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51. VIRGEN DE MALINAS

Escultura dorada y policromada
Final siglo XV-principio del XVI

Medidas: 27 cm.

VIRGEN DE MALINAS

Al final de la Edad Media los Países Bajos fueron el centro 
económico y cultural d Europa. Debido al enriqueci-
miento gracias al comercio, surgió una clase burguesa 

acomodada que demandaba objetos lujosos y suntuosos, es-
cultura, pintura, tapices, pequeños retablos y joyas, Malinas fue 
sede de la Corte del estado de Borgoña desde 1504 a 1530. 
Las llamadas “Poupeés Malinoises” o Muñecas de Malinas, son 
pequeñas esculturas de Santas o Vírgenes realizadas a final del 
siglo XV y principio del XVI, en los talleres de Malinas, que 
evolucionaron desde modelos góticos a los renacentistas.

Reciben este nombre por sus rasgos parecidos a las muñecas de 
la época, rostros redondeados, ligeramente ovalados, la frente 
ancha, despejada y abombada, ojos achinados y pequeños, ce-
jas muy finas y arqueadas, nariz y boca menudas, generalmente 
coronadas con un turbante, rodete o corona metalizada.. Son 
de gran dulzura y delicadeza, reflejan una ligera sonrisa.

La parte trasera de la escultura es plana, por eso les llamaban 
“chuletas de Malinas”. En general la mayoría de ellas han per-
dido parte o toda su policromía y no podemos apreciarlas tres 
barras que indican las armas de la ciudad de Malinas o una 
pequeña M que da nombre a la ciudad y que avalaba la calidad 
de la policromía.

La ciudad de Malinas se especializa en los pequeños retablos 
y en estas figuras de Vírgenes y Santas, talladas en madera de: 

tilo, peral, pino o nogal que son de reducida escala, entre 45 y 
12 cm y las solicitan desde todo Europa, especialmente desde 
España, sobre todo como objeto de devoción. Estas pequeñas 
esculturas llegaban a nuestro país, como objetos preciosos gra-
cias a la comunicación comercial mantenida por los puertos 
vascos y cantábricos con las costas flamencas y holandesas.

Son princesas del cielo. El idealismo gótico se encumbra con 
una mirada nostálgica hacia ese pasado reciente. Las cortes 
añoran esplendores pasados, legendarias cortes de elegancia y 
distinción. María virginal, juvenil pureza etérea, reina celestial, 
espíritu puro de elegante porte.

La exquisitez y delicadeza plasmada en los atributos femeni-
nos más excelsos. El milagro de la encarnación de Jesús, en la 
sierva del Señor, elegida y ungida por el Altísimo. Los últimos 
y brillantes destellos de un universo ya desaparecido, de una 
sociedad cambiante que añora sus pasadas glorias.

Algo de ese mismo espíritu que creó las últimas catedrales con-
figura estas pequeñas joyas. Todo en ellas es sutil, exquisito, 
equilibrado, armónico, rítmico, imágenes de belleza sobrena-
tural, expresión de la fe del fin del mundo medieval

Bibliografía: Godenne Willy: “Preliminaires á l´inventaire general des 
statuettes d´origine malinoise presumes des XV y XVI siécles”, 1958.
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52. Virgen con Niño

Piedra de Tonnerre, dorada y policromada
Medidas: 71 cm.

VIRGEN CON NIÑO
BORGOÑA 1500 

El Ducado de Borgoña fue uno de los focos artísticos más 
importantes durante la Edad Media. Los duques favore-
cían el desarrollo de las artes, no sólo de la pintura y es-

cultura sino también de la música, poesía, libros miniados etc. 
La corte de Borgoña era un paraíso privilegiado en occidente 
donde todas las artes tenían cabida, el lujo y la belleza era lo 
cotidiano en la corte; los duques se trasladaban de un palacio 
a otro continuamente, seguidos por todo su séquito y una espe-
cie de familia que se había formado en torno a ellos. El duque 
exigía que su cortejo diera buena impresión, que cuidasen su 
presencia y demostraran su elegancia. Enamorados del fasto no 
escatimaban en lujos sino todo lo contrario.

Felipe el Bueno fue el hombre más poderoso del siglo XV y 
seguramente el más elegante. Le imitan sus cortesanos primero 
y luego casi todas las cortes europeas; en su forma de vestir, en 
cultura musical, literaria y artística. A sus ordenes está el can-
ciller Rollin, que contrata a los mejores pintores para el duque; 
entre ellos a Jan van Eyck, Roger van der Weyden, etc. La corte 
de Dijón, eclipsó a la refinada corte francesa, tanto económica 
como culturalmente, con un estilo de vida “borgoñona” ( fasto, 
lujo, belleza, elegancia, disfrutar de la vida, buena comida y 
espectáculos).

Las ciudades flamencas eran prósperas y muy pobladas, se en-
riquecieron con el comercio de los paños, gracias a los puertos 
de Brujas y más tarde de Amberes. En sus calles vivían los ban-
queros más poderosos y los cambistas italianos, estos aprecia-
ban el arte de los pintores flamencos, al igual que los comer-
ciantes o nobles que llegaban en sus viajes para comerciar con 
la lana u otros productos, y que agradecían al duque el fasto y 
el esplendor con que se rodeaba y les hacía partícipes del lujo 
de una corte singular. Borgoña era una fuente de prosperidad.

Esta magnífica escultura de la Virgen con el Niño, está talla-
da en piedra, de un pueblecito de Borgoña, al norte de Dijon 
cuya cantera producía una piedra de calidad superior. Gran-
des maestros de la escultura trabajaron con piedra de Tonnerre: 
Jean de Marville, Klaus Sluter, Juan de la Huerta, Klaus Werve 
etc. El arquitecto de la Basílica de Saint Urbain en Troyes, una 
de las construcciones medievales más avanzadas, quiso llevar 
esta piedra para esculpir los grupos escultóricos, las tracerías 

y los arcos. Para economizar los gastos del largo viaje, la utili-
zó solamente para los elementos delicados de la construcción, 
comprando otra piedra de Borgoña más corriente, para las 
partes menos visibles. En el siglo XVIII el gran escultor francés 
Claude Michel Clodión utilizó en varias de sus esculturas la 
piedra de Tonnerre.

En este contexto trabaja el escultor de esta Virgen. El refinamien-
to de la imagen coronada, la belleza de su rostro y la elegan-
cia de sus ropajes, son propios de los escultores borgoñones 
del siglo XV. Nos encontramos en ella la mezcla de un estilo 
elegante, de drapeados de tradición gótica con sutiles detalles, 
anunciando el Renacimiento francés, como el Niño atrapando 
con sus dos manos el velo de su madre, y la dulzura de la Virgen 
que coloca el manto sobre su brazo, o la flexión de una de sus 
piernas marcando una postura muy clasicista, en homenaje al 
contraposto griego. Queda subrayada gracias a los lujosos ropa-
jes dorados que caen de manera sencilla y equilibrada.

El elemento que rompe la serenidad que inunda a la figura de 
María y que da movimiento al conjunto escultórico es el Niño 
quien mostrando una actitud típica de su edad, intenta soltarse 
del regazo de su madre, lo que provoca que la Virgen gire su 
cabeza para observarle. El rostro de María, es un ejemplo del 
tipo de belleza que representaban los escultores borgoñones, 
rasgos redondeados y acabados en una barbilla ligeramente 
puntiaguda, los cabellos rubios, cayendo de manera natural so-
bre la espalda, la sutileza de las carnaciones de ambas figuras, 
son constantes en las esculturas borgoñonas de transición del 
siglo XV al XVI

Es interesante observar su policromía original, en azules, dora-
dos y verdes. Casi ninguna escultura en piedra de esta época 
mantiene su policromía original; salvo raras excepciones, la 
han perdido toda. En algunas se pueden apreciar ligeros restos 
de color en las dobleces de los plegados o en los rostros.

Bibliografía: WIXOM, W.D., “Late Medieval Sculpture in the Metropo-
litan, 1400 to 1530”; ENGELEN, C., “Le Mite du Moyan Age”, Lovai-
na 1999; BOCCADOR, J., “Statuaire Médiévale en France de 1400 á 
1530”, Suiza 1974.



117



118

53. Virgen con Niño

Madera dorada y policromada
Medidas: 87 cm.

LOVAINA, CIRCULO DEL MAESTRO DE LA MADONNA DE PIETREBAIS?
SEGUNDA MITAD SIGLO XV

A final de la Edad Media, los Países Bajos fueron el centro 
económico y cultural de Europa. Gracias, sobre todo al 
comercio de la lana, surgió una burguesía acomodada 

que demandaba objetos lujosos y suntuosos: pinturas, escultu-
ra, tapices, joyas, pequeños retablos de devoción etc. Los co-
merciantes que viajaban al norte, volvían a su tierra cargados 
de obras de arte. 

Jan van Eyck había visitado nuestro país en 1428 dejando hue-
lla en los artistas de la época; España tuvo una especial relación 
con los Países Bajos, muchos de sus pintores y escultores se 
trasladaron a Castilla, unos llamados por la reina Isabel, amante 
del arte flamenco y otros atraídos por la riqueza y el lujo de 
la corte, que los acogía a todos, para que embellecieran sus 
iglesias y sus palacios.

En la segunda mitad del siglo XV trabajan grandes escultores 
flamencos, de la talla de Gil de Siloé, Alejo de Vahía, Felipe 
Bigarni, Juan Guash etc., decorando iglesias y catedrales y ta-
llando encargos privados de devoción. Además de estos escul-
tores y pintores que se trasladan a nuestro país, llegan obras 
de genios flamencos transportadas por los comerciantes o en-
cargadas directamente por la nobleza española. En los Países 
bajos, surgen varios centros importantes de escultura: Bruselas, 
Malinas y Amberes.

Según D. Joaquín Yarza, la etapa de fines del siglo XIV a prin-
cipio del XVI es la época más brillante de la escultura europea 
occidental. Al margen de Italia, en Francia, Borgoña, Países Ba-
jos, España y centroeuropa, trabajan un grupo de magníficos 
escultores de alta calidad y una mayoría de calidad media alta. 
Se esculpe en mármol, alabastro, piedra, madera. etc.

La escultura se ha independizado totalmente de la arquitectura, 
aunque haya arquitectos que siguen siendo también escultores, 
y que continúan trabajando en portadas y retablos. Las impre-
sionantes figuras de piedra que decoraban las portadas de los 
templos, han ido desapareciendo aunque, todavía se siguen co-
locando algunas. Se tallan esculturas exentas, en piedra, pero 
sobre todo en madera.

El sepulcro llega a los grandes escultores, se utiliza el 
mármol,también el retablo se organiza de forma más comple-
ja, esculturas de bulto redondo, relieves, grupos, figuras sueltas 
etc. En los Países Bajos, los retablos mezclan pinturas en las 
puertas y esculturas en el centro del retablo, todo sobre made-
ra, por la magnífica calidad de la que ellos producen, el roble, 
a veces en su color u otras policromadas. 

La elegancia de las antiguas esculturas del siglo XIII, se hace más 
delicada y amanerada en la segunda mitad. La figura se quiebra, 
se dobla,tiene rasgos muy amables, similares a las pinturas del 
gótico internacional. En la segunda parte, las modas llegan del 
norte, Flandes o Alemania; los plegados se amplían, todo es más 
duro, metálico, la escultura se pinta a final de este siglo.

La policromía es fundamental y sumamente expresiva. Algu-
nos artistas, con las carnaciones, crean efectos de un realismo 
sorprendente, con el color el efecto se multiplica. El dorado es 
muy importante, no se utiliza sólo por el efecto de riqueza sino 
que sirve para reflejar la luz con gran intensidad.

Esta escultura de la Virgen con el Niño es de gran calidad, tanto 
en su ejecución como en su policromía y dorado. Podemos 
ver, como en ella, están todas las características del gótico en 
los Países Bajos de la segunda mitad del siglo XV. En Lovaina, 
centro de arte gótico por excelencia, trabaja el llamado Maes-
tro de la Madonna de Pietrebais, cuyas características coinci-
den totalmente con esta escultura, podemos ver las del museo 
de Lovaina, museo de Cluny en París o las de algunas iglesias 
de la ciudad. Observamos, cierto apego a la tradición gótica 
en algunos elementos, como la ligera curvatura de la figura de 
María o en la abundancia de oro que decora sus mantos, que 
le da un aire etéreo, irreal. También en la figura del Niño, su 
gesto que mira con arrobo a la pera (símbolo de la fertilidad 
de Cristo encarnado o del amor divino por la humanidad) que 
sostiene su madre, nos muestra una naturalidad muy buscada 
por los artistas del Medievo como las Vírgenes del Quattrocen-
to italianas, que a veces son entendidas como un trono para el 
Hijo de Dios.

Sin duda alguna, la característica más renaciente de esta es-
cultura es la elegancia de la Virgen, que queda realzada por la 
curvatura que mencionábamos anteriormente. El tipo físico de 
la Virgen se acerca al canon de belleza de la época: una joven 
de cabellos rubios y ondulados que enmarcan un rostro de per-
fil redondeado y mejillas sonrosadas. Sus ojos son rasgados, de 
párpados y pupilas redondeadas que expresan dulzura y aban-
dono ante los designios de Dios. Los ropajes, caen con pliegues 
en forma de V, muy típicos del arte borgoñón de la Edad Media, 
la luz resbala suavemente por ellos así como por las suaves y 
delicadas carnaciones del rostro.

Bibliografía: Crab Jan., “Het brabants beeldsnijcentrum Leuven”, Lovaina 
1977; Yarza Luaces, J., “La escultura del Gótico Tardío”, Artehistoria.
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55. Virgen con niño 

Escultura en madera dorada y policromada
Medidas: 60 cm.

VIRGEN CON NIÑO
ANDALUCÍA SIGLO XVIII

La escultura del siglo XVIII en contraposición al siglo ante-
rior lidera un nuevo concepto de belleza que resulta más 
dulce y delicado. En el movimiento de los paños triunfa un 

decorativismo desbordante que potencia la movilidad de las es-
culturas y el decorado de sus indumentarias. Se adaptan los pos-
tizos, cabellos, pestañas, pelo natural, ojos de cristal, dientes de 
marfil y materiales que no se han empleado en el siglo anterior, 
como telas encoladas, barro cocido, aunque la madera seguirá 
siendo el soporte preferido por los escultores.

Se adornan las Vírgenes con elementos decorativos hechos a su 
medida, collares, pulseras, coronas de plata y joyas.

La policromía como elemento plástico incide en la elegancia 
de los ritmos de todo el conjunto, las excelentes policromías de 
las imágenes, basadas en las del siglo anterior pero con más re-
lieve y decoración, adornan las imágenes. La temática religiosa 
seguirá siendo la dominante. En Andalucía, Sevilla ya no juega 

un papel de absoluta relevancia como anteriormente, un centro 
escultórico que irradiaba más allá de sus fronteras, lo comparti-
rá con Cádiz donde se trasladó el Consulado de Indias en 1717 
y con Córdoba.

Esta bella representación de la Virgen con el Niño nos presenta 
una María elegante y refinada, adornada de pulseras collares y 
corona de plata, sobre una peana que realza y estiliza su figura. 
Sobre una nube sobrevuelan tres esculturas de ángeles niños. 
Los paños de sus vestiduras son amplios, hinchados al viento 
con una excepcional policromía en diferentes tonos de gran 
magisterio. La dulce belleza de María nos hace trasladarnos a 
tierras andaluzas, aunque estos modelos tan bellos se extienden 
por toda la península e Hispanoamérica.

Bibliografía de referencia: J.M. Salvador Gonzalez: “La escultura barro-
ca en la baja Andalucía en el siglo XVIII”, 2014.
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56. Condottiero Colleoni

Escultura en bronce
Medidas: 36 x 37 cm.

CONDOTTIERO COLLEONI

Escultura de bronce representando a Bartolomeo Colleo-
ni, ex Capitán General de la República de Venecia, fue 
realizada por Andrea Verrocchio entre 1478 y 1490, 

para la plaza del Campo de San Giovanni e Paolo en Vene-
cia. El apellido de este escultor toscano significa ‘’Ojo de la 
Verdad’’, se le considera uno de los artistas más importantes 
del Renacimiento. A su taller florentino llegaban numerosos 
encargos procedentes de lejanas repúblicas sabedores de la 
genialidad del escultor y pintor. En su taller tuvo como dis-
cípulos y colaboradores a Ghirlandaio, Perugino, Botticelli y 
Leonardo Da Vinci.

Bartolomeo Colleoni dejo su herencia a la República de Ve-
necia con la condición que le levantaran una estatua ecuestre 
en la Piazza de San Marco. Como no estaba permitido hacerlo 
en esta plaza, se buscó un espacio frente a la Scuola de San 
Marcos y se dispuso un concurso para seleccionar el escultor. 
Históricamente, un condottiero era un mercenario que dirigía 
su propio ejército a petición de las ciudades.

Sabemos que Verrocchio en Florencia, hizo un modelo de cera 
a escala, mientras los demás lo hicieron de madera o cuero, 
que llevó a Venecia en 1488, se presentaban también al con-
curso Alessandro Leopardi de Venecia, y Bartomeo Bellano de 
Padua. La obra se le adjudicó a Verrocchio que abrió un taller 
en Venecia e hizo un modelo de arcilla que dejó listo para su 
fundición antes de su fallecimiento en 1488. A pesar de los de-
seos del propio Verrocchio de que fuera Lorenzo di Credi que 
estaba a cargo del taller de Venecia, el encargado de terminar-

la, la ciudad de Venecia se lo entregó a Alessandro Leopard,i 
quien la terminó.

Se observa en ella los rasgos típicos de las esculturas ecuestres 
toscanas, cuyo mejor referente es el Condottiero Gattamelata 
de Donatello, la estatua ecuestre de Marco Aurelio en Roma, 
e incluso los caballos de bronce de la basílica de San Marcos 
de Venecia. Verrocchio analizó con todo cuidado el cuerpo del 
caballo, ya que en su violenta y dinámica postura, se puede 
apreciar el entramado de venas y músculos que conforman su 
anatomía. El escultor ha captado a la perfección el carácter ai-
roso e impulsivo del animal, que alza la cabeza hacia atrás, 
realzando su robusto cuello. 

La descripción del caballo coincide con el rostro del jinete, 
quien cabalga mirando con aire desafiante a los espectado-
res que se congregan a su alrededor. El conjunto está lleno de 
movimiento y plasticidad tridimensional, así como de cierto 
sentido clasicista y serenidad que contrasta con la intensidad 
interior del personaje principal y su montura. 

Esta magnífica réplica del siglo XIX de excepcional calidad, nos 
muestra un refinado repasado y cincelado a mano, con sus to-
ques dorados y una bella pátina, que no es frecuente ver en las 
esculturas de diferentes tamaños que se han reproducido en el 
siglo XIX y XX.

Bibliografía: Kjellberg Pierre: “Los bronces del siglo XIX”, Les editions 
de l´amateur 1989
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