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Rogier van der Weyden, probablemente también conocido como Rogier de la Pasture 

(Tournai, hacia 1399/1400-Bruselas, 18 de junio de 1464), fue un pintor primitivo 

flamenco, nombrado en 1435 pintor de la ciudad de Bruselas. 

Se sabe que en 1426 es probable que se hallara en Tournai y que éste año ó el siguiente  

contrajo matrimonio con Elisabeth (o Ysabiel) Goffaert, hija de un zapatero de Bruselas 

y unos cinco años menor que él. Tuvieron al menos cuatro hijos: Cornelis (Cornille) y 

Margaretha (Marguerite), mencionados en un documento de octubre de 1435, en el que 

también se indicaba que Rogier van der Weyden, de 35 años de edad, tenía fijada su 

residencia en Bruselas, y a Pieter y Jan, nacidos entre 1437 y 1450.  

El 2 de mayo de 1436 fue nombrado pintor de la ciudad de Bruselas, en la que residió 

ya hasta su muerte, probablemente sin otra interrupción que un viaje a Roma en 1450 

con motivo del Año Santo proclamado por el papa Nicolás V. A su muerte en junio de 

1464 fue enterrado en la catedral de San Miguel y Santa Gúdula, en la capilla de Santa 

Catalina, a la que había regalado una tabula y pagado el policromado de una escultura 

en piedra de la santa. 

El hijo mayor, Cornelis, tras estudiar artes en la Universidad de Lovaina, ingresó en 

1449 en la cartuja de Herne a la que Rogier donó una pintura de Santa Catalina. 

Posiblemente también por esta causa donó a la cartuja de Scheut, fundada en 1454, 
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el Gran Calvario más tarde comprado a los monjes por Felipe II y conservado hasta 

2025 en el Monasterio de El Escorial, donde fue instalado en 1574.  Jan, el menor se 

dedicó a la orfebrería y de Margaretha se sabe que falleció en 1450. 

Aunque gozó de considerable prestigio en vida y fue uno de los más influyentes artistas 

de su tiempo, su consideración social difería de la actual: aunque altamente apreciados, 

los pintores flamencos seguían siendo vistos, en cierto modo, como artesanos de lujo 

más que como creadores intelectuales. Probablemente por ello no se conocen pinturas 

firmadas ni existe documentación precisa sobre contratos o recibos de pago que 

permitan asignarle con entera certeza ninguna obra. Por influencia del retablo, sigue 

pintando sobre tabla. Van der Weyden y sus ayudantes escogen cuidadosamente la 

madera y gracias al óleo, frente al opaco temple (témpera), que mezclaba los pigmentos 

con huevo, consigue una fabulosa transparencia y, gracias a ella, una profundidad antes 

desconocida. 

 

El Descendimiento del Museo del Prado es, posiblemente la obra más famosa e 

influyente de Van der Weyden. Localizada al menos desde 1443 en la capilla del gremio 

de los ballesteros de Lovaina, llamada Onze-Lieve-Vrouw-van-Ginderbuiten, dedicada 

a Nuestra Señora de los Dolores y probablemente pintada hacia 1435. En la iglesia de 

Lovaina estuvo El descendimiento durante más de cien años, si bien no está claro qué 

sucedió con sus alas o tablas laterales. En 1548 fue adquirida por María de Hungría, 

hermana del emperador Carlos V, para su castillo de Binche, conocido por sus fiestas y 

por estar decorado por la propia reina, buena conocedora de arte, con los mejores 

cuadros y tapices, paredes y techos con frescos de asuntos mitológicos, chimeneas de 

jaspe... En la capilla del castillo, en el piso bajo, fue colgado El Descendimiento, a 

cambio de un órgano y una copia de la pintura hecha por Michel Coxcie (se hicieron dos 

copias del mismo, por Michel Coxcie. Una está en el Bode Museum de Berlín y la otra  

en el monasterio de El Escorial). 
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En Binche la vio un año después su sobrino, el príncipe Felipe de Austria (después 

Felipe II), en el curso del felicísimo viaje que hizo por sus tierras de la baja Alemania, 

Brabante y Flandes, según el testimonio de Vicente Álvarez, uno de los cortesanos que 

lo acompañaban, quien dos años más tarde escribió que era la mejor pintura del castillo 

y quizá de todo el mundo. Comprada por Felipe II a su tía en 1555. Karel van 

Mander cuenta que, mientras 

era trasladada a España, el 

barco en el que viajaba 

naufragó, pero que la tabla 

flotó y pudo ser salvada sin 

apenas daños gracias al 

magnífico embalaje que se le 

había proporcionado. Felipe II 

instruyó a Juan Fernández de 

Navarrete (Navarrete el 

Mudo) para que reparase los 

daños con la condición de no 

tocar el rostro de la Virgen “ni 

en otra ninguna cosa que no 

sea vestido o campo como se lo señalé hoy”. Otro cuadro heredado por Felipe II de su 

tía María de Hungría, regente de los Países Bajos, un Noli me tangere de Tiziano, llegó 

tan dañado que Navarrete hubo de limitarse a 

recortar y enmarcar lo que se pudo salvar de la 

figura de Cristo. Seguramente a petición suya, el 

pintor Navarrete el Mudo creó dos alas o postigos 

en grisalla que devolvieron a la obra su estado 

original como tríptico. Dichos laterales se 

perdieron después. En 1564 se instaló en la capilla 

del palacio de El Pardo y en El Escorial,  en 1574 

se citaba en el inventario de la primera entrega de 

obras artísticas como: 

Una tabla grande en que está pintado el 

Descendimiento de la Cruz, con nuesytra Señora y 

otras ocho figuras, que tiene dos puertas, pintado 

en ellas por la parte de dentro los quatro evangelistas con los dichos de cada uno con 

la Resurrección, de mano de maestre Rogier, que solía ser de la reyna María (…) que 

tiene de alto la tabla de en medio, por lo que toca a la cruz que en ella está pintada, 

siete pies y de ancho diez pies escasos.  

Estas puertas no eran las originales sino las encargadas por Felipe II a Navarrete el 

Mudo, desaparecidas posteriormente. La tabla con sus puertas se colgó sobre los 

cajones donde fray José de Sigüenza, aunque sin nombrar al autor, la describe 

prolijamente en la segunda parte de su Fundación del Monasterio de El Escorial por 

Felipe II  con críticas a los acabados a la manera flamenca por la falta de decoro que 

suponía la representación de María desmayada. 
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Al estallar la guerra civil española en 1936 el gobierno republicano decidió trasladar la 

pintura original de Van der Weyden desde el monasterio de El Escorial al Museo del 

Prado, y ante los bombardeos sobre Madrid, fue sacada por el Servicio de Incautación 

del Patrimonio 

Artístico a 

Valencia, primero y 

después, en febrero 

de 1939 a Ginebra, 

junto con las más 

valiosas obras 

maestras del 

museo. Terminada 

la guerra el 1 de 

abril, en septiembre 

de 1939 se 

consiguió hacer 

regresar a España 

todas estas obras. 

Después la tabla 

fue incluida 

formalmente en el 

Prado mediante un 

decreto del nuevo 

gobierno 

franquista, en 1943. 

 

El cuadro es un 

“fanal” o caja dorada en el que las figuras aparecen comprimidas en un horror vacui 

que recuerda los relieves de la Antigüedad. ¿Reflejo de impronta de la escultura en el 

pintor? Toma ejemplo de las pinturas bizantinas y no sigue la habitual visión de 

distancias, cielos y paisajes propios del arte de Flandes. 

Como si estuviesen situadas en el interior de una caja poco profunda, incapaz de 

contenerlas, las siluetas de las 

figuras se recortan nítidas delante 

de lo que aparenta ser una tabla 

dorada con  

sendas tracerías góticas en los dos 

ángulos principales con aspecto 

de trampantojo. Estos ornamentos 

eran comunes en retablos 

escultóricos y en nichos 

funerarios. Posiblemente  las 

tracerías armonizaban con el 

marco original, cuyo diseño se 
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desconoce. Llama la atención el interés del pintor en resaltar la pertenencia de la obra a 

la cofradía de  ballesteros de Lovaina incluyendo éste objeto en las tracerías góticas.  

Nos encontramos con una composición más cercana al relieve escultórico que a una 

concepción espacial renacentista. El espacio es reducido, casi claustrofóbico, 

configurado más para enmarcar el drama emocional que para sugerir profundidad real. 

Los personajes, generalmente, ocupan todo el plano sin apenas dejar respiro. No se 

representa una fuente lumínica natural. 

La escena parece bañada por una luz 

omnipresente y suave que permite 

percibir todos los detalles 

minuciosamente.  El estilo flamenco se 

caracteriza, principalmente, por 

algunos rasgos definitorios, como el 

uso intensivo del óleo, la atención 

obsesiva al detalle, la fidelidad a la 

representación de la realidad material, 

la carga simbólica de los elementos 



cotidianos y una 

espiritualidad intensa 

y personalizada.  

El inusual formato de 

la tabla, con espina 

en el centro donde 

halla  cobijo una 

cruz, cuyo travesaño 

es exageradamente 

corto para sujetar al 

crucificado, podría 

corresponder a la 

forma del remate 

superior de 

un retablo, en el que las figuras pintadas se muestran, en realidad, como simuladas 

esculturas policromadas. La nueva técnica de pintura al óleo le permitía atender con 

precisión a detalles menudos y preciosos, integrados en el conjunto merced a su 

poderoso sentido de la composición con el que enlazaba las figuras, aunque concebidas 

individualmente, en un espacio cerrado, rítmicamente 

relacionadas entre sí por el establecimiento de ciertos 

paralelismos y correspondencias en las poses y los gestos. 

Haciendo que sus pinturas pareciesen esculturas superaba 

el verismo del relieve y sus posibilidades expresivas 

minimizando las pecuniarias. 

El fondo es liso, de color dorado, semejando un retablo, 

con un probable sentido simbólico, como ya se le daba 

en el antiguo Egipto: el  oro simboliza la eternidad y es 

propio de lo divino. Sobre este fondo las figuras parecen 

esculturas policromadas. La ausencia de paisaje en el 

resto del cuadro centra toda la atención en éstas, que se 

alojan en un espacio reducido. Tal como se describe en 

los Evangelios, Nicodemo, de barba blanca, envuelve el 

cuerpo de Cristo en un paño blanco de lino, impregnado 

de sustancias aromáticas. En la izquierda de Jesús, 
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identificado como José de Arimatea, un personaje cubierto con turbante negro y un rico 

traje, le sujeta los pies. Ambos sostienen el cuerpo exánime de Cristo.  María 

Magdalena y Juan en los extremos, englobando el grupo en una especie de paréntesis, 

mientras  la Virgen María y su Hijo ocupan el centro. La Virgen María es representada 
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sufriendo un desfallecimiento y doblándose  mientras Jesucristo aparece en la misma 

posición que su madre. Al lado derecho del cuadro, María Magdalena se dobla, 

consternada por la muerte de Cristo. María Salomé y Juan sujetan el desmayado cuerpo 

de la madre de Jesús mientras María de Cleofás enjuga su llanto.  

En total, en el cuadro aparecen diez personajes, seis a la izquierda de la cruz y solo 

cuatro a la derecha. Conforman una geometría de líneas rectas, horizontales, oblicuas, 

que se cierra de manera asombrosa, con los cuerpos en forma de curvas de paréntesis de 

María Magdalena y de San Juan. Dos cuerpos principales atraviesan el cuadro: el cuerpo 

de Cristo recién descendido de la cruz y el de la Virgen que acaba de desmayarse. Estos 

dos cuerpos que caen casi al unísono, uno debajo del otro, tienen ambos la forma de una 

ballesta en recuerdo de los donantes. Los brazos de Cristo y los de la Virgen en 

semicírculo, sujetos por distintos personajes, forman el arco mientras que las 

prolongaciones de sus cuerpos conforman la parte recta de la ballesta.  

El cuerpo de Cristo no tiene signos de flagelación, solo las cuatro llagas: manos y pies y 

la lanzada en el costado. Es tratado con suma delicadeza; es el cuerpo de un hombre 

joven, hebreo, cuyo patetismo se concentra en el gesto de la cara y en el color marmóreo 

de la muerte en su piel. Generalmente, en las crucifixiones, Cristo aparece con barba 

mientras  que aquí es una barba incipiente, quizá solo la barba crecida en los tres días de 

Pasión.  



 La sangre del costado desciende hasta el paño de pureza, pero cae limpia, no lo 

mancha, lo atraviesa como un hilo rojo a través de una tela transparente. 

En María, cinco lágrimas caen por su cara y una de ellas está a punto de resbalar desde 

la barbilla. Encima de José aparece la cruz, con forma de tau, de unas proporciones tan 

irreales que nunca hubieran podido acoger la extensión de los brazos de Cristo. A la 



derecha de la Virgen, aparecen tres figuras: María Salomé, mujer joven, vestida de 

verde, que sujeta a la Virgen. Van der Weyden la interpreta con un rostro de parecido 

casi exacto al de la Virgen, 

posiblemente insinuándola 

como su hermana. María 

Salomé cubre su cabeza y parte 

de su cuerpo con un terciopelo 

espeso, verde oliva. Su túnica 

queda ceñida bajo el pecho con 

un cordón.  San Juan aparece, 

como en casi toda la iconografía 

cristiana, como un hombre joven 

y descalzo. María Cleofás, 

acompaña el volumen del 

cuerpo semicircular de San 

Juan, cerrando el óvalo por el 

lado izquierdo del cuadro. Su 

cuerpo desaparece detrás del 

apóstol, conformando una 

mancha de colores ascendentes 

desde el fresa del manto de San 

Juan hacia el azul y el gris de la 

ropa de la mujer para romper en 

un amplio estudio de pliegues 

blancos que conforman el paño 

de hilo liso que cubre toda su 

cabeza y cuello y que queda 

sujeto por un pequeño alfiler en 

la parte alta de la cabeza.  El 

dedo meñique se escapa del 

resto de los dedos de su puño en una elección sorprendente del pintor, desapareciendo 

detrás de un pliegue de su tocado. Toda la mano derecha, con su alianza en el dedo 

corazón concentra al espectador ante un trozo de toca que se lleva a los ojos, casi 

cerrados, desbordantes de lágrimas. Siete lágrimas en un trozo de cara semioculta. 

José de Arimatea aparece como un anciano de barba blanca que envuelve el cuerpo de 

Cristo con un blanco sudario.  Nicodemo, tocado con un capirote negro sostiene las 

piernas de Cristo. Es un rico fariseo que antes de dar sepultura a Jesús aporta mirra y 

aloe para embalsamar su cuerpo. Su vestimenta es idéntica a la del jubón del canciller 

Rollin en el cuadro de Jan Van Eyck del Louvre: terciopelo adamascado en morado y 

oro bordeado de piel. Detrás de Nicodemo aparece un personaje con barba, quizás su 

criado. Va vestido de verde y en una mano lleva un frasco de farmacia de loza blanca 

con los perfumes para embalsamar a Cristo. Es una de las dos únicas figuras a las que 

no podemos ponerle nombre. Su mano derecha, que parece querer separar a Nicodemo 

de María Magdalena forma un escorzo de verismo aun titubeante, forzando la posición 



del brazo derecho de María Magdalena, cuyo traje vuelve a ser una revisión de la moda 

de la época: las mangas eran normalmente cortas, por eso lleva unas mangas largas de 

paño rojo sobrepuestas que se sujetan arriba con un alfiler. El traje de paño verde que se 

remata con un volante de terciopelo grueso en un verde más oscuro, queda ceñido a su 

cadera por un cinturón rematado con una compleja hebilla en dos óvalos y de la que 

cuelga una cadena. Todo el contorno del cinturón va decorado con letras en las que se 

lee: IHESVS MARIA. Algunos abogan por decir que es la mujer adúltera a la que Jesús 

salva de la lapidación. Recordemos que 

ésta imagen sólo aparece a partir de la 

Biblia del Rey James en 1611, muy 

posterior al cuadro, luego, evidentemente 

no lo es. Van der Weyden ha 

representado a María Magdalena con un 

cinturón que simboliza la virginidad y la 

pureza. Este cinturón se encuentra 

alineado con los pies de Cristo y la 

cabeza de la Virgen.  

Apoyada en el travesaño de la cruz y 

literalmente saliéndose del marco, 

aparece la mano del joven criado de José 

de Arimatea que ayuda a descolgar el 

cuerpo de Cristo desde la escalera. Con 

su mano izquierda, que sale de entre las 

tracerías que rematan el cuadro por las 

esquinas, sujeta las tenazas con las que 

acaba de sacar los clavos de las 

extremidades de Cristo. Es el segundo y 

último personaje sin nombre del 

conjunto. 



En el primer término, abajo, prácticamente desapercibido, hay un pequeño fragmento 

de paisaje, con pequeñas plantas, un hueso alargado y una deficiente calavera (Adán) 

junto a la mano de María desmayada. Presentar un pequeño matorral vivo junto a la 

calavera podría aludir a la vida después de la muerte, tal como sostienen las creencias 

cristianas.  Configura el mensaje de la obra: la redención de los hombres después del 

pecado original de Adán y Eva a través de la muerte y resurrección de Cristo. La 

tradición cristiana explica que Adán fue enterrado en el Gólgota y la muerte de Cristo 

en el mismo sitio representa el perdón de todos los pecados previos. 

 

Para los pigmentos el pintor buscó la máxima calidad de los productos. Por eso el 

cuadro roza un brillo que solo es propio del esmalte. Desde criterios técnicos El 

Descendimiento es una de las obras más elaboradas y cuidadas de la pintura flamenca de 

la época. Raramente se han visto un colorido semejante al de la vestimenta de la Virgen 

más parecido a una llama de fuego azul que a una lámina de pintura. La transparencia 

de la imprimación favorece la saturación de los colores, en este caso conseguida a través 

de esa capa de azul verdoso y sobre ella dos capas de azul ultramar. Hay que comparar 

su brillo con la imagen de la Virgen en el políptico de la Adoración del Cordero Místico 

de los Van Eyck. 

Capaz de crear apariencia de vida gracias a la extraordinaria minuciosidad con que 

aborda los detalles menudos, como las lágrimas que escurren por las mejillas, los 

bordados de un tejido o la sombra de las barbas mal afeitadas, explora hasta la saciedad 

los límites de las veladuras que permiten llegar hasta el fondo del detalle; pintar el 

reflejo de una lágrima ó cada hebilla de un zapato engastada en el brillo de una piedra,  

Van der Weyden rompe en su pintura con los límites entre lo real y lo esculpido al situar 

a sus figuras en espacios con frecuencia inverosímiles o irreales, con escalas contrarias a 

la lógica, frecuentemente sin perspectivas lejanas y, sin embargo, intensamente 

emotivas y de gran fuerza estética por la armonía de sus composiciones.  

La técnica del óleo, innovadora entonces, permitió matizar las texturas de los tejidos, la 

piel y las lágrimas con una sutileza desconocida hasta ese momento. Los pliegues de los 

vestidos, las lágrimas que surcan los rostros, y los mechones de cabello son tratados con 

una precisión casi miniaturista.  

Van der  Weyden, flamenco, pintor de paisajes y cielos ¿porqué renuncia a ellos en 

favor de un fondo de icono de estilo bizantino? Reproduce éstos fondos planos, sin 

paisaje en el Calvario de El Escorial ó en la propia Madonna Durán del Prado. 

En el MNAC de Barcelona tenemos un cuadro de autor flamenco anónimo que muestra 

a cinco de los personajes del Descendimiento en posiciones levemente distintas al 

cuadro de Van der Weyden pero que son retratos del original. Aquí, María Magdalena 

está exactamente en la misma posición de busto que en el de El Prado. 

Solo tres obras de Van der Weyden pueden ser atribuidas con suficiente certeza a su 

pincel. Las atribuciones se han hecho tomando como punto de partida tres tablas 

relacionadas de antiguo con Van der Weyden y de las que se puede seguir el rastro 

desde los siglos XV o XVI: el Tríptico de Miraflores de la Gemäldegalerie de Berlín, 

el Descendimiento del Museo del Prado y el Calvario del monasterio de El Escorial. 
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