fuertemente agitados y los rostros adquieren un realismo penetrante), en estos territorios donde el comercio había enriquecido a la burguesía el realismo burgués había sustituido al naturalismo religioso. Los focos de influencia se localizan en León y Toledo. Resultado de estas influencias flamenco-borgoñonas  se crea una escuela en la que destaca Sebastián de Almonacid el del doncel de Sigüenza. Pero la gran figura del XV es Gil de Siloé, de gran fantasía creadora, no se somete a reglas ni a cánones tradicionales, dotando a sus imágenes del más exigente realismo burgués. Destaca el retablo de Santa Ana en la capilla del Condestable de la catedral de Burgos, los sepulcros de Juan II y de su esposa…

LA PINTURA GÓTICA  

 Valen para la pintura las características formales ya mencionadas al hablar de la escultura. 

●●Durante el gótico decae la pintura mural (ha desaparecido el muro) pero el espacio se cubre con un arte nuevo la vidriera, (también florecen los tapices). La pintura se desarrolla sobre tabla que será un soporte totalmente exento.

●●Pero hasta el siglo XV el naturalismo se encuentra dominado en la pintura por una estilización de formas muy líricas.
●● El dibujo tiene un papel muy señalado, influyendo las curvas, la pintura es una grisalla que se colorea. Se usan medios tonos y el sombreado favorece la ilusión plástica. Ya no es un arte planista; la tercera dimensión se ha abierto paso. Sin embargo la perspectiva apenas interesa hasta el siglo XV, de modo que los fondos son generalmente planos y dorados. Esto ocasiona que la luz no intervenga más que para manifestar el volumen de los cuerpos.
●●Sin embargo en el siglo XV empezamos a percibir la existencia de la atmósfera y la luz, proyectándose la sombra de los cuerpos. El cielo tiene escasa participación en esta pintura de paisaje, debido al empleo de una perspectiva de punto de vista alto, que permite situar infinidad de figuras en el cuadro. Las figuras se disponen en filas horizontales y en diversas capas.

●●El aumento de canonizaciones y la abundancia de relatos caballerescos populares y amorosos, junto con la intención poética y naturalista de la época, determinan un enriquecimiento del temario. Se huye de todo patrón cada artista narra a su manera, plásticamente pueden resolver a su antojo, por lo tanto es una expresión totalmente opuesta al codificado románico.

●●La pintura gótica tiene su hogar en Francia. Allí se forma el estilo franco-gótico que se extiende durante tres siglos. A lo largo de este tiempo evidentemente se ve afectada por importantes acontecimientos que la van enriqueciendo. Durante el siglo XIV Italia se lanza a la conquista de nuevos ideales, influyendo en la pintura de los demás países. Por otra parte, en el siglo XV en el mismo seno de la pintura gótica se producen novedades tan importantes como la aparición del óleo.

●●La profusión de pintura sobre tabla se relaciona con el desarrollo de los retablos, los cuales según el número de piezas reciben distintos nombres: dípticos, trípticos, polípticos…

PINTURA GÓTICA MEDITERRÁNEA

La pintura fue el arte que primeramente acusó el cambio de la nueva época, el dolce stil nuevo. El fresco nunca fue abandonado en  Italia va a ser el elemento técnico por excelencia en está época, aunque también se pintan tablas al temple. Se distinguen dos escuelas durante los siglos XIII y XIV: la escuela de Florencia y la de Siena. Ambas constituyen la denominada pintura italiana del Trecento.

La escuela del Florencia: Giotto di Bondone
Por la intensidad de su personalidad anticipa las figuras del Renacimiento. Así propende a firmar sus obras para que en caso de duda quede salvaguardada su autoría. Es además el primero que inicia la campaña de reivindicación de las Artes Plásticas como tarea del espíritu más que trabajo material. Los artistas del Renacimiento no harán sino proseguir esta campaña. Gozó de gran popularidad y envidiable posición social, participó en asuntos mercantiles y tuvo amistad con banqueros de la época. 
Características de Giotto:
 _ inaugura el sentido plástico de la pintura, _maneja las figuras en función de la masa, todas las formas componen macizos bloques en orden a obtener un mayor efecto plástico. _coloca las figuras de espaldas con objeto de que despierten la noción de volumen, son sólidos punto de apoyo para la vista, resultando achaparradas y pesadas. Los mismos rostros ofrecen formas aplastadas._ el efecto plástico se acentúa por el uso de nimbos en relieve de estuco._ intuye el sentido de la profundidad, aunque el fondo se ve aún como un telón._valora el paisaje y el espacio, si bien aparece empequeñecido de forma que es la figura y no el marco lo que le interesa. _estudia la luz como elemento nuevo, una luz que da unidad al cuadro a la vez que nos explica la razón del claroscuro. _da a las figuras un papel principal, de forma que lo pintoresco nunca perturba a lo esencial. _introduce animales en el cuadro._inaugura el episodio narrativo de la vida de un santo en frescos (Asís). _los rostros permanecen indiferenciados, solo puede decirse que comienza el retrato moderno con el de Dante. –logra dar unidad psicológica al cuadro, las miradas son penetrantes para ello hace los ojos muy rasgados._emplea colores simples encajados en un dibujo segurísimo._ en la composición tiene más en cuenta el efecto estético que la jerarquía de las figuras. 
Entre 1303 y 1305 pintó Giotto los frescos de la Capilla della Arena en Padua, con episodios de las vidas de Cristo  y la Virgen y del Juicio Universal. Labora con simplicidad asombrosa, buscando un efecto dramático, donde el movimiento del alma dirige los movimientos del cuerpo. En la Lamentación de Cristo muerto el dramatismo llega al paroxismo.

La escuela de Siena: Simone Martini

La escuela de Siena se caracteriza por la fusión de la influencia francesa con la bizantina. Es un arte miniaturesco, que gusta de acumular figuras y elementos anecdóticos, faltando la claridad narrativa que es un don de la pintura florentina. El color tiene un sentido preciosista, decorativo: no es elemento plástico. Hasta Siena llegó la pintura gótica francesa, determinando de esta suerte un arte aristocrático, delicado y gracioso y encantador, pero un arte sin problemas ni pesquisas fundamentales, que apenas duró cien años. Simone Martini es uno de sus máximos exponentes, es el mayor preciosista de Siena. Gusta de las caras ovaladas con ojos diminutos que intrigan, de los bellos ritmos lineales, pero también de la gravedad del espíritu. En el Palacio Público de Siena pintó un gran fresco de la Virgen en trono  rodeada de santos colocados bajo palio. La Anunciación define bien los caracteres del maestro, de inspiración miniaturística, gusto por los perfiles ondulantes y riqueza de oro y colores.
LA PINTURA GÓTICA FLAMENCA

El siglo XV desarrolla en Flandes un tipo de pintura vinculada al auge mercantil, se cree en lo que se palpa y no es casualidad que en la pintura flamenca el objeto llegue a alcanzar una extraordinaria precisión. Lo positivo se impone. Este realismo va vinculado al modo de ser de la clase burguesa, enriquecida gracias a su trabajo. Otro realismo, más poético, será el de las clases cultas y aristocráticas, que en el primer tercio del siglo cultivan esa modalidad que se llama estilo internacional.
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MAPA DE EUROPA  A PRINCIPIOS S. XVI. 

En Flandes el realismo se mantiene dentro de una línea esencialmente católica pero el arte religioso tendrá una gran proclividad hacia la vida ordinaria. Veremos las limpias y confortables viviendas de la burguesía y como contrapeso lo religioso resultará directamente accesible, la virgen y el niño serán seres de carne y hueso, preciosamente pintados.
Una novedad técnica colabora en el éxito de esta pintura: el óleo, conocido de antiguo su escasa utilización se debía a las dificultades que entrañaba. El aceite fue primero usado para retocar el temple, si bien este procedimiento tenía el peligro de disolver la capa del fondo. Un paso adelante fue superponer una capa de óleo sobre la pintura al temple, y ya definitivamente el procedimiento consistió en pintar por sucesivas capas al óleo, el sistema de veladuras. Los hermanos Van Eyck perfeccionarán esta técnica fabricando una sustancia a base de aceites de linaza y nueces al que añadían un secativo con lo que lograban un secado rápido y una gran fluidez. La transparencia de la materia permite un efecto de profundidad y logra una atmósfera que permite captar el aire y la luz, con lo que los pintores flamencos pudieron atacar el problema de las sombras.

Otro aspecto destacable es el retrato, en una época de individualidades burguesas, éstos desean obtener imágenes reales a toda prueba de su persona. Nadie desea ser confundido con otro, surge la emulación. Destacan pintores como los hermanos Hubert y Jan van Eyck, Dierick Bouts, Petrus Christus, Hans Memling. De Roger van der Weyden es el Descendimiento de la cruz

Jan van Eyck (1390-1441)

Es el máximo representante de la pintura flamenca, permaneció al servicio del duque Felipe el bueno de Borgoña como pintor de Cámara. En medio de su carrera produjo su gran obra maestra: el Políptico de la Adoración del Cordero Místico en Gante, constituye un gran poema religioso de la redención. El retablo revolucionó el ambiente de los Países Bajos decidiendo la suerte de esta técnica y de un estilo. La tercera dimensión y el ambiente atmosférico quedaban impuestos en la pintura flamenca.
Pintó van Eyck retratos aislados, (como el de su mujer, en el Hospital de san Juan de Brujas) o formando escena como el de los Arnolfini. En este cuadro ve Panofsky a través de un retrato real una representación simbólica del matrimonio. Los esposos se dan la mano y él bendice con la diestra. La araña que esta encendida en pleno día simboliza el amor conyugal; sabido es que en el matrimonio se exigía la vela nupcial. El perro es tributo de fidelidad marital. El espejo alude a la pureza del sacramento y esta rodeado de diez escenas de la Pasión. Lo único que falta es el sacerdote, pero no el testigo que es el propio pintor.
Otro aspecto es el artístico, aunque el tema es un retrato lo que aborda el pintor es un problema de interior. Hay una evidente preocupación espacial, como acredita la utilización del espejo, en cuya superficie se ve de espaldas a los esposos. Sin duda van Eyck se erige en precursor de los grandes intimistas holandeses del XVII.
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