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 modelo que veíamos en la escultura podemos decir que 
con respecto a la pintura no quedaban modelos en qué 
inspirarse y la referencia no fue en un principio la 
pintura sino la escultura clásica y el intentar 
independizarse de la influencia bizantina que tanto había 
influido en la pintura románica. 

B) La creación de un marco real. 
 

 La búsqueda de un creciente realismo hace que 
en la pintura se intente recrear el espacio donde vive el 
hombre, un marco creíble en el cual desenvolverse las 
figuras. Hasta ahora la pintura no se había preocupado 
de captar los detalles que rodean al hombre : casas, 
montañas, ríos, naturaleza... y los fondos se 
representaban de un sólo color o bien en franjas como 
veíamos en el Románico, en el mejor de los casos 
aparecía de una manera ingenua algún detalle de manera 
esquemática. El llegar a representar un marco creíble se 
va a producir en el siglo XIV pero sobre todo en el XV y 
será en dos centros pictóricos de primer orden : Italia y Flandes. Con la preocupación por el 

marco que rodea al hombre se llegará a crear un nuevo 
género pictórico : el paisaje. 
 

C) La captación de la profundidad. 
 
 En esa idea de hacer más creíble el entorno en el 
que se desarrolla la vida del hombre y para lograr un 
mayor realismo se llega a representar en pintura la idea de 
profundidad, a captar la tercera dimensión. Sabemos que 
las dimensiones físicas de una pintura son dos (alto y 
ancho), pues bien, a través de determinados artificios se 
logra captar la tercera dimensión, la profundidad. Esto se 
va a lograr de una manera más o menos intuitiva, ya en una 
etapa posterior (Renacimiento) se elaborará toda una teoría 
científica para conseguirla. Uno de los artificios usados es 
la colocación de los personajes, al colocar los del primer 
plano un poco más grandes que los del segundo se 
consigue esa idea de 
profundidad ; el pintor 

se da cuenta de que si se sombrean las figuras se crea la 
sensación de volumen, es decir se acaba con la planitud y se 
consigue también lograr esa tercera dimensión ; algunos 
artistas colocan objetos en el suelo para lograr el efecto 
óptico de profundidad : jarrones, bancos... La captación de la 
tercera dimensión se logra en Italia ya en el siglo XIV 
(Giotto) y en la pintura flamenca del XV (Van Eyck...) 
 

 2. Características técnicas. 

A) Las nuevas técnicas. 
  
 Sabemos que los pigmentos para que se apliquen 
sobre un soporte necesitan de una sustancia que se mezcle

93. San Francisco expulsando a 
los demonios de Arezzo. Giotto. El 
pintor huye de colocar un fondo 
dorado y se atreve a representar 

un paisaje urbano. 

94. Virgen del canciller Rolin de 
Van Eyck. En Flandes se logra 

captar la perspectiva y el 
retrato. 

95. La extracción de la piedra 
de la locura de El Bosco, obra 

realizada al óleo. 



El arte gótico.  29

con ellos, es decir, de un aglutinante, según como sea ese 
aglutinante tenemos una técnica u otra. Pasemos a ver cuáles son 
las técnicas más frecuentes de la pintura gótica. Si pensamos en el 
sistema constructivo gótico tal vez nos vengan a la cabeza las 
vidrieras que nos proporciona la ausencia de muros ; estas 
vidrieras están formadas por un gran número de pequeños trozos 
de vidrio que se logran soplando el vidrio fundido (mezcla de sosa 
y sílice) y su tamaño nunca es de grandes dimensiones, es por eso 
que necesitan del plomo para unir todos esos trozos, formando 
figuras o escenas de gran luminosidad. Otra de las técnicas más 
usuales será el temple, es decir, los pigmentos se mezclan con 
huevo para su fijación sobre la tabla , aporta brillo y un trabajo no 
demasiado rápido. En Italia se va a usar también el temple, pero 
recordemos que aquí tiene mucha importancia también la pintura 
mural (al fresco), gran parte parte de la obra de Giotto se va a 
desarrollar con esta técnica. Pero la gran revolución desde el punto 
de vista técnico es el descubrimiento del óleo, que se producirá de 
la mano de los Van Eyck en Flandes, el pigmento se mezcla con 
aceite, su secado es muy lento y permite trabajar con un gran 
número de detalles muy minuciosos (esta característica es una de 
las más importantes de la pintura flamenca), además aporta una 

gran luminosidad a la pintura y la posibilidad de que se puedan representar transparencias 
(tejidos transparentes). 
 

B) Los soportes. 
 
 Están muy en relación con las técnicas y éstas muy 
determinadas por ellos. En Italia va a tener una gran importancia la 
pintura al fresco debido a que los muros no han perdido su 
protagonismo desde el punto de vista arquitectónico al no aceptarse 
plenamente el sistema constructivo europeo, la ausencia de 
arbotantes en las iglesias italianas hace que el muro no se pueda 
perforar para abrir ventanas y sobre ellos seguirá reinando la pintura 
mural. La pintura al temple y al óleo se va a desarrollar sobre tablas, 
estas tablas pueden ser frontales de altar, dípticos, trípticos, 
polípticos... y retablos. Refiriéndonos a los retablos ya vimos en el 
apartado de escultura su división en calles y cuerpos, su colocación, 
su función... en pintura todo esto sigue siendo igual y también van a 
cobrar gran desarrollo en los siglos XIV y XV, continuándose 

también en siglos posteriores. 
Una gran novedad ahora es la 
aparición del lienzo, del cuadro 
con marco, sobre el lienzo se 
pintará al óleo y será Flandes su 
lugar de origen. 
 

3. La Temática religiosa y los nuevos     
temas. 

 
En general la pintura es eminentemente religiosa y 

en este sentido es conveniente que te leas el apartado 
correspondiente de la escultura gótica sobre todo lo 

relacionado con los cambios iconográficos con el 
Románico (no vamos a repetir aquí lo mismo). 

96. Duccio, Madonna 
Rucellai. Temple sobre 

tabla. 

97. Políptico del 
Cordero Místico. Van 

Eyck. Óleo sobre tabla.   
El uso del óleo 

proporciona un mayor 
detallismo. 

98. Giotto, Huida a Egipto. 
Fresco de la capilla Scrovegni. 
Incorporación del paisaje como 

fondo. 
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Nos centraremos en dos novedades importantes que 
derivan de la idea que expresábamos antes de intentar captar un 
marco real, convincente. Esta idea llevaba a pintar paisajes como 
fondo de los cuadros, esto se aprecia en la pintura italiana del 
XIV  (Giotto) y en la pintura flamenca, estos paisajes serán al 
principio tremendamente ingenuos o rudimentarios, los montes 
aparecerán "acartonados" y las perspectivas de castillos y 
ciudades ingenuas o desproporcionadas en relación con los 
personajes, pero en el siglo XV (recordemos como dato 
importante que en ese siglo se está desarrollando en Italia ya el 
Renacimiento) en Flandes llegamos ya a una representación 
minuciosa de la naturaleza . En pintores como Patinir el tema 
religioso será una excusa para la representación de un paisaje. 

 
 En Flandes los personajes adinerados que pagan los 
cuadros religiosos no resisten la tentación de representarse junto 
a la Virgen, los santos... surge y se consolida un nuevo género 
pictórico que es el retrato, el interés por el retrato va a hacer que 
se represente cada vez con más fidelidad no sólo los rasgos externos sino el mundo interior del 

retratado. Como ejemplo de retrato en el que se prescinde 
totalmente de la temática religiosa y adquiere una 
independencia plena es El matrimonio Arnolfini de Jan Van 
Eyck. 
 
 Como consecuencia de la importancia que se concede 
a la representación de un entorno fidedigno van a ir 
apareciendo poco a poco una gran interés por las naturalezas 
muertas, es decir, la representación de objetos de la vida 
cotidiana : espejos, jarrones, comidas... que en épocas 
posteriores adquirirán una gran importancia. 
 
 

  La conquista de la realidad se hizo en dos ámbitos 
diferentes, Italia y Flandes, partiendo de dos tradiciones 
culturales distintas, llegaron cada uno por su lado y con 
métodos diversos a un progresivo acercamiento a la 

naturaleza y al hombre. Los dos siglos finales del Gótico, XIV y XV son extraordinariamente 
complejos mezclándose tanto al culminación del arte medieval como los comienzos del 
Renacimiento. 

 Para algunos autores la pintura flamenca es ya renacentista (como la italiana del siglo 
XV). 

4. La evolución de la pintura gótica. 
 

A lo largo de todos estos siglos vamos a ver varios  
estilos que se superponen en el espacio y en el tiempo, no 
pretendemos hacer un estudio exhaustivo de cada uno de 
ellos sino tener una visión general de los mismos.  

EVOLUCIÓN DE LA PINTURA GÓTICA. 
1. El estilo gótico lineal o franco-gótico (1250-1350). 
2. Estilo italo-gótico (1250-1400). 
3. Gótico internacional (1375-1425). 
4. Los primitivos flamencos (s. XV y principios del XVI). 
 

99. Van Eyck. Retrato de 
hombre con turbante. 

100. Van Eyck. Virgen del 
canónigo Van der Paele. 

Retrato del canónigo. 

101. Vidrieras de la catedral 
de León. 
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A) El estilo franco-gótico o gótico lineal 
(1250-1350). 

 
La desaparición progresiva de los muros como soporte y 
su sustitución por los elementos constructivo del nuevo 
estilo hizo que quedaran grandes ventanales, estos serían 
el lugar idóneo para el desarrollo de una nueva pintura : 
las cristaleras. Más arriba hablábamos de cómo se 
construye una vidriera, añadamos aquí que los colores de 
los vidrios son tremendamente luminosos (rojo, verde, 
azul...) y a veces conseguir una determinada tonalidad se 
convertía en un gran secreto. La unión entre los distintos 
trozos de vidrio se hacía utilizando el plomo, este se 
aprovechaba para marcar los contornos, lo que daba lugar 

a una pintura donde predominaba la línea, de ahí su nombre, y en ese sentido no estaba muy 
alejada de la pintura románica. Catedrales famosas por sus vidrieras serán Nôtre-Dame de París, 
Chartres, la Sainte-Chapelle de París... y en España las de la 
catedral de León. 
 Otro campo en el que se desarrolló este gótico lineal fue 
el de las miniaturas, la iluminación (decoración) de libros 
sagrados contaba en la Europa cristiana con una gran tradición, 
ahora va a adquirir un gran desarrollo y estará influido por el 
estilo de las cristaleras, predominará por tanto la línea, además 
abundarán los marcos arquitectónicos como elemento 
decorativo. En España el ejemplo más notable de este tipo de 
obras son las Cantigas de Santa María de Alfonso X el Sabio, 
así como otras obras del mismo autor. 
 Como recuerdos del pasado tenemos todavía una serie de 
pinturas que se van a desarrollar sobre el muro, es decir, al 
fresco, siguiendo la tradición románica, a modo de ejemplo 
citaremos las escenas de la Pasión que Juan Oliver pintó en el 
refectorio (comedor) de la catedral de Pamplona ; las pinturas 
murales del monasterio de Sigena (Huesca) ; las que Antón 
Sánchez de Segovia hizo en la capilla de San Martín de la 
catedral vieja de Salamanca... 
 

B) El estilo ítalo-gótico (1250-1400). 
 

 Italia es uno de las dos zonas europeas que va a llegar a la 
conquista de la realidad en pintura. Hasta el siglo XIII en Italia está 
todavía presente la influencia de la pintura bizantina en sus fondos 
dorados y en las formas de las figuras, poco a poco se va a ir 
rompiendo con esta tradición y se va a conseguir una pintura más 
creíble. De todo el país vamos a distinguir dos centros 
importantes : Florencia y Siena. 
 
 En Florencia : el volumen.  

 
Va a destacar la figura de Cimabue que va a empezar a 

independizarse de la pintura bizantina y va a aportar logros como el 
sombreado de las figuras que será desarrollado de una manera más 
decidida por Giotto, de sus obras destaca el ciclo que pintó en la 
iglesia de Asís.  

102. Miniatura de la Biblia de San 
Luis. 

103. Página de las Cantigas 
de Alfons X el Sabio. 

104. Cimabue. 
Crucifijo. 
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Giotto (1266-1337), (fotografías nº 92. 93 y 
98) de joven discípulo de Cimabue,  será el 
encargado de romper con la tradición, le va a 
preocupar la captación de la realidad no de una 
manera ideal, para ello se preocupará de 
representar en sus cuadros todas las cosas que 
pueden ser captadas por nuestra mirada así como 
los estados de ánimo de los personajes. Para llegar 
a esta realidad las figuras tienen que desarrollarse 
en una espacio convincente, rompe con el fondo 
plano y representa paisajes. La profundidad la 
logra sombreando las figuras (así se consigue 
sensación de volumen) y creando figuras de gran 
tamaño (sobre todo las del primer plano) para 
jugar con la colocación de estas y dar sensación de 
perspectiva. Sus experiencias serán continuadas en 
el Renacimiento por Massaccio. De entre sus obras 

destacan las pinturas al fresco de la capilla de los Scrovegni en 
Padua, el ciclo sobre la vida de San Francisco en la basílica de 
Asís, frescos sobre la muerte de Cristo en Santa Croce... 

 
Siena : la línea. 
  
En Siena  Duccio de Buoninsegna (1278-1319) será el 

iniciador del nuevo estilo, va a destacar todavía en él la influencia 
bizantina, pero dotará a las figuras de unas líneas sinuosas 
(ondulantes) que será lo característico de la escuela. Entre sus obras 
destacará la Maestá de la catedral  
de Siena, en ella va a elaborar el prototipo de Madonna (Virgen) en 
el trono con el Niño que será típico de esta escuela. 
 Simone Martini (1283-1344) será el pintor más 
representativo de la escuela. Continua y perfecciona la utilización 
de la línea sinuosa que ya veíamos en Duccio, presenta figuras de 
caras ovaladas y llenas de gracia, belleza y sensualidad. Logra 
romper definitivamente con el fondo dorado de influencia bizantina 
y va a representar el paisaje, o lo que es lo mismo, la profundidad ; 
es en Siena lo que Giotto es en Florencia, la figura capital de la 
etapa. Una obra suya es la Anunciación de los Uffizi con abundante 

oro y el intento de expresar la profundidad a través de un jarrón ; el retrato ecuestre de 
Guidoriccio da Fogliano donde hay un fondo de montañas y castillos un tanto ingenuo y una 
manera muy minuciosa de representar las ropas 
del condotiero y la gualdrapa del caballo. 
 A Simone Martini le seguirán varios 
pintores, entre ellos Pietro y Ambrogio 
Lorenzetti, el segundo destacará por las pinturas 
murales del Palacio Comunal de Siena donde 
pinta los frescos alegóricos del Buen y el Mal 
gobierno. 
 

En España. 
 

La influencia italiana se va a extender 
rápidamente, Cataluña estará más próxima a lo 
sienés y Castilla a lo florentino. En Cataluña

105. El beso de Judas. Capilla Scrovegni 
de Padua. 

106. Duccio di 
Buoninsegna. Madonna 

Rucellai. 

107. Simone Martini. Anunciación. 1333. 
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 destacarán Ferrer Bassa con las pinturas de la 
capilla de San Miguel ; Ramón Destorrents  y los 
hermanos Jaime y Pedro Serra, este último famoso 
por su retablo de la catedral de Manresa. En Castilla 
destacarán las pinturas de la catedral de Toledo de 
influencia florentina y elaboradas por Gerardo 
Starnina y Rodríguez de Toledo. 
 
 

C) El estilo internacional  
(1375-1425). 

 
 Al fusionarse los dos estilos citados surgió 
una nueva variante, el estilo internacional, en este 
estilo se mezclan el naturalismo y sentido anecdótico 
de la pintura franco-gótica con la iconografía, el rico 
colorido sienés y las esbeltas figuras que ya había 
pintado Simone Martini, el estilo surge en la corte del 
Papa en Aviñón y se extenderá por Francia y el resto 
de Europa. En Francia adquirirá un gran desarrollo 
en las cortes ducales de Borgoña y Berry. Italia sintió 
también la influencia 
de este estilo en 
pintores como 

Lorenzo Monaco, Gentile da Fabriano... 
 En España el estilo va a tener un gran desarrollo, sobre 
todo en Cataluña, el introductor del estilo es Luis Borrassá que 
destacará por los retablos de San Pedro de Tarrasa. En Valencia 
van a tener una gran importancia Lorenzo de Zaragoza y Pedro 
Nicolau. En Castilla van a sobresalir tres autores : Nicolás 
Francés (con los retablos de La Bañeza  y de la catedral de 
León ; Dello Delli y Nicolás Florentino, que realizan el retablo 
mayor y el Juicio Final del ábside de la catedral vieja de 
Salamanca. 
 

D) El estilo flamenco (1425-1500). 
  
Junto a Italia será en Flandes donde el pintor logre captar 

la sensación de realismo y de profundidad que van a hacer que 
esta pintura sea una suave transición entre la gótica y la 
renacentista. En Flandes se desarrolla un activo comercio y la 

sociedad burguesa 
enriquecida va a 
solicitar de los 
pintores cuadros en 
los que se cante esa vida alegre y ostentosa, 
progresivamente en la temática religiosa el retrato y 
el paisaje van a cobrar una importancia fundamental. 

Desde el punto de vista técnico se descubre 
de mano de los Van Eyck una nueva técnica 
pictórica, el óleo, el pigmento se mezcla con aceite y 
tarda más en secar, este revolucionario sistema 
aporta las ventajas de que tarda más en secarse y por 
lo tanto se pueden pintar todo tipo de detalles que no

108. Jaume Serra. Retablo del 
Espíritu Santo de la catedral de 

Manresa. 

109. Retablo mayor de la 
catedral vieja de 

Salamanca. 

110. Virgen del canónigo Van der 
Paele. 
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 se podían realizar con otras 
técnicas (fresco, temple), junto a 
esta minuciosidad también será 
posible representar transparencias 
en los tejidos, arrugas y verrugas 
en la cara... ; la pintura será 
además más luminosa. Los 
soportes sobre los que se realiza 
esta pintura serán la tabla 
(dípticos, trípticos, polípticos...) y 
el lienzo, apareciendo aquí por 
primera vez la pintura de 
caballete. 

Desde el punto de vista 
compositivo predominarán las 
composiciones equilibradas y 
simétricas en torno a un eje. La 
perspectiva se consigue 
normalmente abriendo en el fondo 
de los cuadros arquitecturas o 
paisajes que contribuyen a darnos una gran sensación de produndidad, esa sensación se remarca, 
también, por las líneas de las baldosas del suelo y por la luz que da volumen a los personajes 

colocados en distintos planos a la vez que crea atmósferas o 
ambientes. La naturaleza aparece representada con 
minuciosidad. 

De entre todos los pintores flamencos destacan los 
hermanos Hubert y Jan Van Eyck (fotografías nº 94, 97, 99, 
100 y 110) que serán los auténticos revolucionarios de la 
escuela. En el Políptico del Cordero Místico encontramos ya 
un ejemplo de su estilo, este conjunto de tablas tiene como 
tema central la adoración del Córdero, símbolo de Dios, y 
todos los personahjes confluyen hacia el centro de atención 
que es el Cordero situado en el eje central de la composición; 
en las tablas superiores tenemos a San Pedro, San Juan y la 
Virgen rodeados de los ángeles músicos y los ángeles 
pastores, en los extremos Adán y Eva (para Adán ver la 
fotografía nº 97). En El matrimonio Arnolfini,  aparece 
consagrado el retrato burgués que no necesita ya la excusa 
del tema religioso, importantes son también la minuciosidad 
en el tratamiento de los vestidos y el ambiente, y la sensación 
de profundidad conseguida a través del suelo, el espejo y la 
luz . Todas las características de su estilo se aprecian también 
en dos obras, La Virgen del canónigo Van der Paele, y La 

Virgen del canciller Rolin 
(fotografía nº 94). 

Roger van der 
Weyden será otro miembro 
destacable de esta escuela y 
tendrá importancia por su 
gran perfección compositiva, 
por la creación de nuevos 
tipos iconográficos (como en 
el Descendimiento) y por la 
penetración psicológica de sus 
personajes. De entre sus obras 

111. Político de la Adoración del Córdero Místico. Van 
Eyck. San Bavón de Gante. 

112. Matrimonio Arnolfini. 
Van Eyck. 

113 y 114. El perro, ejemplo de minuciosidad producida por 
el empleo del óleo.  El espejo, remarca la sensación de 

profundidad. El matrimonio Arnolfini de Jan Van Eyc k. 
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tiene una gran importancia, 
entre otras,  El 
Descendimiento del Museo 
del Prado. 

La lista de autores 
sería muy larga, debido a 
los límites de esta 
exposición citaremos tan 
sólo a  Dierick Bouts, 
Hugo van der Goes, 
Petrus Christus, Hans 
Memling, Patinir , Gerard 
David ... en este último 
autor tenemos ya un 
desarrollo pleno del paisaje, 
en su Huida a Egipto vemos 
un paisaje muy desarrollado, 

el tema religioso es la excusas para realizar un gran paisaje que sirve de marco a unas figuras 
muy pequeñas. 

Por su peculiaridad merece una mención aparte Hieronimus Bosch van Aeken, más 
conocido por El Bosco (1450-1516). Es un pintor de una gran modernidad y de una gran 
imaginación. En algunas de sus obras analiza la sociedad de su tiempo desde un punto de vista 
satírico y mordad como en La extracción de la piedra de la locura (fotografía nº 95). En otras 
deja volar libremente su imaginación y además representa el mundo de los sueños, 
convirtiéndose así en un precedente de la pintura surrealista del 
siglo XX, esto lo apreciamos en El jardín de las Delicias, en 
Las tentaciones de San Antonio Abad o en El carro del Heno. 
En todas estas obras destaca la utilización de un dibujo muy 
preciso y un rico colorido.  

 
En España  el estilo flamenco alcanzó gran desarrollo 

en la segunda mitad del siglo XV y los primeros decenios del 
XVI debido a la protección de Isabel la Católica y a los 
contactos comerciales con Flandes. El realismo en los tipos 
humanos se mantuvo con todo rigor, rayando incluso en lo 
caricaturesco, los paisajes se interpretaron de manera 
estereotipada (siguiendo la "receta" flamenca, sin aportar nada 
nuevo). 

 
Donde antes se manifestó el influjo flamenco fue en 

Cataluña por obra de Luis Dalmau, conocedor directo del

115, 116 y 117. Van der Weyden. Descendimiento. 

118. Tríptico del Jardín de las Delicias. El Bosco. 

119. El Carro de heno. El 
Bosco. 
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 estilo de los Van Eyck en los Países Bajos, que aplicó 
en su obra la Virgen de los Concellers. En esta obra 
aparecen los retratos de los donantes y las 
características típicas de la pintura flamenca : 
detallismo, volumen de los mantos a través del 
sombreado, profundidad... Más tarde Jaime Huguet 
seguirá su línea con obras como el retablo de los santos 
Abdón y Senén en Tarrasa.. Otros autores del área 
catalano- levantina serían. Jacomart, Rexach, Pedro 
Nisart... 

En Aragón destacó la figura de Bartolomé 
Bermejo, autor de figuras de gran volumetría y 
monumentalidad y dotadas de lujosas vestiduras, esto lo 
apreciamos en sus obras Santo Domingo de Silos y en 
la Piedad del arcediano Desplá. 

 
En Castilla 

la difusión de la 
pintura hispano-flamenca fue muy 
grande, dominando el dramatismo y 
la expresividad. Aun cuando el 
introductor del estilo fue Jorge 
Inglés, el principal autor fue 
Fernando Gallegos ( 1440-1507), de 
estilo muy duro y próximo a lo 
germánico en el modo de representar 
rostros y angulosas telas. Entre sus 
obra tenemos el retablo de San 
Ildefonso de la catedral de Zamora, la 
bóveda de la Biblioteca de la 
Universidad de Salamanca y los 
retablos de Santa María de Trujillo y 
San Lorenzo de Toro. Los autores 
que le siguen notarán ya la influencia 
del Renacimiento. 

 
  

123. Piedad del 
arcediano 
Desplá. 

B.Bermejo. 

124. 
Fernando 
Gallegos. 
Piedad. 

120. Verge dels Consellers. Lluis 
Dalmau. 

121. Retablo de San Abdón y 
San Senén de la catedral de 

Tarrasa. Jaume Huguet. 

122. Santo 
Domingo de 

Silos. B. 
Bermejo. 


