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Jan  van  Eyck (1390 - 1441)
Jan van Eyck nació probablemente en Maastricht hacia 1390 y falleció en Brujas en 1441. En 1425 entró al servicio de Felipe III de Borgoña, quien le encargó diferentes misiones secretas. En 1427-28 estuvo en Tournai, donde entró en contacto con Robert Campin (Maestro de Flémalle) y Rogier van der Weyden. Tras un viaje de carácter diplo​mático a Portugal y España, en 1430-31, se estableció definitivamente en Brujas. Se le considera el artífice de la renovación de la pintura flamenca.
Entre las obras más conocidas de Jan van Eyck destacan Los esposos Arnolfini (1432, National Gallery de Londres) y La Virgen del Canciller Rolin (París, Museo del Louvre).
El políptico La Adoración del Cordero Mís​tico de la iglesia de San Bavón de Gante consta de doce tablas con un extensivo desa​rrollo de la simbología cristiana, a través de diversas escenas sagradas, con figuras, esta​tuas simuladas, retratos de personajes coetá​neos del pintor y paisajes de los Países Bajos meridionales.
Se conserva en las colecciones del Museo del Prado la tabla conocida como La Fuente de la Gracia, relacionada con La Adoración del Cordero Místico, de San Bavón de Gante, por el tema y la disposición de los grupos de personajes. Se la considera obra probable del taller de Jan van Eyck, aunque la crítica no se define con absoluta certeza sobre una atribución concreta.
La composición de la tabla se distribuye en tres niveles: el inferior está dedicado a la representación de la Iglesia triunfante con sus diversas jerarquías, mientras que a la derecha vemos a los personajes de la Sina​goga, vencida y ciega, ya que una venda tapa los ojos del Sumo Sacerdote. La Iglesia verdadera y la Sinagoga están separadas por la Fuente de la Gracia, en cuyas aguas flotan
las Sagradas Formas, que van fluyendo sobre el manantial que nace a los pies del Cordero Místico.
En el nivel central, grupos de ángeles músicos, sirven de antesala a la parte supe​rior de la obra, donde Dios está sentado en su trono celestial, enmarcado en un templete de estilo gótico, cuya esbelta aguja da lugar al singular remate de esta tabla flamenca.
A los pies del Señor se representa el Cor​dero Místico y, a ambos lados del tema cen​tral, la Virgen leyendo y San Juan escribien​do su Evangelio.
Esta tabla procede del monasterio de frailes Jerónimos de El Parral de Segovia, de donde pasó, tras la Desamortización del siglo XIX, al Museo de la Trinidad, cuyos fondos se unieron poco más tarde a los del Museo del Prado.
La composición tiene un fuerte compo​nente teatral y probablemente estuviese ins​pirada en las ceremonias litúrgicas que tení​an lugar en la Edad Media, en el interior de los espacios dedicados al culto y en determi​nadas festividades, poniendo en escena los pasajes más significativos de la Historia Sagrada.
Las relaciones políticas y comerciales entre Flandes y los reinos de la Península Ibérica fueron constantes a lo largo de la Edad Media, estrechándose aún más en la época de los Reyes Católicos.
La Iglesia española, la alta nobleza y la propia Isabel la Católica fueron grandes admiradores y ávidos coleccionistas de pin​tura flamenca.
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Jan van Eyck, (Escuela de). 
La Fuente de la Gracia

Nº 1511
Óleo sobre tabla, 1,81 x 1,16 m
Petrus   Christus (c1410 - 72/73)
No se tienen noticias precisas de sus pri​meros años, aunque se cree que nació en la población de Baerle hacia 1410 y se formó como pintor en contacto con el taller de Jan van Eyck.
Se considera también que una Virgen de la Frick Collection de Nueva York, encarga​da a Van Eyck poco antes de su fallecimien​to, fue terminada por Petrus Christus.
Su presencia en Brujas está documentada desde 1444, año en el que ya poseía el título de maestro. A partir de ese momento centra su vida en esta ciudad, donde fallecerá en 1472, dejando un conjunto de obras de temá​tica religiosa de gran calidad.
La temática y las características icono​gráficas de Petrus Christus le convirtieron en uno de los principales representantes de la difusión de la cultura pictórica flamenca en los principados alemanes y también en Italia, con la que estuvo relacionado a partir de un viaje a Nápoles en el año 1456.
Un sector de la crítica historiográfica actual plantea la posibilidad de una relación artística entre Petrus Christus y Antonello de Messina, al que la leyenda atribuye la introducción en Italia de la pintura al óleo, empleada por los pintores flamencos a par​tir de Van Eyck, que progresivamente fue sustituyendo al temple como técnica pictóri​ca por sus mayores posibilidades creativas.
Fue precisamente el reino de Nápoles el territorio italiano más influido por la pintu​ra flamenca de Jan Van Eyck y Rogier van der Weyden, varias de cuyas obras figura​ban en la colección de Alfonso I de Aragón, que había conquistado el reino de Nápoles en 1442 y llevó a estos territorios el interés por el arte flamenco.
Los pintores italianos se sintieron fasci​nados no tanto por el simbolismo, que se escondía tras los objetos de la vida cotidiana representados en las tablas flamencas, como por aprender el secreto de la captación de la
luz y el naturalismo espectacular de aque​llas obras.
Esta tabla de La Virgen con el Niño se halla iluminada por varias fuentes de luz, tanto frontal, como la que llega a través de los arcos del fondo.
La esfera del mundo que el Niño tiene en su mano izquierda centra la composición, mientras el color dominante se encuentra sin duda en el manto rojo de la Virgen, refe​rencia a los ricos tejidos que se producían y comercializaban en las prósperas ciudades de los Países Bajos meridionales.
Más allá de las arquerías el paisaje flu​vial, inmerso en plena luz solar, es prodigio​samente reproducido en cada detalle parti​cular. Sin embargo, la precisión de los deta​lles no hace perder el sentido de globalidad de todo el conjunto.
Paisajes como el de esta tabla de La Vir​gen y el Niño de Petrus Christus (c.1410-1472/73) ejercieron gran influencia en las aperturas paisajísticas de Domenico Venezaino, Piero della Francesca, Antonio de Pollaiolo, Antonello de Messina y Giovanni Bellini.
La mutua influencia de las pinturas fla​menca e italiana comenzó con el intenso trá​fico comercial de los mercaderes italianos residentes en las ciudades del Norte, como Brujas y Amberes. Más tarde, la presencia en Italia de Petrus Christus y, sobre todo, de Van der Weyden, suscitarían el entusiasmo recíproco. Los italianos admiraban la técnica del óleo, el naturalismo y el iluminismo fla​menco, valorando la nueva perspectiva, mientras que, a su vez, enseñaron a los artis​tas de Flandes a concebir sus obras con una mayor monumentalidad y sutileza.
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Petrus Christus.

La Virgen y el Niño.
Nº 1921.
Óleo sobre tabla 0,49 x 0,34 m
Louis Alimbrot
Esta tabla de Louis Alimbrot, también citado como Alinchrot, se encuentra entre las más antiguas de la colec​ción de pintura flamenca del Prado, de gran riqueza debi​do a los lazos políticos entre España y los Países Bajos Meridionales, y que se acerca a las setecientas obras.
Fue sin duda Louis Alimbrot un pintor cercano al cír​culo de Jan van Eyck, punto de partida e impulsor de la evolución de la pintura flamenca, desde el medievalismo del gótico internacional hacia los nuevos planteamientos del humanismo renacentista.
Este tríptico de Louis Alimbrot desarrolla diversas escenas de la vida de Jesucristo, superponiendo en el mismo espacio acontecimientos que transcurrieron en diferentes momentos de su vida, como el discurso teoló​gico, cuando aún era un Niño, ante los doctores, su dolor con la Cruz a cuestas camino del Calvario o el dramático momento de la Crucifixión, escena culminante de la Redención.
El lenguaje plástico está aún imbuido de connotacio​nes medievales y la disposición compositiva de las dife​rentes escenas se realiza de forma muy abigarrada.
La complejidad narrativa y la ingenuidad de los modos de representación denotan la influencia aún viva del trabajo de los miniaturistas medievales de origen franco-flamenco en la corte borgoñona.
Las puertas laterales del tríptico muestran, cerradas, la escena de La Anunciación, con La Virgen a la izquierda, y el Arcángel San Gabriel a la derecha, pintados con la técnica de la grisalla y evidenciando influencias directas de Jan van Eyck, especialmente de las obras de su prime​ra época, anterior a la terminación de su obra maestra: el políptico de la iglesia de San Bavón en Gante.
Del viaje de Louis Alimbrot a la Península Ibérica está documentada su estancia en Valencia, donde existió una importante corriente de artistas vinculados a la estética flamenca.
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Louis Alimbrot.
Pasajes de la vida de Cristo.
Tríptico.
N ° 2538. Óleo sobre tabla.
Tabla central 0,78 x 0,67 m, laterales 0,78 x 0,33 m
Robert  Campin (1375-1444)
Esta obra, conocida como Los desposorios de la Virgen, se encuentra muy vinculada aún a la corriente tardo gótica, aunque sugiere intereses naturalistas y profanos, aún afrontando temas sacros.
En el templete circular que Campin sitúa a la izquierda se desarrollan dos escenas complemen​tarias, referidas a la elección de San José como esposo de la Virgen María. Sus padres, San Joa​quín y Santa Ana, decidieron casar a su hija cuando tan sólo tenía catorce años. A cada uno de los pretendientes se le dio una vara. Todos ellos eran jóvenes excepto el anciano y viudo José quien, por timidez, escondió la vara bajo sus ropas e intentó salir disimuladamente del templo.
Le pararon entonces unos hombres, quienes le levantaron el manto y descubrieron con asombro cómo su vara había florecido, señal inequívoca de que había sido elegido por Dios para ser el espo​so de María y, por lo tanto, padre de Jesús.
En el pórtico gótico flamígero de la derecha, Robert Campin describe la ceremonia del casa​miento de María y José, que unen sus manos ante el sacerdote, rodeados de familiares, vestidos todos ellos con los típicos atuendos del siglo XV. En realidad Campin reflejaba los rostros, gestos y atuendos de la burguesía y jerarquías eclesiásti​cas de las ciudades flamencas donde vivía, en la actual frontera entre Bélgica y Francia.
El gusto por el detalle nos recuerda la estre​cha relación de los primitivos flamencos con el mundo de la miniatura en la corte de Borgoña.
En el reverso de esta tabla Campin representó a Santiago el Mayor y Santa Clara en grisalla, simu​lando esculturas dentro de hornacinas, un modo de acentuar la simbología religiosa sobre el senti​do plástico de la propia pintura.
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Robert Campin.
Los desposorios de la Virgen.
Nº 1887. Óleo sobre tabla, 0,77 x 0,88 m
Junto a Los desposorios de La Virgen, el Prado posee otras dos tablas del pintor conocido como "Maestro de Flémalle", identifica​do por los historiadores como Robert Campin, nacido en Valenciennes hacia 1375, que vivió y trabajó en Tournai hasta 1444, año de su fallecimiento.
El nombre de "Maestro de Flé​malle" se debía a la procedencia de algunas de sus obras: la Aba​día de Flémalle, situada en las proximidades de Lieja.
El período mejor estudiado de sus obras discurre entre 1415 y 1440. Fue maestro de Rogier van der Weyden, cuyas obras de juventud fueron confundidas hasta fecha relativamente reciente con las de Robert Campin.
Estas tablas de San Juan Bau​tista con Enrique de Werl y Santa Bárbara formaban, junto a una central perdida, un tríptico cono​cido como puertas Werl, que llega​ron al Museo del Prado proce​dentes de Aranjuez, aunque no consta su presencia en aquel Real Sitio antes de 1800, cuando se registraron en el Inventario encargado por el rey Carlos IV.
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Robert Campin
San Juan Bautista y Enrique de Werl. 

Año 1438. (Nº 1513) 
Óleo sobre tabla, 1,01 x 0,47 m
Probablemente el tema repre​sentado en la tabla central sería una Virgen con el Niño.
Gracias a la inscripción en la parte inferior de la tabla sabemos que el donante fue Heinrich von Werl, franciscano de Colonia y afamado teólogo, que asistió en 1430 al concilio de Basilea, defen​diendo la doctrina de la Inmacu​lada Concepción.
Campin refleja con maestría los interiores de aquella época y nos permite conocer el mobiliario y la delicada construcción de sus ventanales, fuente de luz y encuadre de bellos paisajes.
Identificamos a San Juan Bau​tista por el cordero y a Santa Bár​bara por la torre que vemos en la lejanía, a través de la ventana.
Cuenta la Leyenda Dorada, escrita en 1264 por el padre domi​nico fray Santiago de la Vorágine:
Santa Bárbara vivió en tiempos del emperador Maximiano. Era hija de Dióscoro, un noble pagano, quien ante la extrema belleza corporal de Bárbara hizo construir una altísima torre para ocultarla de la mirada lasciva de los hombres.
Bárbara en su soledad pensó en la falsedad de los dioses paganos y se hizo cristiana. El padre denunció a su pro​pia hija ante el gobernador Marciano quien decidió martirizarla, ordenando que desnudasen a la doncella y la azo​tasen con látigos fabricados con ner​vios de toro.
Milagrosamente sus heridas que​daron curadas. Marciano rugió y en un arranque de cólera hizo que aplica​ran a los costados de la doncella las lla​mas de varias candelas encendidas.
Acto seguido el gobernador mando que la exhibieran completamente des​nuda por las calles de la ciudad y que a lo largo del recorrido la azotasen sin piedad. Entonces un ángel envolvió a la santa en un manto blanco...
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Robert Campin.

Santa Bárbara.
Año 1438. Nº 1514.
Óleo sobre tabla, 1,01 x 0,47 m
Rogier van  der  Weyden (1400 – 1464)
En el segundo tercio del siglo XV destaca la figura de Rogier van der Weyden, discí​pulo aventajado de Robert Campin, con quien mantuvo una fructífera relación artís​tica de mutuas influencias.
Van der Weyden añadió una gran dosis de solemne dramatismo a la perfección del dibujo y a la descripción minuciosa de los detalles, características de su maestro.
Tras su época de aprendizaje en Tournai con Robert Campin, entre 1427 y 1432, se dirigió a Bruselas, donde se estableció defi​nitivamente en 1435, llegando a ser el pintor oficial de la ciudad.
En el año 1450 viajó a Roma, conociendo a lo largo del itinerario diversas ciudades italianas y sus pintores más importantes. En Ferrara trabajó para Lionello de Este, visi​tando también Florencia y Milán.
A partir de aquel momento Van der Weyden sintetizó el fuerte colorido y el gusto por el detalle del arte flamenco, con la expresividad de los rostros y las composicio​nes perfectas del arte italiano.
En sus retratos, la definición psicológica de los modelos está transfigurada líricamen​te por las sutiles variaciones de la luz.
El Descendimiento del Museo del Prado, tabla pintada en 1435, es una de las obras maestras de la pintura universal.
Cada personaje está perfectamente indi​vidualizado. José de Arimatea, en el centro de la tabla, sostiene los brazos de Cristo, mientras que Nicodemo, a la derecha, de cuyo triste rostro nos conmueven las lágri​mas que derraman sus ojos, sujeta con sus manos las piernas de Jesús.
María Magdalena se inclina con las manos juntas y los codos abiertos, en un gesto de belleza inquietante.
San Juan acude a atender a la Virgen, que se ha desmayado, víctima del insoporta​ble dolor, en una postura que es un eco visual de la de su propio Hijo.
Las manos de los diferentes personajes están pintadas con tanta perfección y expre​sividad que son capaces de comunicar con fuerza inusitada la intensidad del drama de la muerte de Cristo.
Las telas de los ropajes están representa​das con técnica impecable. Nicodemo lleva un manto bordado en hilo de oro y forro de piel. De la túnica corta de José de Arimatea nos llama poderosamente la atención la cenefa de los bordes, lujosamente adornada con perlas y rubíes. El vestido azul de la Vir​gen luce remates dorados y la túnica roja de San Juan nos sugiere la ligereza del tejido.
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Rogier van der Weyden.
El Descendimiento de la Cruz.
Óleo sobre tabla. 2,20 x 2,62 m

El retablo fue encargado en 1435 por el Gremio de Ballesteros de Lovaina para su altar en la iglesia de Nuestra Señora Extramuros.
Un siglo después, María de Hungría, hermana de Carlos V y regente de los Países Bajos, lo retiró de dicho altar para situarla en su palacio de Binche, encargando una copia a Michel de Coxcie.
Sin embargo, tanto la magnífica réplica de Cox​cie, que estuvo en el palacio de El Pardo y ahora se encuentra en el Monasterio de El Escorial, como El Descendimiento original pasaron a las colecciones de su sobrino, el rey Felipe II, en el conjunto de la valiosísima colección de arte heredada de su tía María de Hungría.
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Rogier van der Weyden.

La Virgen con el Niño
Nº 2722
Óleo sobre tabla. 1,00 x 0,52 m
En esta obra, Van der Weyden se centra en las figuras del primer plano, suprimiendo los paisajes o interiores arquitectónicos de los fondos, frecuente​mente utilizados en la pin​tura flamenca. 
La precisión del dibujo alcanza su cenit, definien​do con claridad meridiana los rostros y las manos. 
Es de gran suavidad el movimiento de la túnica roja de la Virgen y la camisa del Niño Jesús, quien juguetea con las páginas del libro que está leyendo su Madre. 
El marco fingido de made​ra tallada, siguiendo for​mas del gótico flamígero, acentúa el carácter devocional de esta pintura, en la que un pequeño ángel sobrevuela la cabeza de la Virgen sujetando una corona entre sus manos. Para conseguir las trans​parencias y luminosidad de sus creaciones, Jan van Eyck y Rogier van der Weyden fueron los prime​ros en utilizar la técnica del óleo, aunque no es justo decir que fue inven​tada por los pintores fla​mencos ya que se conocía en la antigüedad y en el Medioevo aunque era poco empleada porque los colo​res tardaban mucho tiem​po en secarse, problema resuelto por Van Eyck.
Hacia el año 1450 pintó Van der Weyden esta obra de reducidas dimensiones, siguiendo una idea compositiva que había tenido éxito.
El intenso dolor humano de la Virgen y de San Juan, junto al terrenal abando​no del Cristo muerto reflejan un palpitante drama humano, subrayado por las miradas y el movimiento de las manos.
El donante, retratado con asombroso realismo, per​tenecía a la familia Broers.
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Rogier van der Weyden
La Piedad.

Nº 2540.
Óleo sobre tabla, 0,47 x 0,35 m
Vrancke  van  der  Stockt (1420 – 1495)
Van der Stockt fue uno de los discípulos más destacados de Rogier van der Weyden, al que sucedió como el pintor más represen​tativo de la ciudad de Bruselas.
Su estilo, sin embargo, parece retroceder hacia el gótico, en su intento de narrar múl​tiples historias en el espacio cerrado del cua​dro, utilizando para ello las hornacinas de las archivoltas de los pórticos, que enmar​can la escena principal.
En estos arcos ojivales, que con frecuen​cia definen la entrada a bellos interiores de catedrales góticas, revela Van der Stockt la estrecha relación de los primitivos flamen​cos con el arte de la miniatura y la ilustra​ción de manuscritos medievales, que fue el camino por el que discurrió el arte visual en dos dimensiones hasta llegar a la revolu​ción conceptual y plástica de Jan van Eyck, al despuntar el siglo XV.

El Tríptico de la Redención de Van der Stockt dscribe la historia del pecado origi​nal de Adán y Eva en la tabla de la izquierda, la Muerte de Jesús en la Cruz, acompa​ñado por María y San Juan, en la central, y el Juicio Final, en la tabla derecha.
En las archivoltas de los arcos góticos de cada tabla se nos describen diferentes histo​rias del Antiguo y Nuevo Testamento, dando así un denso carácter narrativo a este tríptico, esforzado trabajo de visualización de una parte esencial de los textos sagrados.
Este tríptico perteneció al aya de Felipe II, Doña Leonor Mascareñas, quien lo donó al convento de Nuestra Señora de los Ánge​les de Madrid, de donde pasó, tras la Desa​mortización iniciada por Mendizábal en 1836, al Museo del Prado.
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Vranke van der Stockt.
Tríptico de la Redención: Expulsión del Paraíso de Adán y Eva, El Calvario (Muerte de Jesús en la Cruz) y Juicio Final.
Nº 1888,1889 y 1891. 
Tabla central 1,95 x 1,72 m, laterales 1,95 x 0,77 m
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Dirk  Bouts (1415 – 1475)
Bouts nació en Haarlem, Holanda, donde inició su aprendi​zaje como pintor, aun​que su madurez artística la alcanzó en Lovaina, adonde se trasladó en 1445, atraído por la riqueza de la burguesía flamenca, que se había convertido durante el siglo XV en el compo​nente comercial más activo de Europa, gra​cias a los puertos de Brujas y Amberes, que actuaban como el cora​zón de los intercambios entre el norte de Euro​pa, cuyos puertos esta​ban asociados en la liga Hanseática, y la Repú​blica Veneciana, que a su vez controlaba las líneas comerciales con Oriente. Ambas flotas aseguraban el tráfico marítimo entre el Medi​terráneo y los mares del Norte y Báltico. El flujo comercial produjo gran​des beneficios no sólo económicos sino artísti​cos al estar en perma​nente contacto los talleres pictóricos flamen​cos y alemanes con los maestros italianos.
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Dirk Bouts. 
La Anunciación.
Nº 1461 (Tríptico). 
0,80 x 0,56 m
Bouts estuvo estrechamente vincu​lado a la estela creati​va de Rogier van der Weyden.
Se alejó sin embar​go de su solemnidad y dramatismo para dotar a sus obras de una mayor naturali​dad. Consiguió expre​siones de gran dulzu​ra en los rostros de los personajes que componen las escenas devotas de su produc​ción religiosa.
Una de sus princi​pales creaciones fue el políptico de La Última Cena de la iglesia de San Pedro de Lovaina, que pintó entre los años 1464 y 1467.
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Dirk Bouts.

La Visitación de la Virgen a su prima Santa Isabel.
Las Escenas de la Vida de la Virgen del Museo del Prado y el altar de La Pasión de la catedral de Grana​da constituyen el teso​ro particular de este artista que poseemos en España. Su exqui​sito dibujo, gran rigor compositivo y acerta​das perspectivas, donde combina ele​mentos arquitectóni​cos con bellísimos paisajes, hacen de este pintor de origen holandés, uno de los más importantes artistas flamencos representados en las colecciones del Museo del Prado.
Este tríptico, dedi​cado a la Virgen María, desarrolla cua​tro escenas de su vida, incluyendo dos de ellas en la tabla central, sugiriendo al espectador la percep​ción visual de un políptico de cuatro tablas.
De izquierda a derecha dichas esce​nas son:
La Anunciación a María, La Visitación de la Virgen a su prima Santa Isabel, La Adora​ción del Niño por los Ángeles y La Adoración de los Reyes Magos.
[image: image16.jpg]



Dirk Bouts.
La Adoración de los Ángeles.
Tabla central.
El valioso legado de pintura flamenca del Prado es consecuencia histórica de las relaciones comerciales y artísticas que los reinos de Castilla y Aragón mantuvieron con los territorios de Flandes desde la Edad Media.
Los lazos políticos se "solidaron a partir de los enlaces matrimoniales de dos hijos de los Reyes Católicos: Don Juan, Príncipe de Asturias, con Margarita de Borgoña, y Doña Juana con Felipe el Hermoso, duque de Borgoña y
príncipe de Flandes. 
Uno de los hijos de Juana y Felipe el Hermoso, Carlos de Gante, sería, partir del año 1517, rey de España con el título de Carlos I y, desde 1519, Emperador del Sacro imperio Romano Germá​nico, compuesto por más de un centenar de pequeños estados alemanes. 
Continuador de la obra de Dirk Bouts fue su propio hijo, Aelbrecht Bouts, de quien El Prado conserva una conmove​dora Cabeza de Cristo.
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Dirk Bouts.
La Adoración de los Reyes Magos.
0,80 x 0,56 m
Hans  Memling (1433/35 – 1494)
Pintor flamenco de origen alemán. Tras una estancia en Colonia, entre 1445 y 1460, se tras​ladó a Bruselas, donde pronto brilló entre los discípulos del taller de Rogier van der Weyden, de quien más tarde fue colaborador.
Tras el fallecimiento del maestro en 1464, Memling se dirigió a Brajas, donde estableció un taller de gran éxito, gracias a su indiscuti​ble perfección técnica en el tratamiento del color y el equilibrio compositivo entre figuras, arquitectura y paisaje.
Se le consideró desde sus primeras obras de madurez como la síntesis entre los estilos de Jan van Eyck y Rogier van der Weyden.
Obras de Memling como el Descendimiento de la Cruz y las Piadosas mujeres llorando, forma​ron parte de las colecciones artísticas de Isabel la Católica, conservadas en la Capilla Real de Granada, concebida como panteón de los Reyes Católicos, junto a otras obras maestras del arte flamenco como el Tríptico de la Pasión de Dirk Bouts y la Piedad de Rogier van der Weyden.
El tríptico de Memling en el Prado, La Natividad, Adoración de los Magos y La Purificación, decoraba el oratorio de Carlos V en la casa real de Aceca. La composición está inspi​rada en el tríptico de Van der Weyden de la Pinacoteca de Munich. La leyenda relaciona los rostros de los Reyes Magos Melchor y Gaspar, con Carlos El Temerario y Felipe El Bueno.
El tríptico fue realizado por Memling entre 1470 y 1475, aunque el reverso de las tablas laterales, con representación de Cristo y la Virgen Dolorosa, con técnica de grisalla, son de fecha posterior.
Memling demostró gran talento en la creación de profundos paisajes, visualizados a través de solemnes arquitecturas.
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Hans Memling.
Presentación del Niño Jesús en el Templo, también conocida como La Purificación.
Tabla derecha del tríptico. Nº 1557 
0,95 x 0,63 m§
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Hans Memling.
Detalle de la tabla central, La Adoración de los Magos.
Nº 1557 (Tríptico). 
0,95 x 1,45 m
Gérard David (1450/60 – 1523)
Gérard David nació en Oudewater, Holanda, hacia 1460. Su formación transcu​rrió probablemente en Haarlem, en un ambiente artístico dominado por Albert van Ouwater y Dirk Bouts.
Creen algunos historiadores que David dedicó sus primeros años al arte de la minia​tura, por su notable precisión a la hora de describir visualmente diversos objetos, como la cesta de mimbre que podemos con​templar en esta tabla del Descanso en la huida a Egipto.
Aunque las influencias de Van Eyck y Rogier van der Weyden son evidentes en la obra de Gérard David, existe una percepción muy personal del espacio que le hace fácil​mente reconocible.
Gérard David, una de las personalidades artísticas que mejor reflejan el equilibrio ético y la autocomplacencia de la burguesía flamenca del siglo XV, tiene un gran peso en la transformación de los modelos de referen​cia de los pintores anteriores, asimilando la influencia de la pintura italiana.
David fue un gran pintor de paisajes, que comenzaron a interesarle como elemen​to de unificación espacial entre las diferentes escenas que componían sus trípticos.
Estos paisajes se materializan por medio de densas masas de bosque, formaciones rocosas de diversos estratos y diseminadas zonas verdes que zigzaguean hacia el hori​zonte.
David nos asombra con su maestría para situar en el lugar exacto el punto de fuga que nos dejará levantar la vista al infinito, volando imaginariamente sobre esa grada​ción progresiva de sepias, hacia los verdes, pasando luego sobre los azules de lejanas montañas que se recortan en el horizonte.
Ese interés por el paisaje, que anuncia la gran figura de Patinir, le llevó a elegir secuencias de la Historia Sagrada que se desarrollasen al aire libre, como el Bautismo de Cristo del Musée Communal de Brujas, el Calvario del Palacio Bianco de Genova, o el Descanso en la huida a Egipto, uno de los temas preferidos por Gérard David, cuyas versiones más famosas se conservan en la National Gallery de Washington y en el Museo del Prado.
En 1484 figuraba inscrito en el gremio de los pintores de Brujas, ciudad en la que triunfó como pintor y donde residió hasta su fallecimiento, en 1523.
Una de las características más interesan​tes de este artista de origen holandés consis​te en la perfecta situación de sus figuras en el espacio circundante, el equilibrio entre los personajes y el espacio abierto en el que se desarrollan las escenas sagradas.
La serenidad clasicista de David ha indu​cido a considerar altamente probable un viaje a Italia, aún no documentado, en el que conociese directamente la obra de pintores contemporáneos, cuya influencia resulta evi​dente.
En el Descanso en la huida a Egipto del Museo del Prado, Gérard David ilumina los rostros de la Virgen y el Niño con una luz dorada de fuerte contenido espiritual, acen​tuando el simbolismo cristiano del momento en que María amamanta a Jesús, como expresión máxima del amor de una madre hacia su hijo.
En primer plano, el Niño Jesús sostiene en su mano derecha una curiosa cuchara de madera, mientras en la lejanía del bosque se representa otra escena: la Virgen y el Niño huyen sobre un burro hacia Egipto, mientras que San José camina detrás, portando un hatillo.
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Gérard David.
Descanso en la huida a Egipto.
Nº 2643. Óleo sobre tabla. 
0,60 x 0,39 m
Joachim Patinir (1480 – 1524)
Joachim Patinir nació en Bouvignes hacia 1485. Su formación transcurrió probablemente en Amberes, aunque no puede excluirse una estancia más o menos dilatada en Brujas, donde conocería las pinturas de Gérard David, cuyos personajes se nos muestran siempre inmersos en magníficos paisajes.
Patinir fue un pintor que actuó como puente entre el medievalismo aún latente en el siglo XV, y las for​mas y conceptos humanistas, que alcanzarían su con​solidación en los territorios de Flandes a lo largo del siglo XVI.

La inclusión de Patinir bajo el epígrafe primitivos flamencos, puede parecer algo forzada tanto por el tiempo en que vivió, a caballo entre los siglos XV y XVI, como por sus singulares planteamientos artísti​cos, que le llevaron a desarrollar el paisaje como géne​ro autónomo, iniciando un camino innovador y de muy fructíferos resultados en la pintura flamenca.
En el año 1515 fue aceptado en la guilda, gremio de pintores, de Amberes donde alcanzó gran fama, tanto en sus trabajos en solitario como en sus colabo​raciones con Jóos van Cleve, Adriaen Isenbrant y, de forma destacada, con Quentin Metsys.
Gracias al estilo diferenciado de Patinir se han podido confirmar diversas atribuciones de sus obras ya que firmadas por él tan sólo se conservan cuatro pinturas: Descanso durante la huida a Egipto, del Musée des Beaux-Arts de Amberes, el Bautismo de Cristo del Kunsthistorisches de Viena, San Jerónimo del Museo de Karlsruhe, y un Paisaje con pastores, del castillo de Vordensteyn, en Schoten.
Atribuibles a Patinir existen un número considera​ble de obras, que suelen ser variaciones sobre temas religiosos al aire libre, como la vida de ermitaño de San Jerónimo, la huida a Egipto o las tentaciones de San Antonio.
Patinir confiere la máxima extensión a la represen​tación del paisaje, al reducir a mero pretexto la narra​ción de un episodio particular, pintando a los perso​najes como pequeñas figuras, inmersas en fantásticos espacios naturales. Los paisajes de Patinir se suelen relacionar con los descubrimientos geográficos, como el de América, de finales del siglo XV. La elevación del punto de vista de sus cuadros le permite realizar descripciones geográficas muy extensas, acentuando la sensación de pro​fundidad.
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Joachim Patinir.
El paso de la laguna Estigia
Nº 1616.
Óleo sobre tabla 0,64 x 1,03 m
El barquero de la laguna Estigia, Caronte, transporta un alma humana desde el Paraíso Terrenal, hacia el Infierno, cuyas puertas guarda el Can Cerbero con sus tres cabezas.
Patinir mezcla iconografía cristiana, como los ángeles, con mitología clásica, como el Averno, en atrevida síntesis de religión y paganismo.
Sus obras atraen al espectador tanto por la acertada utilización de la convergencia de líneas hacia el horizonte, como por la perfec​ta gradación de color, desde los verdes con​trastados de los primeros planos, hasta los infinitos azules de la línea del cielo. Se hacen borrosos los límites entre lo real y lo imagi​nado, gracias a la sutil combinación de ele​mentos fantásticos con detalles muy precisos de elementos existentes. Los colores dominantes son verdes, azules y violetas.
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Joachim Patinir.
Descanso en la huida a Egipto.
Nº 1611. 
Óleo sobre tabla 1,21 x 1,77 m
De una ciudad de perfiles exóticos, a la izquierda, viene San /ose, con un pequeño cazillo de gachas, mientras que la Virgen amamanta al Niño. A la derecha, una esfera y unos -pies de piedra son restos de imágenes de dioses paganos. 
Los soldados de Herodes salen del trigal que, con un crecimiento milagroso, ha ocultado a la Sagra​da Familia de sus perseguidores. El hijo del gran​jero desvía a los soldados del lugar donde descan​san la Virgen y el Niño.
En general, las figuras humanas no tení​an para Patinir tanto interés como la repre​sentación de espacios abiertos y eran pinta​das por colaboradores o discípulos, mientras que los paisajes salían siempre de su propia mano.
Entre los pintores que compartieron su arte en una misma obra con Joachim Patinir sobresale Quentin Metsys y su colaboración con Patinir en la obra del Prado Las tentacio​nes de San Antonio, donde realizó las figuras de las elegantes cortesanas que rodean a San Antonio y la alcahueta, cuya fealdad repug​nante es símbolo del pecado.
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Joachim Patinir.
Paisaje con San Jerónimo.
Nº 1614. 
Óleo sobre tabla 0,74 x 0,91 m
Uno de los cuadros más bellos de Patinir, donde las figuras del santo y el león en la gruta no son más que el pretexto para describir un paisaje fan​tástico, con curiosas arquitecturas de escalas inve​rosímiles que representan abadías o pequeñas alde​as, mientras que a lo lejos se nos sugieren esbeltas siluetas de torres- campanario, en ciudades baña​das por las aguas de caudalosos ríos. 
San Jerónimo dominaba el griego, latín y hebreo. Dedicó su vida al estudio y traducción de las Sagradas Escrituras. Permaneció retirado en el desierto durante cuatro años. Se le representa junto a un león al que extrajo una espina de su pata, convirtiéndole en un fiel compañero.
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Joachim Patinir.
Las tentaciones de San Antonio Abad. 
N° 1615. 
Óleo sobre tabla 1,55 x 1,73 m
El grupo de personajes del primer término, San Antonio, las bellas cortesanas y la vieja alcahueta, son obra de Quentin Metsys. El paisaje es por entero de Patinir.
San Antonio era hijo de una rica familia de Egipto. Dejó todo para hacerse ermitaño. Según la Leyenda Dorada, de Santiago de la Vorágine, sufría constantes tentaciones del demonio, en forma de bellas mujeres jóvenes, siempre desnudas. En la parte derecha del cuadro y en pequeño, se representa otra tentación, en la que mujeres desnudas incitan a San Antonio al pecado, bañándose y jugando sobre una barca.
Ambos artistas residían en la misma ciu​dad, Amberes, y compartían estrecha amis​tad. Cuando Patinir falleció en 1524, sus hijos menores de edad se cobijaron bajo la tutela de Metsys, quien les acogió como si de sus pro​pios hijos se tratase.
Patinir estudió con detalle las obras de El Bosco y asimiló sus descripciones pictóricas del territorio, que luego utilizaría, dotadas de una impronta muy personal, en su propia tra​yectoria artística.
En el siglo XVI, reyes y nobles cortesanos sintieron verdadera pasión por los paisajes de Patinir, cuya influencia en la pintura occiden​tal aún pervive.
***
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