TEMA 15

LA PINTURA DESDE MEDIADOS DEL S.XIV AL S.XV
La miniatura. Los hermanos Limbourg.

El estilo internacional en pintura y miniatura: Italia y las cortes europeas.

La vía de lo empírico y el realismo flamenco: Jan Van Eyck, Roger Van der Weyden y otros maestros.

La pintura en España: influencias italianas y flamencas

1.
LA MINIATURA. LOS HERMANOS LIMBOURG.

La miniatura en estos momentos alcanza su momento más brillante. Aunque el Libro de Horas se copió e ilustró más que otros, la variedad de textos es inmensa: breviarios, biblias moralizadas, vidas de santos, obras literarias famosas, etc.

Los consumidores son reyes, nobles, altas dignidades de la Iglesia, incluso más adelante, mercaderes ilustrados. Son libros de devoción, complejos en su estructura, y el nombre les viene de las oraciones dedicadas a María rezadas de acuerdo con las horas litúrgicas. Pero además contienen al menos un calendario, unas letanías, oficio de difuntos, a lo que se pueden añadir muchas otras partes, de acuerdo con el deseo del cliente o de la persona que lo atesora. Pero por encima de todo, son objetos bellos, adornados en sus márgenes con oro, motivos vegetales y figuración caprichosa, que animan a disfrutar viendo. Algunas personas los coleccionan. Jean de Berry es el mayor patrón que hayan tenido nunca los miniaturistas, pero además coleccionó obras antiguas que a veces se usaron como modelos por los artistas a su servicio.
Los miniaturistas son muy numerosos y, en general, trabajan para diversos clientes y trabajan varios al mismo tiempo y en el mismo libro, porque su organización en cuadernillos independientes permitía que cada cual dispusiera de uno diferente.

· André Beauneveu. Escultor, las únicas miniaturas que le son atribuibles con certeza son los 24 profetas y apóstoles de las páginas iniciales del Salterio de Jean de Berry, que pinta a la grisalla. Presentan gran variedad de poses y motivos de ropaje, a imitación de sus esculturas pero las figuras no presentan perspectiva.

· Jacquemard de Hesdin. Su taller produjo 4 lujosos manuscritos, todos libros de horas y todos encargados por el Duque de Berry. Por orden cronológico: Pequeñas Horas de Jean de Berry; Muy bellas Horas de Notre Dame; Grandes Horas del Duque de Berry; pero su creación más apreciada se dio en las Muy Bellas Horas de Jean de Berry (505), terminadas en 1409, donde se responsabilizó de miniaturas a folio completo. En este último caso se trataba de un libro de dimensiones muy grandes, signo de que Jean de Berry no lo deseaba como devocionario, sino como objeto bello para contemplarlo con tranquilidad montado en un atril. En esta obra se refleja la influencia de Jean Pucelle, ya que Jean de Berry hizo que se copiara la decoración marginal del Breviario Belleville que éste poseía en su biblioteca.

· Entre los grandes artistas del momento se encuentra el llamado Maestro de las Horas Boucicaut, autor de las Horas encargadas por el mariscal de este nombre. La importancia de la obra reside de modo especial en las experiencias realizadas en el terreno de la conquista de la perspectiva, tanto arquitectónica como paisajística. En "La Huida a Egipto" (507) del Libro de Horas Boucicaut, presenta extraordinarios efectos espaciales sin precedentes, ya que aumenta la sensación de profundidad por medio de distintos planos de luz y paisaje, mientras que en “La Adoración del Niño” la construcción arquitectónica realiza los mismos efectos.
Trabajó, asimismo, para otros grandes coleccionistas como fueron los duques de Borgoña. El "Libro de las Maravillas" encargado por Juan sin Miedo, hijo de Felipe el Atrevido recoge relatos de viajes, tanto reales como imaginarios, característicos de la época.
· Los hermanos Limbourg, se convertirán en grandes miniaturistas al servicio del duque de Jean de Berry, después de haber trabajado para el duque de Borgoña. Dejarán tres obras importantes:

· "Las Bellas Horas de Jean de Berry" (508) (1410-1412) es una obra maestra en lo artístico y muy notable en cuanto a su organización y originalidad en su temática. Algunos ciclos como el de las letanías no tienen precedente en esta clase de libros. La Anunciación es una de las pinturas más ambiciosas de este códice.

· "Muy Ricas Horas de Jean de Berry" (509) (1413-1416), que quedan inacabadas por muerte de patrón y artistas. En estos libros de Horas se comenzaba con un calendario al que acompañaban las labores de los meses del año y los signos zodiacales. En su calendario se modifica por primera vez la iconografía usual, al hacer protagonistas de los meses indistintamente a los laboriosos campesinos y a la alta nobleza, comenzando por un enero, donde se escenifica un banquete dado por el propio duque (fiesta de los Aguinaldos) en un ambiente de lujo, modelo seguido de los frescos de la torre del Aquila pintados con anterioridad en Trento. Todos los personajes van vestidos con telas ricas, complejos sombreros, corte de pelo característico, calzas de color distinto en cada pierna, la vajilla desplegada es de oro, etc. todo ello imagen ejemplar del lujo cortesano y la extravagancia del gótico internacional. Encima, el mundo de las estrellas, con el carro del sol y los signos zodiacales correspondiente, todo ello fruto de la gran afición del duque por la astrología.

Estas composiciones derivan muy directamente de frescos italianos (Escuela de Siena, Giotto y sus discípulos) tal y como se aprecia en los elementos del paisaje, las arquitecturas, tipos de figuras y ropaje y, por otra parte, siguieron el camino trazado por el Maestro de las Horas Boucicaut en sus experiencias espaciales. 

Los ingleses conquistan París, provocando la dispersión de artistas y clientes, con la consiguiente pérdida del papel de liderazgo que Francia ostentaba hasta el momento.

La Francia oficial, no empezó a sustraerse a los desastres de la guerra de los Cien Años antes de mediados de siglo. El renacer vino de la mano de Jean Fouquet, el cual supo conjugar en su obra los elementos espaciales renacentistas, que conoció durante su viaje a Italia, con el refinamiento plástico de los antiguos miniaturistas de la escuela de París. Vinculado al rey y a la corte, tiene su centro en Tours. Practicó el arte de la miniatura, la vidriera, murales y tablas, y en sus obras supo conjugar el retrato con la pintura religiosa y de género, y éstas, a su vez, con el paisaje.

.
Las 47 miniaturas que ilustran el Libro de Horas de Etienne Chevalier, han sido consideradas como el primer trabajo que Fouquet realizó tras su viaje a Italia, encargadas por el tesorero de Carlos VII, Etienne Chevalier, iniciándose de este modo la serie de encargos que Fouquet recibió de diversos personajes vinculados a la corte francesa. Fouquet parte de las formulaciones de los hermanos Limbourg, los cuales otorgaron un nuevo carácter al arte de la miniatura al plasmar la realidad, fuesen paisajes o arquitecturas, y muestra en su obra una fuerte influencia italiana y una admiración por la arquitectura antigua de Roma (arcos triunfales, templetes, etc.), que se plasma en su obra por su preocupación por representar el espacio a través de la acentuación de los volúmenes y de la perspectiva.

.
Una de sus primeras obras fue el Retrato de Carlos VII, de línea segura y voluntad monumentalista, que llevó a Fouquet a utilizar la posición de tres cuartos, más animada que la de perfil e inequívoco signo de su conocimiento de la pintura flamenca.

.
Una de sus obras más importantes es el Díptico Melun (541), donde se combinan las dos tendencias de Fouquet, la francesa y la italiana. En el panel de Etienne Chevalier y su santo patrono, aunque el concepto compositivo sea gótico, el tratamiento es renacentista: los personajes, donante (Chevalier orando) y santo patrón están situados en el ámbito de lo temporal. Por el contrario, el panel de la Virgen y el Niño, en donde se advierte una preocupación por la forma geométrica, con la Virgen exhibiendo el turgente pecho desnudo, Fouquet ideó un mundo absolutamente alejado de la realidad, un mundo en el que fantásticos ángeles azules y rojos, de intenso y brillante cromatismo, rodean las figuras de madre e hijo. 

.
También realiza Antiguedades Judaícas, donde las miniaturas presentan enormes perspectivas de paisaje o arquitectónicas.

2.
Estilo pictórico del Gótico Internacional.
*
El gótico internacional o arte 1400, también llamado gótico cortesano, por la importancia que tienen los reyes y las grandes familias nobles en su promoción hizo su aparición en Europa a finales del s.XIV, a partir de los contactos mantenidos entre los que seguían el modelo del gótico lineal, primer gótico o gótico de influencia francesa, y su fusión con los italianos del entorno del 1300, y más concretamente, de Simone Martini y sus principios artísticos difundidos a través de la corte papal de Avignon y su círculo de influencia.

Del modelo nórdico quedaba la exquisita elegancia y el gusto por los ritmos curvilíneos manifestado por una tendencia al alargamiento y espiritualización de las figuras, los plegados sinuosos y abundantes que producen movimiento, así como el uso de los colores intensos. Del modelo italiano se incorpora la pérdida de interés de la línea como elemento básico de definición a favor de un modelado tonal de los colores, con el fin de obtener volumen y cuerpo en las figuras. De igual modo, el desinterés por la tercera dimensión da paso a un tratamiento más cuidado de la perspectiva.

*
Como expresión artística, el gótico internacional desarrolló una gran unidad, basada en la representación de un mundo cortesano que reflejaba el ambiente de las diferentes cortes europeas, inmersas en un mundo de lujo y ostentación y, por ello, se intenta que todo sea grato, amable. El gótico internacional sintió así una especial predilección por la representación de temas captados de la realidad, en los que se refleja la cultura caballeresca que se combinan con un mundo imaginario para así evadirse de los grandes problemas del hombre del s.XIV. En suma, un arte idealista y cortesano, que acrecienta el interés por el paisaje, por la historia y por el propio ser humano; un arte de elegantes formas y composiciones, de delicados colores y líneas.

*
El arte cortesano o internacional se expandió gracias a las miniaturas, las tablas y los tapices por todas las regiones europeas. Varios son los grandes centros:

.
El primero es París, pese a la Guerra de los Cien años. El rey Carlos V y sus hermanos los duques de Berry y Borgoña, mecenas y coleccionistas, son los más importantes promotores 

.
También destaca Dijon como segundo foco.

.
Los Países Bajos comienzan a destacar como tercer centro, proceso que alcanzará su punto culminante a partir de la tercera década del s.XV.

.
Bohemia es importantísima, más en concreto su capital Praga.

.
El último foco está en Milán.

Siendo los focos determinantes no serán los únicos. Florencia divide sus preferencias entre el Gótico Internacional y otro lenguaje que se va definiendo poco a poco denominado Renacimiento.

2.
EL ESTILO INTERNACIONAL EN PINTURA Y MINIATURA: Italia y las cortes europeas.
ITALIA

La corriente del Gótico Internacional llegó a Italia, desde la aristocrática Milán o Trento, hasta las burguesas Florencia y Siena. En las zonas en que el sistema político pretendía una aproximación mayor a las pompas borgoñonas, el libro de lujo y uso personal tuvo un éxito mayor, mientras en las burguesas, se prefiere la tabla y la superficie mural como soporte de la pintura.

· MILÁN. Existe el deseo de recrear la corte borgoñona por parte de Giangaleazzo Visconti, hombre ambicioso que utiliza las formas artísticas como elemento de prestigio.

*
Giovannino de Grassi. Se le atribuye el Tacuinum de Bérgamo, texto donde se explican las propiedades de muchas plantas, la posibilidad de empleo en la curación o mejora de determinados males, los efectos que producen en las personas, etc. Al retrato de las plantas se le añade una ambientación espacial en la que se mueven dos o tres personas, generalmente vestidas con cierto lujo que charlan, cortan la flor, hacen música, etc. convirtiendo el mensaje en una escena de género de gran realismo. Otra de sus obras es el Libro de Horas Visconti, encargado por Giangaleazzo Visconti, en donde predominan escenas más idealizadas.
*
Michelino de Besozzo, pintor, miniaturista y retratista. Sus obras expresan plenamente el lenguaje italiano aunque presentan influencias francesas. "Horas Bodmer" (517). Sus escenas se rodean de una decoración marginal de motivos vegetales realistas. Entre sus pinturas sobre tabla destaca el Matrimonio místico de Santa Catalina.

*
Belvello de Pavía, continuador de la labor dejada sin terminar por Giovannino en las Horas Visconti (516). Su estilo es muy sugestivo, debido a la gama cromática que utiliza y a los efectos que obtiene de luces nocturnas, creando figuras de rostros amenazadores. También participa en la magnífica Biblia Estense y en la primera parte del Misal de Bárbara Gonzaga.

· FLORENCIA es el segundo gran centro del Gótico Internacional. 

*
Lorenzo Monaco es el autor + representativo, quien sin abandonar por completo la tradición trecentista anterior, practicaba una pintura de brillantes armonías cromáticas, exquisita para el color y la luz, gobernada por una elegancia de los cuerpos que se curvan con cierto amaneramiento que sobrepasa lo meramente decorativo para convertirse en un elemento expresivo. "Coronación de Virgen" (518), "Adoración de Magos" o "Anunciación". 
*
Gentile da Fabriano. La práctica de la miniatura y el esmalte le llevó a adquirir un gusto preciosista y de amor al detalle que convirtió sus obras, ya fuesen frescos o tablas, en minuciosas descripciones de una realidad idealizada, con una riqueza absoluta de tipos y de actitudes, exóticos ropajes de cierta influencia orientalizante, aspectos que definen este Gótico cortesano de principios del s.XV. "Adoración de los Magos".

ALEMANIA

En el Imperio, aunque se aprecia el libro ilustrado, es más abundante la pintura sobre tabla formando retablos que ya poseen grandes dimensiones. El número de retablos totales o parciales conservados es muy amplio, así como el de pintores, aunque muchos siguen siendo anónimos. Todas las ciudades de cierta entidad, tuvieron abiertos talleres.

· Maestro Bertram (Hamburgo), primer pintor, influido por Bohemia, que inicia el Internacional. En su Retablo de San Pedro de Hamburgo (1379) aparecen los tipos de talla corta, cabeza grande y composiciones con amplios espacios dorados, sin apenas interés por el espacio.

· Sigue su huella el Maestro Francke. Su Retablo de Santa Bárbara (513) es de técnica mixta, formado por pinturas y relieves tallados en madera, en el que se narra la historia de la santa.

· El más destacado artista internacional es Conrado van Soest, que trabaja en Dortmund. Su Retablo de Wildungen (514) es una de las más grandes obras de la Edad Media alemana. La gran tabla de la Crucifixión combina la elegancia y gusto por el lujo en el grupo de los príncipes de los judíos, con el dramatismo de los tres crucificados, mientras es capaz de una expresiva emotividad en el grupo de Juan y las santas mujeres. Resalta la intensidad cromática que se conjuga con los fondos de oro, los personajes ataviados con gráciles vestimentas, de líneas refinadas pero la mención al paisaje es pequeña. En otras partes, como el Nacimiento, el gusto por la pequeña anécdota se manifiesta en José ocupado de las labores domésticas, mientras María juguetea con el Niño.

BOHEMIA (Praga, residencia de los soberanos de la casa de Luxemburgo (Carlos IV y su hijo Wenceslao) se convirtió en un extraordinario centro artístico)

· Jan de Streda (511) abandona la influencia francesa y da paso a la influencia de obras y artistas italianos, anunciando el Estilo Internacional en su obra "Liber Viaticus", encargada por Carlos IV. De gran tamaño, presenta unas iniciales cuyos rasgos encierran pinturas a la grisalla con figuras angélicas, de santos y profetas. Este procedimiento va a ser retomado por artistas italianos, como Giovannino de Grassi. Además la decoración marginal es variada, imaginativa y ejecutada con exquisito refinamiento. 

· En grupo más importante de obras se relaciona con Wenceslao, quién desposeído de la corona imperial y siendo únicamente rey de Bohemia, encarga la "Biblia" en 3 volúmenes de 53cm. de altura en alemán, traducida de la Vulgata a fines del s.XIV. Las ilustraciones son grandes iniciales, pero el resto del folio presenta una profusa ornamentación marginal en la que se encuentran una serie de motivos que forman parte del ambiente del rey: el lazo de amor, los salvajes, las señales heráldicas, la presencia del rey atado a su inicial W, las bañistas solas, jugando con el monarca, etc. Nunca se ha sabido que quería decir esto. El lenguaje de signos se repite en otras obras importantes de las que destaca la "Bula de Oro de Carlos IV” (512), importante documento político destinado a regular las relaciones con la nobleza. Otra de las obras maestras del scriptorium real es el Martirologio de Gerona, notable manuscrito que se ilustra con un número inmenso de medallones alusivos en los que abundan los martirios sangrientos. A la muerte de Wenceslao, Bohemia pierde importancia. 

INGLATERRA

En Inglaterra parece que la peste acabó casi radicalmente con la gran escuela de iluminadores de libros. Aunque se produce una cierta recuperación a finales del s.XIV no alcanza el esplendor del s.XIII.

· El matrimonio de Ricardo II con Ana de Bohemia favorece la influencia bohemia que se acusa en los libros ilustrados. Algunas de las obras + importantes son Misal Sherbone, un Salterio y Libro de Horas del duque Bedford.
· En cuanto a pintura, la obra más hermosa es el Díptico Wilton (515), exquisito, cortesano y emblemático, donde Ricardo II arrodillado ante María y el Niño, se ve auxiliado por diversos santos. En el reverso figuran señales heráldicas. La delicadeza del color y la precisión del dibujo no tienen paralelo en el país, por lo que muchos autores creen que su autor fuera francés.

3.
La vía de lo empírico y el "realismo flamenco": Jan Van Eyck, Roger Van der Weyden y otros maestros.
En las primeras décadas del s.XV, paralelamente a la introducción del nuevo lenguaje pictórico renacentista introducido por los florentinos, aparece una nueva orientación pictórica protagonizada por los pintores flamencos. Los Países Bajos eran ricos y densamente poblados, con ciudades dedicadas al comercio y a la producción artesanal, bien relacionadas con los circuitos internacionales. En este momento, el traslado de los duques de Borgoña (Felipe el Bueno) a los Países Bajos, unido a la crisis en París a consecuencia de la ocupación militar inglesa, favoreció su desarrollo como centro productivo. Así, los Países Bajos se convirtieron en grandes focos creadores y difusores europeos. Los duques de Borgoña se convierten en los clientes y promotores más importantes, pero también lo son la pequeña aristocracia que les rodea, los comerciantes extranjeros y las asociaciones comunales de las ciudades.

Esta nueva orientación tiene como base una reacción crítica ante las fórmulas idealistas del gótico cortesano y una de sus principales características fue la preocupación por la representación detallada de la realidad (naturalismo). El deseo de los pintores flamencos de plasmar con minuciosidad la realidad se fundamentó en el importante impulso dado por los maestros a la técnica de la pintura al óleo, que sustituye al temple, la cual permitía plasmar cualquier escena con una precisión (consistencia, pureza y profundidad de color) que superaba a las miniaturas, al tiempo que permitía una representación más precisa de la luz, y como consecuencia, de las relaciones de volumen y profundidad; los pinceles de una finura extrema permiten pintar sin que quede su huella sobre la tabla; la calidad de los materiales se somete a control y resulta excelente.

Sobre estas bases, los pintores flamencos crearon un nuevo sistema de representación basado en la perspectiva monofocal, es decir, una composición de escenas desde un único punto de vista, identificado con el ojo del pintor, que determinaba las relaciones de profundidad, tamaño, luz, color, volumen, etc. (el pintor pinta lo que ve). A diferencia de la pintura renacentista italiana, en la que mediante la “vía racional” basada en los principios matemáticos y las proporciones geométricas se ordena el espacio en el que se sitúan los personajes y las cosas, en la pintura flamenca se sigue la “vía empírica” y son las personas y las cosas representadas las que con su presencia, su forma, su color y su luz crean el espacio. Este sistema de representación de la pintura flamenca se extendió a lo largo del s.XV por toda Europa, mezclándose con influencias de cada uno de los países.

Basados en estos principios, los pintores flamencos cultivaron obras de tema religioso rodeadas de un ambiente propio de la vida diaria, así como obras de carácter profano, en pequeño tamaño, destinadas a decorar sus casas y palacios, en las que se refleja muy bien la condición social de la aristocracia y la burguesía de sus promotores: el gusto por la suntuosidad, el esplendor de las organizaciones cromáticas y por el cuadro concebido como un objeto precioso. Asimismo, el deseo de representar con detalle la realidad, tuvo entre otras consecuencias el desarrollo del retrato.
A través de estas novedades artísticas, el arte de los siglos XIV y XV fue evolucionando sobre los presupuestos de la Baja Edad Media, dando paso a toda una serie de rasgos que abren el camino hacia la modernidad y el inicio del Renacimiento.

Lo sustancial del cambio lo protagonizaron Robert Campin y los hermanos Jan y Hubert van Eyck.

· Rober Campin (1378-1444)

.
Residía en Tournai y fue maestro de Roger van der Weyden.

.
De larga carrera, comienza a pintar en pleno Gótico Internacional, pero su arte es más monumental. Campin concibe a sus figuras de una manera absolutamente volumétrica: son sus figuras con la contundencia de sus vestimentas y sus gestos las que crean el espacio. Su pintura es minuciosa y detallista, con escaso desarrollo de los fondos pero carece de la transparencia y brillo que otorga el óleo (utiliza como material básico la témpera).

.
De su etapa primera tenemos el gran "Triptico Seilem", ajeno a la elegancia del "internacional", donde pinta unas figuras de una corporeidad similar a la escultura de Sluter, servido con una técnica minuciosa que anuncia el inmediato futuro, mientras el fondo aún es de oro, eliminado el paisaje y destacando la composición de fuerte plasticismo.

.
El "Nacimiento de Cristo" pertenece a una etapa posterior, donde el paisaje, aunque pintado en el taller, resulta muy convincente y produce la impresión de lejanías inmensas. El sol radiante que surge tras las montañas es una metáfora de la nueva era que da comienzo con el Niño recién nacido, de cuyo cuerpo emanan rayos.  En esta composición se concede un mayor desarrollo a un hecho marginal en detrimento de la escenificación del núcleo principal del tema: el episodio de las parteras Salomé y Zelomi que asistieron al nacimiento de Cristo, la primera de las cuales fue castigada con la paralización de la mano por haber querido comprobar la virginidad de María. Un ángel viene con gran revoloteo de paños a comunicar a Salomé el modo de curarse la extremidad profanadora. Los perfiles movidos y angulosos de las parteras traducen su agitación interior, en contraste con la actitud recogida de la Virgen y la caída lenta de su manto.

.
Los Desposorios de la Virgen, el maestro conjuga también la solemnidad del tema principal con el episodio de la reacción indignada de los demás pretendientes de la Virgen ante la elección de San José. Igualmente ha incluido aquí figuras vistas de espaldas para cerrar la composición en el primer término, rostros masculinos fuertemente individualizados y una rica arquitectura románica para la escena de la elección de esposo y una portada gótica sin terminar para los desposorios; diferenciación simbólica entre lo antiguo y lo nuevo.

.
Tríptico de la Anunciación es su pieza más famosa, y tal vez el mejor ejemplo de esa fusión entre lo sacro y lo cotidiano que va a ser típica de la nueva pintura flamenca. La acción transcurre en la habitación principal de una casa burguesa. La Virgen aparece sentada en el suelo leyendo. El ángel acaba de entrar por la puerta y, arrodillándose, anuncia el mensaje divino, a la par que por la ventana redonda más próxima, atravesando el vidrio ha penetrado entre un haz de rayos luminosos el Niño minúsculo con la cruz a cuestas que va a encarnarse en la Virgen. La presencia de los personajes celestiales ha hecho que se apague la vela de la mesa, y las volutas de humo ascienden con lentitud por el aire. Los lirios del jarro y el aguamanil son signos de la pureza virginal, los leones del banco se refieren al trono de Salomón. En la ventana del fondo se ven los escudos de los donantes, que están retratados en el ala izquierda del tríptico, de rodillas en el patio, ante la puerta entreabierta. En la otra ala, San José, ajeno al milagro se encuentra trabajando en su taller de carpintero, que da a una preciosa vista urbana, en una ratonera, motivo simbólico alusivo a un texto de San Agustín según el cual la encarnación de Cristo fue una ratonera que Dios puso al demonio.

La construcción perspectiva de la obra es menos lograda que las de Van Eyck, con patentes torpezas de articulación, como las de la mesa que centra el lugar, que se inclina hacia el espectador. En realidad, puede decirse que Van Eyck piensa un espacio en el que existen cosas, mientras que para Campin es la agregación de cosas la que llena el espacio.

.
Su larga vida le hace conocer la obra de Jan van Eyck y de su discípulo Roger van der Weyden. En su etapa final, El Tríptico Werl del Museo del Prado (528), con Santa Bárbara y Enrique de Werl arrodillado con San Juan Bautista, el influjo de Van Eyck se hace patente en la espaciosidad más desahogada que en la obra anterior, en el modelado menos cortante de las figuras y, en el espejo que refleja a dos personas externas al espacio del cuadro. Asimismo, el influjo de Weyden es una realidad, hasta el punto de que más de un autor ha propuesto que se asigne esta obra al pincel de este artista.
· Jan van Eyck:
.
Su lugar de residencia fue Brujas, aunque viajó por España y Portugal en calidad de pintor de cámara del duque de Borgoña Felipe el Bueno, aunque en sus inicios estuvo al servicio de Juan de Baviera, conde de Holanda.

.
Su arte es conceptual, audaz y original, cargado de signos y símbolos, complejo, cuidadoso en el detalle, capaz de crear escenarios de una profundidad que supera las experiencias de sus contemporáneos florentinos, con un papel comparable al de Giottto en Italia. De él se ha dicho que practicaba un realismo simbólico.

.
Aportó un nuevo modo de entender y representar la realidad basado en el dominio pleno de la técnica de la pintura al óleo, que lo llevó a realizar obras de una increíble transparencia y luminosidad. Con extrema frecuencia incluye el marco en el ámbito de la pintura, lo pinta, imita el aspecto del mármol o del metal. En él sitúa numerosas inscripciones que dan noticia de su autoría, fechas, al tiempo que proporciona datos sobre su significado. Además, se le considera el creador del retrato moderno, ya que introdujo novedades importantes en la representación del retrato.

.
Salvo excepciones (Políptico del Cordero) la inmensa mayoría de sus pinturas se hizo para oratorios y casas particulares, no para una gran iglesia. 

.
El Retablo del Cordero Místico (530), fue comenzado por su hermano Hubert, contemporáneo de Robert Campin, al cual se le asigna la realización de las tres grandes imágenes centrales (El Todopoderoso, la Virgen y San Juan Bautista) del interior del Políptico, que son de una concepción más hierática y monumental, aunque ello podría explicarse simplemente por exigencias de orden iconográfico y compositivo.

El exterior del retablo está centrado por la Anunciación. En los remates aparecen los profetas Zacarías y Miqueas y las sibilas Eritrea y Cumana rodeados de las sentencias, inscritas en letras góticas, con que anunciaron al pueblo elegido y al orbe pagano, respectivamente, la venida del Salvador. En el piso inferior, en sendos nichos, se encuentran las fingidas estatuas monocromas de San Juan Evangelista, autor del Apocalipsis, revelador de la visión del Cordero Místico y San Juan Bautista, patrono de Gante, portador de su atributo habitual, el Agnus Dei o Cordero de Dios, adorados por los retratos de los donantes, los cuales presentan un realismo sin igual: con verrugas, estrabismo, venas de la sien, etc. El Agnus Dei suele figurar como emblema propio en sellos de los gremios de la lana, y evidentemente tenía una connotación especial para Gante, la mayor ciudad pañera de la época.

En el interior del retablo, el Cordero se halla situado sobre un altar, vertiendo su sangre en un cáliz, como imagen del sacrificio de Cristo; le rodean ángeles orantes portadores de los instrumentos de la Pasión. Delante está la “Fuente de la Vida”, de la que mana un riachuelo con perlas, diamantes y rubíes en su lecho. A ambos lados de la Fuente se disponen en semicírculo los profetas y los apóstoles, mientras van entrando en el prado florido procesiones de patriarcas, de eclesiásticos, de santas, a todos los cuales les alcanzan los tenues rayos dorados que la Paloma, el Espíritu Santo, emite desde el centro del cielo. En el piso alto aparecen las figuras del Todopoderoso, con la Virgen y San Juan Bautista a los lados, es el viejo tema de la Deesis, de tradición bizantina.

En las tablas contiguas, ángeles músicos y cantores. Y en los extremos, Adán y Eva, nos recuerdan el pecado que hizo necesaria la intervención redentora.

El retablo es de enormes dimensiones, inusual dentro de la escuela caracterizada por el predominio de los pequeños formatos. Las inscripciones, en latín, también son inusualmente abundantes, tanto dentro de las áreas pintadas como en el marco. Incluso los azulejos valencianos que pavimentan el suelo ocupado por los coros angélicos llevan decoración de siglas y símbolos.

El Políptico de Gante reúne las características fundamentales de la pintura flamenca: gran realismo, el paisaje, el retrato, la naturaleza muerta, las escenas del interior doméstico.

.
El grupo de los retratos tiene una de sus primeras muestras en el Retrato del Cardenal Nicola Albergati, pintado a raíz de la visita del prelado a Brujas para intermediar en la guerra entre Francia, Inglaterra y Borgoña, del que se conserva un dibujo preparatorio.

.
El Matrimonio Arnolfini (529), de pequeño tamaño, es la imagen de un matrimonio común, en el interior de una casa de clase media acomodada llena de objetos de la vida cotidiana, pero está cargado de símbolos y detalles con contenidos complementarios que tienen algo de jeroglífico a cuya solución sólo tenían acceso personas muy concretas. Entre ellos, el espejo, alusivo a la pureza de la Virgen, en el que se reflejan otros dos personajes, que de otra manera no se verían (uno de ellos el pintor), testigos del matrimonio de la pareja; el perro, símbolo de la fidelidad o la talla de Santa Margarita, protectora de la fecundidad.

.
En el Retrato del hombre del turbante, de pequeño tamaño, el retratado, por primera vez en la historia de la pintura, aparece mirando al espectador, tendiendo un punto psicológico entre ambos.

.
En el caso del Retrato del Canciller Rollin ante la Virgen, de pequeño tamaño, el orgulloso hombre de confianza de Felipe el Bueno, se arrodilla piadosamente en un reclinatorio, en el que descansa un libro abierto, frente a la Virgen con el Niño, casi de tú a tú y sin mediación de ningún santo. La Virgen se halla sentada en un bancal coronada por un ángel como reina de los cielos. La escena se abre a un jardín y a un espacio inmenso. Interior y exterior que se enlazan en perfecta continuidad.

.
Su retrato mayor y uno de los más complejos es el de la Virgen del Canónigo van der Paele (531), en la fue capaz de obtener espacios ilusionistas inmensos sin aplicar ninguna regla matemática perspectiva similar a la que caracterizará a los italianos poco después. Por otro lado, su técnica le permite reproducir la realidad con una minuciosidad extraordinaria. Pero su lenguaje no es meramente realista, sino simbólico. En el centro se encuentra la Virgen con el Niño, sentada en un trono y apoyando los pies en una alfombra de origen oriental que entonces era objeto de comercio muy común en toda la Europa occidental. En los brazos, en grisalla, Adán y Eva se contraponen como imagen de la caída a la redención representada por María. Más arriba, Caín mata a Abel, prefigura de la muerte de Cristo en el Antiguo Testamento, de igual manera que Sansón matando al león a la derecha es Cristo triunfante. La tabla responde a la conmemoración de una obra pía del canónigo que aparece en actitud respetuosa y humilde presentado por su santo patrono San Jorge. San Donaciano, obispo y patrón de Brujas, es el elegido para acompañar al canónigo en su presencia ante la Virgen y el Niño. 

.
El Tríptico de Dresde es paradigma de estas obras pequeñas pensadas para oratorios particulares, exquisitas, cargadas de símbolos y de textos explicativos.

.
También destaca la calidad de miniaturista de Van Eyck. En el llamado Libro de horas Turín-Milán, los temas del interior doméstico y del paisaje están tratados con minuciosidad y sentido del espacio.

Las posibilidades planteadas por estos primeros flamencos fueron continuadas en la segunda mitad del s.XV por Roger Van der Weyden, así como por Hugo van der Goes, Hans Memling y el Bosco, dentro de un proceso evolutivo que iría cediendo paso a la idealización.

· Roger Van der Weyden (1400-1464)

.
Formado en Tournai junto a Robert Campin se traslada a Bruselas donde será pintor de la ciudad, alcanzando mayor popularidad que Van Eyck. A diferencia de éste, Van der Weyden nunca firmó o fechó sus obras.

.
Algunas de sus obras son muy expresivas, incluso patéticas y dramáticas si el acontecimiento lo exige, sin que ello vaya en detrimento del acabado de los personajes, que en ocasiones, sugiere el nácar o alguna materia brillante.

.
Algunas de sus composiciones o grupos de personas se convirtieron casi en iconos o en imágenes de referencia, ya que es un pintor más atraído por lo escultórico. Ello es patente no sólo en el efecto tridimensional de sus figuras y en el plegado tubular anguloso de los ropajes, que en mayor o menor grado son rasgos generales de la escuela flamenca, sino en la abundancia y calidad de los elementos de escultura de sus cuadros.

.
Una de sus grandes obras es el Descendimiento (532), parte central de un gran tríptico cuyas alas se han perdido, y que fue realizado para la capilla del gremio de ballesteros en la Iglesia de Nuestra Señora de Lovaina. El suelo es naturalista, un terreno accidentado con algunas plantas y restos óseos humanos, pero en las figuras hay algo buscadamente escultórico: figuras grandes, de fuerte corporeidad, de tamaño próximo al natural, que destacan sobre un fondo neutro, limpio de cualquier alusión paisajista, como si se tratara de esculturas engarzadas en un retablo esculpido, aspecto resaltado por las menudas tracerías de los extremos, creando cierta idea de trampantojo u hornacina (encajonamiento). Todo en ella está perfectamente calculado, jugando con los gestos de cada personaje. Las figuras de sorprendente realismo, se convertirán, como las de Sluter en Champmol, en arquetipos repetidos desde ahora.

.
Una de sus primeras obras representa a San Lucas retratando a la Virgen y el Niño, obra ejecutada para el gremio de pintores de Bruselas. Se puede pensar que esta pintura es una creativa adaptación de la imagen del Canciller Rolin ante la Virgen ejecutada poco antes por Van Eyck, lo cual pondría de manifiesto no sólo la influencia de éste en su pintura, sino también el deseo de Weyden de enlazar con la nueva línea artística que Van Eyck y Campin estaban creando. En esta obra podemos apreciar la composición como en relieve del primer plano y el movimiento de las figuras y los ropajes que caracterizarán buena parte de su obra.

.
El "Tríptico Miraflores" que representa 3 escenas de la Vida de la Virgen María (Natividad, Lamentación sobre Cristo muerto y la Aparición de Jesús a su madre) pone de manifiesto ese gusto por lo arquitectónico y escultórico. Las historias se enmarcan con portadas en grisalla.

.
El Tríptico de San Juan Bautista presenta las historias en primer plano, como invadiendo el espacio del espectador, y las encuadra irrealmente en portadas de iglesia y con esculturas en las jambas que enfatizan el carácter sagrado de la narración y completan el contenido iconográfico. En esta obra se hace notoria la influencia de Van Eyck sobre todo en la concepción de los fondos, y muy especialmente en los laterales.

.
Entre las composiciones que luego copian parcial o totalmente multitud de maestros, además del Descendimiento se encuentra La Virgen Durán y el Triptico Columba (533): Epifanía espléndida que también es punto de partida y modelo para el futuro.

.
Su obra más monumental, para la que tuvo que recurrir al taller, es el Políptico del Juicio Final del hospital de Beaune, encargo del canciller Rolin y su última esposa, cuya disposición se basa en parte en el Políptico de Gante.

.
Van der Weyden también realizó espléndidos retratos, plenamente diferenciados de los de Van Eyck y Campin, por su porte severo y gran realismo. En su obra Retrato de mujer, combina la minuciosidad realista (agujas del tocado, labores caladas del cinturón, transparencias del velo) con los grandes planos y curvaturas lentas que construyen la imagen.

.
La admiración de los Reyes Católicos por la pintura flamenca se plasmó en una verdadera colección de obras. En la Capilla Real de Granada se conserva, La Piedad. En ella se pueden apreciar la búsqueda de la expresión y el sentimiento, así como el modelado que introducen en los cuerpos las luces y las sombras. La diagonal del Cristo muerto se convierte en el foco de atención, mientras los gestos de las manos y las expresiones de los rostros de los otros personajes refuerzan el contenido dramático de la composición. Una pantalla intermedia formada por las columnas y el arco y, un poco más lejos, la cruz, nos introducen en un característico paisaje flamenco, pintado con meticulosidad y en el que se busca la profundidad espacial.

· Thierry Bouts.
.
Pintor oficial de la ciudad de Lovaina, casi contemporáneo de Weyden. Practica un arte severo, con figuras solemnes y algo rígidas que parecen mirar desde la pintura a un posible espectador. Es el pintor de las telas ricas y de las joyas aterciopeladas, pero, sobre todo, el pintor de la luz y de los colores intensos, con fondos de paisaje y bellos efectos crepusculares. En sus pinturas más antiguas, la influencia predominante es la de Jan Van Eyck en la forma de traducir las calidades y en su preocupación por la luz y el color, al igual que el paisaje, pero más adelante entró en la órbita de Van der Weyden.

.
El Tríptico del Descendimiento de la Capilla Real de Granada es una de sus obras de mayores dimensiones e interés que muestra el ascendente que sobre él ejercieron estos maestros.

.
Justicia del Emperador Otón, es una doble tabla, inacabada, con antecedentes en Weyden, clásico de un tipo de pinturas ejemplar para los contemporáneos, al situarse en lugar visible en el Ayuntamiento donde se ejercía justicia. En ninguna otra obra es tan patente la altiva ausencia de los personajes que debían demostrar asombro u horror ante lo que pasaba bajo su mirada.

.
Tríptico de la Virgen (Prado). Presenta un marco arquitectónico inspirado en el Tríptico Miraflores de Weyden que evoca la entrada a un pórtico gótico, alusivo a la nueva Ley.

· Hugo van der Goes (segunda mitad s.XV) (1440-1482)

.
Fue un gran pintor, cuya residencia más constante fue Gante, cuya mente enfermó al final de su vida. Su obra fue corta. Minucioso y realista en el dibujo, aúna en sus composiciones ideas tan contradictorias como realidad y ensueño, duda y fe, características que pueden observarse en obras como El tránsito de la Virgen y la Adoración de los Pastores, su obra maestra.

.
Su “Adoración de los Pastores" realizada por encargo del comerciante Portinari (537), es monumental sin que ello signifique pérdida de calidad y detalle. En la tabla central, junto a curiosidades como la presencia de un jarrón de Manises, perfectamente retratado en primer término, destaca la enorme expresividad del grupo de pastores, en algunas de cuyas cabezas se encuentran expresiones propias de un loco. Las figuras de Portinari, de su esposa y sus hijos, representados en actitud de orantes en las alas del tríptico juntamente con sus santos patronos, dieron al maestro ocasión para desarrollar sus grandes dotes como retratista. El fondo invernal es una prueba de las grandes aptitudes del pintor como paisajista.

.
Su obra considerada final fue la Muerte de la Virgen, la cual sorprende con su gama cromática algo agria y por la expresión alucinada de alguno de los apóstoles. Pintó, asimismo, sobre tela en sargas.
· El Bosco (Hieronymus Bosch) (1450-1516)

.
Su obra es imaginativa, ajena a lo común, fantástica y llena de símbolos, más plana y menos empeñada en mostrar los valores volumétricos, utilizando elementos más propios de la miniatura que de la pintura, alejándose de este modo de la tradición flamenca.

.
En sus obras la Extracción de la piedra de la locura, la Mesa de los Pecados Capitales (Prado) o la Nave de los locos, el autor se entrega a una reflexión sobre la locura. En las "Tentaciones de San Antonio", la fantasía del mundo demoníaco no impide ver con claridad que el mensaje es cristiano y moralizante, como gustaba al rey Felipe II, admirador de su pintura.
.
Cuando los enigmas se hacen más palpables y exigen una mayor explicación es en el Carro del Heno. El Tríptico está dedicado al pecado. El lateral izq. muestra su origen en el mundo, desde los ángeles caídos al pecado de Eva. En el centro se ve la humanidad arrastrada al pecado por ese carro de heno, metáfora alusiva a lo efímero y perecedero de las cosas. El Bosco recrea aquí un proverbio flamenco inspirado en el texto de Isaías de que el mundo es como un carro de heno y cada uno coge lo que puede. Todos los estamentos, incluido el clero, quieren coger ese heno y subirse al carro, sobre el cual triunfa la lujuria. Para lograr sus objetivos no dudan en cometer todo tipo de atropellos y pecados. La tabla de la derecha deja ver el infierno, destino de los pecadores. El Bosco se manifiesta en este tríptico como pintor moralizante y crítico con la sociedad de su tiempo, dotado de un gran sentido de la burla y la ironía y de una gran inspiración popular.
.
Tríptico del Jardín de las Delicias (535) que en su tabla central trata del pecado: un paisaje con fondo de montes fantásticos con peñascos atravesados por tubos de cristal terminados en caprichosos equilibristas, y un desfile de hombres desnudos cabalgando en animales y monstruos en torno a un lago central, donde unas jóvenes se bañan, mientras grupos de ambos sexos, igualmente desnudos, aparecen en primer término con enormes fresas, en las que se quiere ver el símbolo de lo pasajero de las delicias terrenas. En la puerta izq. figura el Paraíso, con la creación de Eva y la fuente de la vida y en la derecha, el Infierno.
Hans Memling (1440-1494)

.
Representa el lado más amable, grato y suave de la pintura flamenca.

.
Sus colores claros, el uso de esquemas compositivos de otros artistas (Weyden) y un gusto por lo pintoresco y lo anecdótico le hicieron un gran artista de su momento, dejando una obra más extensa que los anteriores.

.
Una de sus primeras obras conocidas, el gran Tríptico del Juicio Final, fue pintada en Brujas para un agente de banca italiano. El tríptico presenta una sobrecogedora visión del Juicio Final, centrada por la figura de San Miguel ataviada con armadura, que pesa las almas de la multitud de muertos que surgen de la tierra despertados por los ángeles que hacen sonar las trompetas. La escena está presidida por el tribunal celestial dispuesto en torno a un arco iris que une lo celeste y lo terrestre. En el centro del tribunal, el Cristo Juez, de cuya boca surge una rama de lirio en el lado de los elegidos y una espada en el de los condenados. A derecha e izquierda, los ángeles en vuelo con los instrumentos de la Pasión, sentados los apóstoles y arrodillados los intercesores: a la diestra la Virgen y en el lado opuesto, San Juan. En la tabla de la izquierda se muestra a los elegidos que tras ser recibidos por San Pedro ascienden por una escalera hacia la Jerusalén celestial, cuya entrada no es otra que la de una catedral gótica. Los elegidos ascienden desnudos, pero unos ángeles, antes de atravesar la puerta de la iglesia los visten y les retornan las insignias de su dignidad. La tabla de la derecha muestra cómo los condenados se precipitan, entre gritos y muecas de dolor, hacia las llamas del infierno.

Memling en la obra rehuye de la idealización y traza los personajes con rasgos individuales. La influencia de Stephan Lochner y Weyden son evidentes.

.
"Tabla de la Pasión de Cristo", encargada por Tommaso Portinari con motivo de su matrimonio. En la tabla se representa de forma narrativa y con simultaneidad espacial y temporal la Pasión de Cristo. Los donantes aparecen representados de cuerpo entero en los ángulos inferiores del cuadro.

.
la tabla conocida con el nombre de los “Siete gozos de María” es por concepción iconográfica y desarrollo espacial la más cercana a la Tabla de la Pasión y estaba destinada al altar del gremio de curtidores. El título por el que se la conoce, no responde, a su programa iconográfico, cuya compleja narración se refiere a las cuatro grandes fiestas de la Iglesia: Natividad (segundo gozo), Adoración de los Magos o Epifanía (tercer gozo), Pascuas y Pentecostés (sexto gozo), que se inician con el episodio de la Anunciación (primer gozo) y concluyen con el de la Asunción (séptimo gozo).

.
Tríptico de la Adoración de los Magos, situado en la tabla central. En la tabla de la izquierda figura la Natividad y a la derecha la Presentación en el Templo, enmarcada en un ambiente arquitectónico de gran sutileza de perspectiva y de luz. El tríptico pone de manifiesto algunas de las principales características de las obras tempranas de Memling en las que aún es perceptible la influencia de Weyden, tales como la absoluta frontalidad, poca expresividad y el hieratismo de la Virgen que se erige en eje compositivo de las tablas. 

.
Uno de sus más ambiciosos trabajos es el Tríptico de San Juan Bautista y San Juan Evangelista, encargado con ocasión de la ampliación del ábside de la Iglesia del Hospital de San Juan de Brujas. En la tabla central, Memling, conjuga perfectamente las figuras con la arquitectura y el paisaje. Aparecen la Virgen con el Niño entronizados, rodeados de Santa Catalina, santa Bárbara, los santos Juanes y cuatro ángeles a modo de Tetramorfos. En las tablas laterales se representa la degollación del Bautista y del Evangelista en la isla de Patmos. En la parte exterior de estas tablas aparecen, dos a dos y dispuestos en unos espacios abiertos por tracerías góticas, los cuatro donantes, presentados por sus santos patronos.

.
Una de sus obras más populares es la caja relicario de Santa Ursula, pintada por cada cara y las cubiertas con la historia de la santa.

ALEMANIA. Influencia flamenca.

· Lucas Moser inicia el período realista (1431) con el Retablo de la Magdalena con una nueva interpretación del espacio y de los cuerpos, en el que las figuras han perdido el idealismo del Internacional para convertirse en seres corporales que, con sus pesados ropajes, definen el espacio pictórico.
· Hans Multscher, escultor y pintor muy expresivo. Recibió la influencia de Van Eyck, como lo demuestra en el Retablo de Wurzach. En él, aunque el tratamiento espacial es aún gótico, las figuras se convierten en tipos humanos que expresan los más variados sentimientos.
· Conrad Witz, será el más original, influido por el arte cortesano franco-borgoñón. En la tabla la Pesca Milagrosa (550) del Retablo de la Catedral de Ginebra, Witz, más torpe en el dibujo pero con un uso del color muy personal pinta el más bello paisaje lacustre del s.XV, poniendo de manifiesto su capacidad de crear atmósferas muy originales. Amante de los personajes aislados, Witz concibe la figura como si estuviera tallada con cincel sobre roca viva, sencillez en los ropajes y juegos de luces y sombras.

· En Colonia pinta Esteban Lochner. Representa la transición entre el Internacional y las nuevas formas. En su Retablo de los patronos de la ciudad de Colonia o Retablo de la Adoración de los Magos queda aún mucho de las sutilezas y amaneramientos del Internacional pero se advierte un interés por la monumentalidad y por el detalle.

· Miguel Pacher, pintor y escultor, fue el primero que aprendió de las aportaciones de Mantegna o Donatello. En su Retablo de los Padres de la Iglesia (549) las imágenes son poderosas, plásticas, que recuerdan lo italiano, pero su entorno es barroquizante y profuso como en la escultura.

En su Retablo San Wolfgang, la pintura y la escultura cooperan en la obtención de un espléndido resultado en el que la figurada estructura arquitectónica gótica del cuerpo central (Coronación de María y Crucifixión) comparte protagonismo con el espacio renacentista de los compartimentos pintados.

4.
La pintura en España: influencias italianas y flamencas. 
Anteriormente al estilo internacional, el trecentismo italiano de la pintura sienesa (Simone Martini y Ambrogio Lorenzetti) y de Giotto, que intentaba representar lo que veía, que abandonaba la abstracción del mundo plano para abrazar el volumen se introduce en Cataluña de la mano de Ferrer Bassa (mediados s.XIV).

.
Ferrer Bassa, miniaturista y pintor al servicio de Alfonso IV y Pedro IV de Aragón, es artista de temperamento dramático. Sus personajes son pequeños, poco esbeltos, y se mueven con cierta violencia. Posee el sentido del volumen giottesco, pero no su monumentalidad. De Siena es la blandura del modelado y el alargamiento de los rostros de sus personajes.

.
La obra más importante fue la decoración pictórica de la Capilla de San Miguel en el Claustro del Monasterio de Pedralbes, dedicada a la Pasión de Jesús, la vida de la Virgen y santos y figuras alegóricas. La decoración de capillas fue frecuentemente el tipo de encargo que mejor permitió a los grandes artistas demostrar su maestría, al ser obras complejas en las que la secuencia de imágenes tenía que resultar clara desde el punto de vista narrativo, y la percepción de las formas debía ser accesible al espectador. Este carácter narrativo del gótico lineal se prolongará en el llamado Estilo Internacional.

En el último tercio del s.XIV trabajan los hermanos Jaime y Pedro Serra. Su estilo no sigue el de Ferrer Bassa. Sus personajes son de rasgos menudos, delgaditos y de rostro redondo. Su expresión es dulce, tranquila y, a veces, pensativa. En sus obras más tardías, el ropaje se ondula ya con cierto sentido decorativo que anuncia el llamado Internacional de hacia 1400. El oro abunda en los fondos.

· Pedro Serra (representa la culminación del italianismo en la pintura gótica catalana)

.
Su obra maestra es el Retablo de Manresa dedicado a la Venida del Espíritu Santo, que ocupa la gran tabla central. Con la Virgen de tamaño mayor en el centro, y los apóstoles agrupados detrás, se fija aquí el prototipo del tema que se repetirá en varias ocasiones.

.
En su Creación del Mundo, el Todopoderoso, como arquitecto del Universo, aparece con enorme compás ante el mundo.

· Jaime Serra (pintor austero en el color y cierta sequedad en el dibujo).
.
Retablo del Museo de Zaragoza. En él, son de particular interés, el Descenso al Limbo y la Resurrección, compuesta con gran simetría, sólo rota por la figura del donante Fray Martín de Alpartil, de cabeza redonda y voluminosa y ojos pequeños, igualmente redondos y saltones.

.
Retablo de Sigena, en cuya tabla central vemos a la Virgen con el Niño, adorada por el donante.

.
De especial interés histórico e iconográfico es también la Virgen de Tobed, pues incluye los retratos de Enrique II y su familia, por lo que se le supone exvoto del monarca en acción de gracias por haber salvado la vida en la batalla de Nájera.

· Jaime Cabrera
.
El discípulo + conocido de Pedro Serra, autor Retablo San Nicolás de Manresa.

.
Su obra más bella es la composición de la Virgen con el Niño, rodeada de ángeles. Sentada en tierra sobre un almohadón, contempla cómo el Niño juega con un pajarito que, prendido por un hilo, pugna por escapar, mientras los ángeles, con instrumentos diversos, obsequian con su música al Niño. Aunque el fondo es de oro, los jardines anuncian el Internacional.
Estilo Internacional. Primera mitad s.XV. Península Ibérica. A comienzos del s.XV, las diferencias entre los reinos son notables.

En este período el "internacional", paradójicamente, tiene su plenitud en Cataluña o Valencia donde el componente burgués tiene un fuerte peso, mientras es casi inexistente en la aristocrática Castilla, por la guerra civil entre Pedro el Cruel, rey legítimo, y su hermanastro, Enrique de Trastámara, futuro rey. Como consecuencia, la pintura sobre tabla domina el panorama, mientras los libros iluminados constituyen un pequeño capítulo del arte del color. Por otra parte, el retablo se ha hecho mayor y más complejo, siendo el pintado el que avanza más rápidamente por este camino.

En Cataluña sigue siendo Barcelona el gran centro productor y difusor. Uno de los hechos que propició el abandono de la pintura de raíz italiana y la adopción de las maneras cortesanas que imperaban en Europa fue el matrimonio, en terceras nupcias, del rey Juan I con una sobrina de Carlos V de Francia.

· Rafael Destorrents, miniaturista y pintor, puede ser el principal responsable de la introducción del Internacional francés, sin que desaparezca la tradición italiana anterior. Sus obras presentan un gran valor dramático. Su obra más destacada es el "Juicio Final de su Misal de Santa Eulalia" (522)

· Lluis Borrassà. Todas sus obras presentan el refinamiento de ese gótico cortesano y en ellas destaca el uso del color. Obras: "Retablo de San Jorge y la Virgen", “Retablo de Santa Clara” y “Retablo de Santes Creus”.

· Ramon Mur, excelente colorista, desigual dibujante y creador de una de las grandes obras catalanas Retablo de Guimerá.
· Bernat Martorell, pintor y miniaturista, es quien mejor representa la última generación del Internacional. Apenas trabajó para los círculos cortesanos, haciéndolo, sobre todo, para la Iglesia y para los gremios barceloneses, lo que le permitió huir del idealismo internacional y mostrar su afán narrativo y su aprecio por el realismo de raíz flamenca. Su "San Jorge" (524) es paradigma del estilo: el valor de la línea, el sentido curvilíneo de las formas, el esquematismo de las figuras, el mundo de la caballería (aunque se trate de un santo, es el caballero vencedor del dragón que salva a la princesa frente al castillo), el minucioso acabado; observar también cómo la profundidad espacial viene marcada por la posición que ocupan las figuras en altura, desde el dragón abajo, en lo que sería el primer plano, hasta el castillo, en lo alto, que constituiría el fondo del cuadro.

Valencia, a lo largo del s.XV llegó a eclipsar tanto económica como culturalmente a las principales ciudades de la Corona de Aragón (Palma, Barcelona, Zaragoza). Ello supuso un fuerte aumento de la demanda artística y, consecuentemente, la llegada a la ciudad de artistas foráneos procedentes tanto del área flamenco-borgoñona como de la germánica. De este modo, coinciden en Valencia tres pintores que pertenecen a tradiciones diversas.

· Gerardo Starnina, florentino. Lo encontramos en Toledo en obras que enlazan con finales del Trecento, pero en Valencia cambia y se incorpora al Internacional. Retablo de Fray Bonifacio Ferrer (523).
· Marcal de Sax, debe venir del Imperio y su estilo es más áspero y expresionista. En 1400 realiza el Retablo de la Duda de Santo Tomás de la Catedral de Valencia, de figuras enérgicas y expresivas. De fecha posterior es el Retablo de San Jorge del Centenar de la Paloma, que sigue esa línea de fuerte expresividad, pero muy lejos de la torpeza de la Duda.

· Pere Nicolau, valenciano, es el más delicado y sensible de los tres. En su Retablo de Sarrión, el sobrio trono de las Virgenes de los Serra, de macizas paredes, se cala ahora, dando lugar a arquillos, delgados pilares y apuntados pináculos. El movimiento de los ángeles, en donde los ropajes se mueven en innumerables curvas y contracurvas y las plumas de sus alas se alargan y arquean contribuye, a crear un efecto de ligereza.

· Al final del período destaca Gonçal Peris. De su amplio catálogo destaca la tabla de San Clemente y Santa Marta, claramente Internacional (gusto ricos ropajes, cierto decorativismo). En el Retablo de los Martí de Torres, demuestra ya conocer el nuevo lenguaje procedente de los Países Bajos.

En Aragón, la pintura durante este período se encuentra muy influida por la catalana y la valenciana. Los pintores principales de la primera mitad del s.XV son:

· Maestro de Lanaja. Autor del Retablo de Lanaja y del de Ontiñena, es probablemente el introductor en Aragón del tipo de Virgen atribuido a Nicolau.

· Nicolás Solana. Autor de la Adoración de los Reyes, amigo de ropajes de abundante plegado y movidas actitudes, su estilo es menos provincial que el de sus compañeros.

· Maestro de Arguis. Autor del Retablo de San Miguel, es un pintor más original preocupado por la expresión. La historia de San Miguel pesando las almas, con el demonio cubierto de cuernos por todas partes, el terror que inspira al alma que está en el peso y la forma cómo los elegidos ascienden por las escaleras puestas en los arbotantes del templo, es tal vez la obra más representativa de su estilo.

En Andalucía, el gótico internacional tuvo escasa fortuna. Las primeras manifestaciones las llevó a cabo Pedro de Toledo, muralista y miniaturista, responsable de la colección de Cantorales que se hacen para uso de la catedral. Como miniaturista demuestra su dependencia de lo toledano, pero en su obra se incorporan los esquemas propios del Internacional.

En la Corona de Castilla la influencia italiana fue más tardía fruto del retraso producido por la guerra y el poco interés que tiene la mayoría de los nobles por empresas artísticas (libros o retablos). 

· Tras la guerra, Toledo inició un período de pujanza económica. El Arzobispo Pedro Tenorio, exiliado durante la guerra en la corte de Avigñón, a su vuelta inició grandes empresas constructivas centradas en la Capilla Funeraria de San Blas Catedral Toledo. Entre sus varias historias figura el Nacimiento, y una de las más importantes, la del Calvario, poblada de numerosos personajes voluminosos y monumentales de carácter giottesco. El artista que hizo la invención de la decoración mural y que participó en sus inicios fue el florentino Starnina, uno de los artífices del cambio de gusto en el paso del s.XIV al XV. El trabajo de Starnina en Toledo (1395) parece centrarse en el Retablo del Salvador, que deja ver su estilo florentino de los últimos años del trecento.

· Dello Delli, florentino, llega a Salamanca para realizar el colosal Retablo Mayor de la Catedral Vieja. Presenta formación trecentista más o menos revestida de Internacional.

· Nicolás Francés, galo, su manera de hacer enlaza con los últimos ecos del Internacional (figuras estilizadas, colores claros y gusto por lo anecdótico). Realiza el Retablo Catedral León, dedicado a la vida de San Froilán. Su otra gran obra del templo leonés, son las Pinturas Murales del Claustro, dedicadas a la Pasión, en las que lo narrativo adquiere mayor desarrollo. El Retablo de La Bañeza (526) (Prado), centrado en la Virgen, desarrolla dos ciclos dedicados a ella y a San Francisco, donde el pintor desarrolla lo anecdótico. En una de las escenas vemos, por ejemplo, cómo un ángel saca agua de un pozo. En este retablo Francés demuestra su maestría en la representación espacial de clara influencia italiana, al unificar las calles laterales para dotar a las escenas de un amplio ambiente. Hay intento por utilizar correctamente la perspectiva, sin lograrlo.

Pintura Segunda mitad s.XV. Influencia flamenca o estilo hispano-flamenco.

La pintura flamenca fue apreciada en toda Europa, y especialmente, en España, durante la corte de los Reyes Católicos, donde la admiración por la pintura flamenca se plasmó en una verdadera colección de obras. A este coleccionismo regio hay que añadir el intercambio comercial en las ferias de Medina del Campo, de donde partía la lana castellana para Flandes y llegaban las pinturas de los flamencos. Sin embargo, la expansión de la pintura flamenca a fines del s.XV no puede justificarse únicamente por el intenso tráfico comercial que existía entre Flandes y los puertos atlánticos, sino por la posible estancia de Jan van Eyck en territorios de la Corona catalano-aragonesa en 1427 y, posteriormente en el reino de Castilla cuando en 1428 viajó a Portugal para pintar el retrato de Isabel de Portugal, por encargo del duque de Borgoña, con quien se iba a desposar. En este viaje de Van Eyck es posible que conociera a Luis Dalmau, quién también viajó a Flandes y a la vuelta acabó en Barcelona, donde su obra refleja la influencia de Van Eyck.

Corona de Aragón.

· Luis Dalmau es el introductor del flamenquismo pictórico cuando vuelve a Valencia desde los Países Bajos en 1436 enviado por Alfonso el Magnánimo. En su obra "El Retablo de la Virgen de los Consellers", realizada para la capilla del Consejo de la ciudad de Barcelona, el verismo de los personajes, su posición, así como el detallismo de los demás elementos de la tabla, desde el paisaje que se abre tras las ventanas góticas hasta la propia arquitectura figurada, muestran claramente su conocimiento del arte de Van Eyck. El grupo de la Virgen y el Niño sigue muy de cerca al de la Virgen Van der Paele, y los ángeles músicos y cantores que la rodean son fiel reflejo de los del Retablo del Cordero. Los rostros de los Consellers de la ciudad, son ya verdaderos retratos al gusto eckyano que copian con rigurosa fidelidad los rasgos individuales del personaje.

· Jacomart, a caballo entre Valencia y Nápoles presenta una formación flamenca (riqueza de fondos, vestiduras de oro, pavimentos de losas muy decoradas) que se conjuga con los fondos dorados de tradición gótica y ornamentaciones y arquitecturas renacentistas. El Papa Calixto III le pide el Retablo de San Francisco de Borja, Colegiata de Xátiva. Su obra mayor es el Retablo de la Santa Cena de la Catedral de Segorbe.

· Bartolomé Bermejo, cordobés, emigrado a los Países Bajos e itinerante por la Corona: Valencia, Daroca, Zaragoza, Barcelona. Su estilo es minucioso, detallista, realista y narrativo como el de un flamenco, pero presenta una paleta más oscura y una mayor dureza de sus figuras. Además, es un paisajista sin precedentes en lo hispano.

.
Su primera obra documentada en Valencia es el San Miguel de Tous de 1468, gran tabla de fondo dorado con escenas de la Pasión de Cristo, del que destaca la severa y preciosista figura del arcángel que lucha contra el ser demoníaco monstruoso que tiene a los pies, en presencia del señor de Tous (donante), con espada y libro de oraciones, que la encargó. Las calidades obtenidas en la armadura y sus reflejos, el interés del retrato del cliente y la imaginación desplegada ante el demonio son sus características principales.

.
De su etapa aragonesa destaca el gigantesco Santo Domingo de Silos (558) (Prado), concebido casi como un icono, donde la profundidad de sus conocimientos técnicos se pone de manifiesto en el uso de carnaciones y veladuras en el poderoso rostro. El obispo aparece entronizado en una silla pontifical de oro embutido en la que figuran las siete virtudes y, encima, una Crucifixión con los ladrones, la Virgen, san Juan, las santas mujeres y algunos judíos. Los dorados responden al gusto de los clientes.

.
Vuelto a Valencia, el mercader Francesco della Chiesa le encarga el Retablo de la Virgen de Montserrat, del que sólo lleva a cabo la gran tabla central. El paisaje del fondo, en parte marítimo pone de manifiesto sus dotes en este terreno, obteniendo esos efectos lumínicos tan personales.

.
Finalmente, va a Barcelona, donde muere. Allí, el canónigo Lluis Desplá le encarga una Piedad, en la que se retratará el dolor de la pasión de Jesús y a San Jerónimo, patrón y espejo de los intelectuales y hombres de letras, en donde el paisaje, animado por la presencia de multitud de pequeños animales pintados con preciso naturalismo, vuelve a ser el gran protagonista.

· Pero el más famoso fue Jaume Huguet, de larga trayectoria, el cual marcó la evolución al Renacimiento. Dotado de altas cualidades, formado en la tradición catalana, en sus obras tempranas “San Jorge y la princesa” aún se adivina el espíritu del Internacional, si bien con un tratamiento más profundo del espacio y de la volumetrización de los cuerpos de lo que era habitual en la época. En su período de plenitud (segunda mitad s.XV), sus obras aunaban las novedades flamencas (gran detallismo, monumentalización de las figuras y de las composiciones, individualización rostro de los personajes), a pesar de los fondos de oro (acordes con el gusto de su clientela) e incorporaban las innovaciones renacentistas. Este es el período de sus principales Retablos: San Vicente de Sarriá, el del Condestable de la Capilla Real de Santa Agueda, el de los Santos Abdón y Senén y el de San Agustín.

Corona de Castilla.

El gran centro del último gótico fue Burgos.

· Jorge Inglés. Fue el introductor de los modos flamencos, en su obra Retablo de la Virgen de los ángeles, encargada en 1455 por el marqués de Santillana. La intensidad de los retratos del donante y su esposa, el tratamiento de los ropajes y la arquitectura que abre a un modesto paisaje responden al estilo plenamente naturalista flamenco. Renuncia a los fondos de oro. Otra de sus obras fue el Retablo de San Jerónimo en donde se pone en evidencia la dureza de sus formas y su falta de refinamiento en los detalles.

· Fernando Gallego, autor de numerosos retablos, de formación flamenca y excelente técnica. La construcción plástica de sus obras, las figuras alargadas y el dramatismo y expresividad de las figuras testimonian la influencia flamenca (Thierry Bouts, Roger van der Weyden). Por otra parte, es pintor que gusta recrearse en el dolor y en lo cruel como muestra su Retablo de San Ildefonso. También renuncia a los fondos de oro.

.
Sus primeras obras muestran una solemnidad primitiva y una rigidez de formas. Trabajó sobre todo en Salamanca, donde realizó el Retablo de la Virgen de Villaflores, San Andrés y San Cristobal de la Catedral, en el que la dureza de obras anteriores se abandona ante el gusto por el paisaje. Además cubrió con pinturas astrológicas la bóveda de la Biblioteca de la Universidad de Salamanca.

.
Entre 1480-1495 trabajó en otras ciudades como lo muestra el "Retablo de San Lorenzo de Toro" (560).

· En torno a la Corte de los Reyes Católicos se reúne un alto número de artistas, en los que el gusto flamenquizante de la reina lo marca todo. Entre los pintores que estuvieron a su servicio, estuvo Juan de Flandes, buen conocedor del arte de Hans Memling, Gerard David y Hugo van der Goes.

.
Una de sus primeras obras fue el Retablo de San Juan Bautista de la Cartuja de Miraflores. La presentación de la cabeza del Bautista es una muestra de su arte sensible, refinado en el uso del color y la luz. 

.
En el Políptico de la Reina Católica, realizado junto con otros pintores, se manifiesta lo mejor de su formación flamenca.

.
En vida de la reina, Juan de Flandes estuvo en Salamanca y colaboró en asuntos de poca importancia, como el montaje de obras de teatro, que le permitió entrar en contacto con los ambientes salmantinos. Por eso, al morir Isabel, se estableció allí y realizó pinturas para los sepulcros de la catedral y el Retablo de la Capilla de la Universidad.

.
Realizó el Retablo Mayor de la Catedral de Palencia, de enormes dimensiones, sin que se pierda un ápice de calidad, como se observa en el soberbio Santo Entierro situado en la cripta (559) o Oración en el Huerto. Fue encargado por Juan Rodríguez de Fonseca, obispo de Palencia.

· Pedro Berruguete. Viajó a Flandes para adquirir técnica y trabajó en la corte de Urbino. El conocimiento del arte flamenco y la técnica del óleo permite a Berruguete traducir las calidades de cada materia y otorgar mayor vivacidad a los colores. Es el primer artista español que conjuga el mundo flamenco con el Renacimiento italiano como lo demuestran alguna de sus obras italianas como el Retrato de Federico de Montefeltro y su hijo Guidobaldo. 

.
Al regresar a Castilla (1482-1485) realiza el Retablo de la vida de San Juan Bautista y, posteriormente, el Retablo de la Iglesia de Santa Eulalia, dedicado a la Vida de la Virgen, donde conjuga perfectamente las formas flamencas con el sentido del espacio renacentista, de la anatomía y composición y una variedad y naturalidad mayores en el gesto y actitudes de los personajes. No obstante, se somete a los primitivos fondos de oro, más acordes a los gustos de su clientela.

.
Una de sus obras más notables es la Anunciación para la Cartuja de Miraflores. La obra deriva claramente de modelos flamencos pero el concepto espacial y lumínico es renacentista (Antonello da Messina). Con las oposiciones de luz y sombra Berruguete moldea y da volumen a sus figuras.

.
Uno de los empeños más importantes es el conjunto de retablos que pinta para Santo Tomás de Avila. Tanto en el Retablo mayor como en los laterales de San Pedro Mártir y Santo Domingo se perciben similitudes compositivas con Fra Angelico. Algunas escenas como la del El auto de fe del Retablo de Santo Domingo, Berruguete, introdujo observaciones de la realidad que se convertirán en tópicos de la pintura española como determinados componentes anecdóticos de lo cotidiano. La perspectiva y el punto de mira se pueden relacionar con el escenario del retrato de Federico de Montefeltro.

.
Poco antes de morir se hace cargo del Retablo Mayor de la Catedral de Avila, en el que pinta figuras del banco y dos escenas: Oración del Huerto y la Flagelación.
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