
  


  
    
  


  
    Con Breve historia del Neoclásico, en un estilo ágil y ameno y de una forma rigurosa, conocerá los grandes acontecimientos políticos, económicos y sociales que tuvieron lugar al inicio de la Edad Contemporánea: el fin del Antiguo Régimen, la primera Revolución Industrial, la independencia de las colonias de América, la Revolución Francesa, el imperio napoleónico y la guerra de la Independencia en España, así como el desarrollo del arte Neoclásico, que surge en esta época influenciado por el racionalismo del pensamiento ilustrado y el descubrimiento de las ruinas de la Antigüedad Clásica, extendiéndose rápidamente por toda Europa y el continente americano.


    Paralelamente, conocerá también la pintura de un genio de carácter universal como Francisco de Goya, cuya impresionante obra se desarrolla a caballo del ambiente neoclasicista imperante en la segunda mitad del siglo XVIII para trascender no solo cronológica sino también artísticamente a toda la centuria siguiente.


    Un libro imprescindible para adquirir una información completa y pormenorizada sobre los primeros tiempos de la de la Edad Contemporánea, momentos de gran trascendencia cultural e histórica, origen de las formas de gobierno liberal y democrático.
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    De nuevo, a mi madre in memoriam

  


  Prólogo


  De entre todos los estilos artísticos quizá sea el neoclásico el que ha sido menos y peor valorado por los historiadores del Arte. Considerado como una especie de remedo del arte de la Antigüedad y del Renacimiento, se la ha achacado falta de originalidad en el diseño, frialdad en la ejecución y rigidez en las formas y en el planteamiento estético.


  Este juicio, que suele ser habitual en la mayoría de los estudios académicos, contrasta con la percepción de mucha gente que contempla las obras neoclasicistas, sobre todo la arquitectura y la escultura, con lo ojos asombrados de quien percibe la sensación de monumentalidad y precisión que emanan de ellas.


  En este libro, breve y preciso, de Carlos Javier Taranilla de la Varga, se ofrece una visión sintética de este estilo artístico que triunfó fundamentalmente en Europa y América, en el siglo XVIII y primeras décadas del XIX.


  El lector se encuentra en primer lugar con el marco histórico de la época, especialmente el auge de los Estados nacionales que rolan hacia posiciones imperialistas, como el creciente Imperio británico, la agónica monarquía francesa que derivará, revolución mediante, hacia la megalomanía del Imperio napoleónico, los coletazos del Imperio español, el eclecticismo tardío de los imperios centroeuropeos, ruso y otomano, o incluso el naciente «imperialismo republicano» de los recién nacidos Estados Unidos de América y las repúblicas fundadas sobre las descomposición de los dominios españoles y portugueses en Iberoamérica.


  Esta parte del libro es absolutamente imprescindible para entender el triunfo de la Ilustración, el racionalismo y la estética del neoclásico.


  Por las páginas de este libro discurren los acontecimientos y las obras de arte que protagonizaron esa época, apenas un siglo, en la que el mundo de la Edad Moderna se deshizo para entrar de lleno en la Contemporánea.


  Las ciudades de los Imperios europeos, sobre todo, sus capitales (Londres, París, Madrid, Viena, San Petersburgo, Estambul…), y de las nuevas repúblicas americanas (Washington, Ciudad de México, Buenos Aires, Lima…) se revistieron de grandes edificios «al estilo clásico»; los escultores imitaron en formas, estilo e incluso motivos iconográficos a sus colegas grecorromanos y renacentistas; y los pintores acudieron al formalismo academicista de los diseños, a la geometrización de los dibujos y a la simplificación de los colores básicos.


  Y, en fin, Carlos Taranilla incluye un amplio capítulo sobre las obras del Neoclasicismo en España, a partir sobre todo de los edificios trazados por el italiano Sabatini o por Villanueva, el mejor exponente de la arquitectura española de la época.


  No falta en este breve tratado una mirada a la obra de Francisco de Goya, verdadero eje sobre el que pivota el gran cambio de la estructura formalista del neoclásico hacia la revolución de la pintura contemporánea.


  Este libro, de ágil lectura pese a su estilo casi telegráfico en algunos momentos, se culmina con un glosario y una escueta bibliografía. Se trata, en suma, de una guía para entender y ubicar el arte neoclásico.


  
    José Luis Corral


    Escritor e historiador

  


  Introducción. El Neoclasicismo


  
    La finalidad de todo hombre honesto que coge la pluma, la paleta o el cincel es hacer atractiva la virtud y ridículo y ocioso el vicio.


    Diderot

  


  El Neoclasicismo o nuevo clasicismo fue un movimiento cultural que se impuso entre mediados del siglo XVIII y el primer tercio del XIX merced a varios factores: ideológicos, como la influencia de las ideas ilustradas y el triunfo de la razón; estéticos, como la reacción frente al recargamiento decorativo del arte rococó; y de índole social, como el impacto que produjeron las excavaciones arqueológicas de las antiguas ciudades romanas de Pompeya y Herculano, sepultadas —con otras como Stabia— por la erupción del volcán Vesubio, el 24 de agosto del año 79 d. C., y redescubiertas el 11 de diciembre de 1738, la segunda, y en 1748, la primera, por el equipo del ingeniero militar zaragozano Roque Joaquín de Alcubierre, que trabajaba por encargo del rey Carlos VII de Nápoles y Sicilia, futuro Carlos III de España. El entusiasmo ante los hallazgos fue tal que en otros lugares de Italia y no pocas partes de Europa —Granada, sin ir más lejos— se procedió a realizar excavaciones por doquier con el ánimo de hallar restos de un pasado grandioso, lo que dio lugar a la falsificación de yacimientos arqueológicos.


  Poco después se produjo el descubrimiento del templo de Paestum, construido en un estilo dórico arcaico hasta entonces ignorado, que rompió todos los esquemas vitrubianos acerca de la proporción y la armonía que se creía había presidido el arte de la Grecia antigua. Algún teórico como Piranesi lo tomó por posterior al orden toscano, el más sublime según él, e incluso a todos los órdenes griegos, en su intento de justificar la perfección clásica, que no admitía que esta podía descender de la evolución estilística desde un primer arcaísmo.


  El Neoclasicismo fue un arte basado en el equilibrio, la proporción y la serenidad, como rechazo al movimiento desorbitado del Barroco y los excesos decorativos del rococó. Representa en la historia del arte el segundo redescubrimiento de la Antigüedad clásica después del Renacimiento.


  El término neoclásico surgió avanzado el siglo XIX y se impuso plenamente en el XX. Anteriormente se empleaban las expresiones clásico (por su inspiración en la Antigüedad) o académico (por el control que ejercía sobre las artes esa institución oficial). Sus detractores le nombraban irónicamente art pompier («arte bombero», en francés), burlándose de los cascos similares a los del uniforme del cuerpo de bomberos con los que adornaban los artistas a sus modelos para representar personajes griegos y romanos.


  El neoclásico pertenece a la categoría estética clásica, que a partir de la Antigüedad grecorromana se ha mantenido a lo largo de la historia, pues, al contrario de lo que muchas veces se ha sostenido, no llegó a desaparecer durante la Edad Media, sino que resurgió con el Renacimiento, permaneció durante el Barroco, se manifestó con fuerza a finales del siglo XVIII y, en combinación con el historicismo y el eclecticismo, perduró durante todo el XIX; cobró vigor con los totalitarismos del XX e incluso aparece en los tiempos actuales.


  Se trata de un estilo en todo el sentido del término, puesto que comprende arquitectura, escultura, pintura, artes decorativas, literatura, música y teoría del arte. Sus precedentes más inmediatos son el depurado Barroco vitrubiano francés del siglo XVIII —inspirado en las teorías de aquel tratadista romano y denominado allí Classicisme—, el Renacimiento y el manierismo.


  En cuanto a sus comienzos, la opinión más común es que tienen lugar con el advenimiento de la Revolución francesa —estilo directorio— y la subida al poder de Napoleón, pero se pueden retrotraer al reinado de Luis XVI, a partir de Ange-Jacques Gabriel y su Petit Trianon de Versalles.


  Respecto a su final, aunque la etapa de auge podemos decir que finalizó; al menos en Francia, con la caída del emperador y el inicio de la Restauración, a partir de entonces se expandió por otros países europeos con la intención de emular las pasadas glorias napoleónicas que habían hecho suyas, y sabemos que, en brazos del historicismo, el eclecticismo y los revival se ha mantenido en sus formas externas hasta hoy.


  En cuanto a su extensión geográfica podemos decir que constituyó el primer estilo de carácter universal, ya que se introdujo en toda América, donde fue abrazado inmediatamente en el norte coincidiendo con la independencia de las colonias inglesas, y manifestándose con retraso en Iberoamérica por su más tardía emancipación. En Europa abarcó todo el continente y por el este penetró en Rusia y las culturas eslavas.


  Nacido en Italia al calor de las ruinas romanas, la restauración de Pompeya y Herculano y la herencia renacentista purista (Bramante, Palladio), el neoclásico tuvo extrañamente escaso eco en Grecia, cuna de la Antigüedad, quizá por la tradición bizantina, profundamente arraigada en el país heleno.


  Floreció en Francia en consonancia con el racionalismo que impregnaba la cultura gala hasta el punto de haber creado un Barroco a su medida (Classicisme) y merced a su adopción por parte de los revolucionarios para oponerlo al rococó de la aristocracia y, a continuación, como instrumento del nuevo césar para glorificar su imperio.


  Se adaptó con perfección a la mentalidad germánica, que veía en la grandeza monumental de las construcciones neoclásicas el mejor recuerdo de la tradición aria, emparentada en sus creencias con los antiguos helenos; por eso, el Neoclasicismo germano, en su rigurosa medida y frialdad, será más griego que romano y se conocerá también con el término neogriego.


  También en los países escandinavos se abrazó en principio el estilo como un retazo del pasado histórico, si bien la fantasía romántica, el simbolismo y el expresionismo, movimientos sentimentales nada calculadores, acabaron desplazándolo pronto.


  En Inglaterra fue muy bien acogido, quizá porque en aquel país el desorbitado, pasional, Barroco nunca tuvo mucho eco, sino que se había impuesto una línea de tradición palladiana con predominio de las superficies rectas.


  En España, a pesar del apoyo del rey ilustrado a artistas que practicaron el estilo (Sabatini, Villanueva), la fuerza de la tradición barroca (Ventura Rodríguez, que trabajaba a caballo de ambos estilos, y el prestigio de los imagineros), así como la oposición a todo lo que viniera de Francia —país invasor—, mermó su aceptación tras la guerra de la Independencia, a pesar de que falto de pureza en combinación ecléctica —como en sus inicios ocurrió con el Barroco monumental—, se manifestará por doquier.


  En 1740, con la llegada a la cátedra de San Pedro del cardenal Lambertini (Benedicto XIV) y su interés por acrecentar las colecciones capitolinas —sin olvidar su crítica a la costumbre vaticana de tapar con latta las partes pudendas de las figuras—, la restauración del Coliseo romano y el impulso dado a las excavaciones arqueológicas, el nuevo movimiento artístico empezó a ver el alba. El mismo año llega a Roma, procedente de su Véneto natal, el artista y teórico Giovan Battista Piranesi (1729-1776), que con sus Vedute di Roma («vistas de Roma»), las ilustraciones de la primera parte de su Archittetture e Prospettive (1743) y su Antichitá Romane (1756) provocan una exaltación del valor de las ruinas romanas, en su deseo de “conservar Roma por medio de las estampas” mediante el estudio detallado de los restos arqueológicos.


  Roma se convierte en el centro del arte, «il vero centro dell’Arte», en palabras del pintor y grabador alemán Johann Tischbein. A Roma llegan, en el Grand Tour, Anton Raphael Mengs, Johann Joachim Winckelmann (1717-1768) y Francesco Milizia (1725-1798) que contribuyen con su arte y sus escritos al nacimiento y la difusión del nuevo estilo, con el inestimable concurso de las ruinas de Pompeya y Herculano. No obstante, fue la valoración ideal del mundo griego, especialmente en los dos primeros artistas, la que adquirió un carácter más sublime, aunque se cayó en el error de tomar las copias romanas por originales helenos.


  Pronto alcanzó eco en Inglaterra (Robert Adam, Thomas Chippendale), Francia (Percier, Fontaine, Ledoux), Alemania y otros lugares de Centroeuropa.


  Se planteó la doble opción de considerar la perfección clásica como un modelo a imitar o bien someter sus restos al imperio de la razón y la crítica. En la primera tesis estuvo Winckelmann, que en 1755 publicó en caracteres latinos sus Reflexiones sobre la imitación de las obras griegas en la pintura y la escultura, una obra que alcanzó gran éxito a pesar de su corta tirada: cincuenta ejemplares, de los cuales hoy solamente se conserva uno en la Biblioteca Nacional de Sajonia. Para él, el ideal de belleza solo había sido alcanzado por los antiguos griegos y criticaba la imitación directa de la naturaleza, la labor del artista moderno debía consistir en perfeccionarla. Ese mismo año viajó a Roma para estudiar las obras de la Antigüedad y visitar las ruinas de Pompeya y Herculano, que le cautivaron. En su obra principal, Historia del arte en la Antigüedad (1764), se encuentra el primer método de estudio sistematizado de la historia del arte: evolución de las formas, períodos, estilos y análisis comparativo de las obras.


  Para Milizia, que representa la segunda postura, la belleza ideal está en escoger las partes más bellas de la naturaleza y combinarlas en un todo, ya que no existe nada completamente bello por sí mismo. En el campo arquitectónico se mostró de una gran modernidad al ser partidario de la amplitud de plazas y calles, así como del funcionalismo de todas las partes de un edificio. En una época de fervor clásico, supo valorar también la arquitectura gótica por su racionalismo geométrico.


  Entre los distintos estudios teóricos, que surgen en el caldo de cultivo de los nuevos estudios fomentados por el espíritu ilustrado, sir Joshua Reynolds explica en sus Discursos que el buen pintor debe pintar para la mente, no para los ojos, de este modo se adentra en una concepción del arte desde una visión más intelectual. Una prueba más de la importancia dada a la razón frente al sentimiento, aunque aquella no pudo borrar el peso de este en el pensamiento y, por ende, en la obra humana.


  En cuanto a la representación de las bellas artes, como la arquitectura, además de la inspiración grecorromana (peristilos, frontones, arcos de medio punto, arcos de triunfo, columnas conmemorativas), adopta también elementos egipcios como los obeliscos tras la expedición de Bonaparte al país del Nilo. Característica común fue el color blanco en los edificios a pesar de beber en fuentes clásicas, donde la arquitectura se policromaba. En un punto y aparte, la arquitectura utópica de la revolución mirará hacia formas anticlásicas: esferas, cubos, conos, propias de la arquitectura contemporánea. Como aspecto positivo, hay que destacar su integración en el urbanismo: grandes plazas y avenidas, espacios verdes en correlación con su carácter urbano, principalmente, si excluimos las mansiones de recreo en el ámbito rural.


  Aparecen nuevas tipologías arquitectónicas en consonancia con el progreso económico y las exigencias de la Revolución Industrial: bolsas de comercio, estaciones de ferrocarril, mercados, así como hospitales, obras de higiene pública, observatorios, teatros y, contando con precedentes helenísticos, bibliotecas y museos, con los que tiene lugar la apertura al público de las grandes colecciones reales y aristocráticas.


  En 1759, abre por primera vez sus puertas el Museo Británico de Londres, fundado seis años antes. Por iniciativa de los papas Clemente XIV (1769-1774) y Pío VI (1775-1799) se crea en el Vaticano el Museo Pío Clementino, dedicado a la estatuaria clásica. En 1779, se inaugura en Kassel el museo Fridericianum —considerado el primer museo público del mundo—, construido expresamente para esta función por orden del príncipe soberano o landgrave Federico II. En 1793, le tocó el turno a la Gran Galería del Louvre. Y en 1819, tiene lugar en Madrid la inauguración del Museo Real de Pinturas —posteriormente, Museo Nacional del Prado— con precedentes durante el reinado de Fernando VI y, más concretamente, en el Museo de Ciencias Naturales pensado por Carlos III y en el Museo Josefino creado por el rey intruso en 1809.


  Respecto a la escultura, se produce una desmedida idolatría hacia todo lo antiguo, agravada por el desconocimiento de las etapas arcaicas —lo que lleva a creer que la creación artística había tenido lugar siempre bajo los parámetros de la armonía, el equilibrio y la proporción—, haciendo caso omiso al anticlasicismo helenístico y cayendo en el error de creer griegas todas las copias romanas. Precisamente, fue la copia de los modelos antiguos con absoluta frialdad y ausencia general de emotividad lo que predominó —por lo que se ha calificado este movimiento de ser excesivamente acartonado e irreal, con escasas o nulas aportaciones— lo que desvalorizó u opacó la labor artística. Ello dio lugar, por otra parte, al nacimiento de toda una industria de la falsificación en aras del comercio de pretendidas antigüedades. Así mismo, se cayó en el error de imitar las figuras antiguas en su apariencia descolorida, habiendo sido la escultura, como en el caso de la arquitectura, una explosión de color. En cuanto a los materiales, no hubo duda, se adoptaron casi exclusivamente el mármol y el bronce, es decir, aquellos considerados clásicos, sin tener en cuenta que los griegos utilizaron también la madera (xoanas, figuras votivas arcaicas), la caliza y la terracota. En el caso del relieve se impuso la exposición de las escenas a la manera del friso clásico.


  Las estatuas acusan en su excesiva rigidez posturas declamatorias, por lo que carecen de la expresión del pathos («emoción»), habitual en las obras griegas y en el retrato romano (republicano). Abundan estos últimos, pero siempre en sentido heroico, divinizado; por ello se esculpen desnudos, con la apariencia y los atributos de los personajes mitológicos: Paolina Borghese, Napoleón como Marte, ambos del cincel del adulador Canova.


  Esa afición a lo descolorido se observa también en los tonos fríos, pálidos, a veces grises o exclusivamente lineales (Flaxman) de la pintura. El dibujo —como expresión de la razón— se impone al color y será la principal característica técnica del estilo neoclásico frente al romántico, que volverá, como el Barroco, al uso explosivo de la policromía, incluso con encendido matiz revolucionario y carácter sensual. Es, por excelencia, la línea recta la que domina las composiciones neoclásicas, prescindiendo de la curva, contracurva, espiral y diagonal barroca. En su rigidez geométrica, se imponen los esquemas triangulares, piramidales y rectangulares, con la necesaria proporción y el contrapeso óptico en las figuras que forman la composición. Esta pulcritud lleva a los artistas a fijarse, más que en las pinturas pompeyanas, en los maestros más puros del Renacimiento, como Rafael. Los temas históricos para exaltar los valores patrióticos, junto con la corriente mitológica heredada de la Antigüedad, fueron los más empleados. En sus últimos compases, al abrirse la difícil pugna entre un estilo que surge y otro que decae, habrá artistas que, circulando sobre la difusa raya que separa ambos —las composiciones históricas, en su remembranza del pasado, poseen un evidente carácter emotivo—, se manifestarán neoclásicos por su técnica, pero románticos por la temática de sus obras, especialmente en Francia, país donde operaron más especialmente los cambios de corriente: Ingres, Prud’hon, Girodet, Chassériau, Gros, Géricault. Se dará sobre las cenizas de uno, tras la coexistencia de ambos, el nacimiento del otro, como el ave fénix que ha sido siempre la historia del arte.


  Por otro lado, las artes suntuarias, como marfiles, esmaltes, telas, bronces, cristales, cerámicas, porcelanas, candelabros, lámparas, relojes de mesa y chimenea, camafeos, vajillas, etc., por su gran riqueza y alto precio tuvieron siempre un carácter burgués y aristocrático, nunca un matiz popular. Estaban cargadas de alegorías y figuras mitológicas al gusto de la decadente sociedad dieciochesca que se decía aborrecer, pero los nuevos ricos imitaban sin rubor. Valgan de ejemplo las conocidas manufacturas de Sèvres con sus vasos marcados con la N napoleónica.


  Las vestimentas de las clases altas, particularmente durante el estilo imperio —etapa que corresponde políticamente al primer Imperio francés—, copiaron la moda clásica para la ropa de mujer, como no podía ser de otra manera: largas túnicas blancas de talle alto, bajo el busto, y peinados adornados con cintas a juego. Los hombres adoptaron la elegancia de los uniformes entorchados.


  En definitiva, el valor principal del Neoclasicismo fue su interés hacia el estudio y la investigación, como hijo de la Ilustración, lo que dio lugar en el campo de las humanidades al nacimiento científico de la arqueología y la historia del arte.


  Actualmente, el resurgimiento experimentado por el Neoclasicismo se puede remontar al movimiento del nuevo urbanismo y la adopción por parte de la arquitectura posmoderna de elementos clásicos. A partir de la primera década del siglo XXI, la arquitectura neoclásica contemporánea se cataloga bajo el término general de «nueva arquitectura clásica». A veces también se la conoce como Neo-Historicism, Revivalism, Traditionalism o simplemente arquitectura neoclásica, el estilo histórico que estudiamos en este libro.
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  La crisis del antiguo régimen


  EL PENSAMIENTO ILUSTRADO. LA CRÍTICA AL ABSOLUTISMO Y AL ANCIEN RÉGIME


  La Ilustración nació en Gran Bretaña a finales del siglo XVII y principios del XVIII a partir del empirismo de John Locke (1632-1704) y las investigaciones científicas de Isaac Newton (1643-1727). Su principal desarrollo se produjo, no obstante, en la Francia prerrevolucionaria, y se extendió posteriormente por gran parte de Europa —España, Italia, Alemania, Polonia, Rusia, Suecia— e incluso en las colonias americanas. Representó la culminación del humanismo renacentista y el triunfo de la razón frente a la revelación y la fe, así como del conocimiento experimental del mundo y del avance científico frente a la ignorancia y la superstición.


  Este movimiento intelectual, conocido en los países germánicos como Aufklärung, tomó también el nombre de Iluminismo o Siglo de las Luces en referencia a la iluminación de la mente a través de la ciencia, la única fuente de conocimiento. Se creía que el ser humano puede comprender todo por medio de la razón y la inteligencia; todo aquello que no cumpla esta premisa, debe ser rechazado. Se toma como punto de partida la duda metódica del racionalismo filosófico de Descartes.


  En el plano de la religión se impuso el deísmo, es decir, la creencia en un ser superior creador del mundo, pero incapaz de ser comprendido por el hombre, quien tampoco puede entrar en contacto con él ni, en consecuencia, llegar a conocerlo. Por tanto, los ilustrados rechazan las religiones reveladas, aunque no de manera hostil, sino que —antes al contrario— practican la tolerancia con toda forma de adoración de las divinidades, ya que no conceden trascendencia a ninguna de ellas. Su enfrentamiento con la Iglesia tuvo que ver también con la postura de esta frente al préstamo con usura, el lucro y los negocios, que enriquecían a unas personas en detrimento de otras. En este sentido, los ilustrados también son partidarios de la fraternidad, pero no desde el punto de vista de la caridad cristiana sino de la filantropía, que se refiere al amor al hombre por el hombre frente al amor al prójimo por el amor de Dios.


  En cuanto a la sociedad y la política, los ilustrados opinaban que todos los hombres, como el resto de los animales, nacen iguales entre sí y son buenos por naturaleza, pero la convivencia social les termina corrompiendo. Creían, así mismo, que el Gobierno debe estar encaminado al bien común y ha de ser elegido por los ciudadanos, siendo la separación de poderes —legislativo, ejecutivo y judicial— la base sobre la que debe constituirse. En este sentido, son partidarios de la igualdad de derechos de todos los seres humanos ante la ley.


  Respecto a la economía, la Ilustración ejerció una fuerte crítica contra la organización gremial, que coarta la libertad del trabajo profesional y, como no podía ser de otra manera, defiende la aplicación de la ciencia a la producción de bienes. Era partidaria, así mismo, de la propiedad privada y del liberalismo, o sea, de la iniciativa personal para facilitar la inversión y el desarrollo económico.


  De acuerdo a este principio, la riqueza del Estado no radica ni en la acumulación de metales preciosos, como propugnaba el mercantilismo —la principal teoría económica del siglo XVII—, ni en la agricultura, como defendía la fisiocracia. Esta es puesta en escena por François Quesnay (1694-1774) en su obra Tableau économique («Tabla económica», de 1758), en la que aseguraba que los excedentes agrícolas son los que generan la prosperidad económica a través de las rentas, salarios y compras a que dan lugar. La sociedad se divide en tres clases: trabajadores productivos (agricultores, ganaderos, pescadores), propietarios de la tierra (aristócratas, alto clero) y trabajadores estériles (artesanos, mercaderes). Los primeros son quienes a través del cultivo de la tierra generan la riqueza anual de la nación y pagan sus rentas a los propietarios, que subsisten gracias a ellos. Los terceros obtienen sus ingresos de los dos anteriores y los revierten en compras efectuadas a la clase productiva, la cual recoge así los primeros pagos, mientras que los estériles no producen ni conservan nada, pues todo lo dedican al consumo.


  En virtud de estos principios, la riqueza de un país había que buscarla en la madre naturaleza frente a otros sectores económicos como la industria y el comercio.


  En general, el movimiento ilustrado estuvo presidido por un optimismo no solo ante la naturaleza, a la que consideraban madre sabia de todo lo que existe, sino hacia el ser humano, a quien creían inmerso en un camino de perfección que con el tiempo, paulatinamente, había de llevarle a un estado de felicidad completa en una sociedad perfecta, pecando de ingenuidad a pesar de su racionalismo declarado.


  Esas tesis condujeron a la creación de una falsa utopía sobre el constante progreso y felicidad de la humanidad. Bien es cierto, en cuanto al primero, que efectivamente no ha dejado de producirse, pero con la presencia de grandes desequilibrios sociales y económicos, dándose así mismo la convivencia con épocas de retroceso al ser empleados los avances, muchas veces, con fines destructivos.


  Todas estas ideas alcanzaron una difusión muy escasa entre el pueblo por el analfabetismo de la mayoría y la ausencia de grandes medios de comunicación. No obstante, los ilustrados se esforzaron en extender su conocimiento por todas las maneras a su alcance, como la creación de academias y sociedades científicas, artísticas y literarias y las sociedades económicas de Amigos del País, presentes en las principales ciudades, al igual que a base de salones y tertulias, a veces impulsadas por nobles progresistas al modo de los grandes mecenas del Renacimiento.


  Pero entre todos los métodos de difusión destacó una obra colosal: L’Encyclopédie Dictionnaire raisonné des sciences, des arts et des métiers par une société de gens de lettres (La Enciclopedia o Diccionario razonado de las ciencias, de las artes y de los oficios para una sociedad de gentes de letras) que fue editada en Francia entre los años 1751 y 1772, bajo la dirección y coordinación de Denis Diderot (1713-1784) y Jean le Ron D’Alembert (1717-1783). Fue la obra insignia del movimiento ilustrado, que pretendía reunir todo el conocimiento hasta la fecha analizado de manera crítica a la luz de la razón. Para escribir sus 72 000 artículos contó con más de ciento cuarenta colaboradores, entre los que destacaron Rousseau, Voltaire, Quesnay o Turgot. Constituyó un excelente método para la divulgación de las ideas liberales tanto económicas como políticas de las que hacía gala la burguesía francesa a partir de mediados del siglo XVIII, y contribuyó a la formación de una conciencia antiabsolutista y prerrevolucionaria en aquel país.
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    Retrato de Denis Diderot (1766), uno de los directores de La Enciclopedia, obra insignia del movimiento ilustrado, atribuido a Jean-Baptista Greuze. The Morgan Library&Museum de Nueva York.

  


  Entre los pensadores ilustrados destacaron Montesquieu, Rousseau y Voltaire, quienes fueron también teóricos del pensamiento político.


  
    	Charles Louis de Secondat, señor de La Brède y barón de Montesquieu (1689-1755), teorizó en su obra principal El espíritu de las leyes (1748), en primer lugar, sobre los diferentes tipos de Gobierno, que se clasifican en tres: república —democrática o aristocrática—, monarquía y despotismo. Es partidario de la división de poderes, que establece en tres (legislativo, ejecutivo y judicial) y considera que cada uno debe ser encomendado a una institución diferente de acuerdo a las ideas de sus contemporáneos ilustrados y de sus predecesores británicos como John Locke, quien en su Tratado sobre el gobierno civil (1690) había establecido los dos primeros. Consideraba la monarquía constitucional como la mejor forma de Gobierno, por lo que creía necesario limitar el poder de los reyes absolutistas por medio de una Constitución o Ley Fundamental.


    	El ginebrino, Jean Jacques Rousseau (1712-1778), a través de su obra El contrato social (1762), señala las bases para la organización de una sociedad libre. Establece tres tipos de gobierno: la democracia o gobierno del pueblo, la aristocracia o gobierno de una minoría y la monarquía o gobierno de un único magistrado. Es partidario de un sistema democrático regido por la soberanía popular, que es la que ejerce el poder legislativo, que llega a establecer como legítima solo la obediencia a las leyes aprobadas por uno mismo. Por ello opinaba que todo el poder debía ser ejercido de forma directa por las asambleas de los ciudadanos en los diferentes municipios o cantones —en el caso de su propio país— que formaban la Confederación Helvética. No era partidario, por tanto, de la democracia representativa como la de nuestros tiempos, en la que el pueblo delega el poder de decisión, su soberanía, en sus representantes políticos.

  


  Su otra obra célebre, Emilio o de la educación, también de 1762, contiene el principio «el hombre es bueno por naturaleza», es decir, en su estado natural el ser humano carece de malicia, es la sociedad quien lo corrompe. Se aleja de este modo del pensamiento ilustrado, que concede todo el poder a la razón y se acerca a los postulados románticos. Propone un tipo de educación alejada del sistema tradicional que instruye en conocimientos, y es partidario de una enseñanza que conduzca al desarrollo personal para que se aprenda a pensar por uno mismo en contacto directo con la naturaleza para fomentar los sentimientos naturales, como el amor y la bondad.


  
    	François-Marie Arouet (1694-1778) es más conocido por su seudónimo Voltaire, el cual adoptó tras un año de cárcel en la Bastilla y su posterior destierro a causa de una sátira publicada en 1717 contra la duquesa de Berry y su padre, el duque de Orléans, regente del país a la muerte de Luis XV. Tras su estancia en Inglaterra —donde se imbuyó del pensamiento de Locke y Newton—, regresó en 1728 a París y publicó sus Cartas filosóficas o inglesas, que denotaban el atraso de la sociedad francesa. Denunció el excesivo poder del clero y criticó el fanatismo religioso y la intolerancia, y abogó por una nueva religión (deísmo) que sustituyese a las reveladas (cristianismo, judaísmo, islamismo), basada en la razón y el respeto. En el plano político fue partidario de un sistema parlamentario que limitase el poder del monarca. Mantuvo enfrentamientos con Montesquieu acerca del derecho de los pueblos a la guerra, y con Rousseau, a quien acusó de hipocresía por entregar sus hijos a la inclusa, donde se recogía a los infantes abandonados por sus padres.

  


  EL DESPOTISMO ILUSTRADO COMO FORMA DE GOBIERNO


  Las transformaciones económicas y sociales y las nuevas ideas de la Ilustración influyeron en los monarcas de los principales países para introducir reformas en su sistema de gobierno, que tomó el nombre de despotismo ilustrado, caracterizado por un desprecio hacia la opinión de los súbditos, pero al mismo tiempo, presidido por un interés hacia el buen gobierno. La frase que resume esta política es elocuente: «Todo para el pueblo, pero sin el pueblo».
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    Catalina II la Grande de Rusia, voraz lectora de Montesquieu y Voltaire, llegó al poder tras un golpe de Estado que destronó a su inútil marido, el zar Pedro III, pintada por Iván Petrovich Argunov en 1762. Museo de Kuskovo.

  


  Entre las medidas que se llevaron a cabo destaca la estimulación del crecimiento económico, para lo cual los monarcas se dejaron guiar por la opinión de importantes eruditos llamados a la Corte —en ocasiones para hacerse cargo del Gobierno, como sucedió en España con Jovellanos o el marqués de Floridablanca—, junto con la promoción de la educación y la cultura además del reforzamiento del poderío militar y de la autoridad real frente a la Iglesia. No obstante, su renuncia a terminar con los privilegios de la nobleza y el clero produjo el descontento de la burguesía, por lo que se dio un conflicto entre la sociedad estamental, caracterizada por el sistema de privilegios legales y políticos, y la nueva clase capitalista —impulsada por los cambios económicos y las nuevas ideas de la Ilustración—, lo cual constituyó una de las causas que fraguaron la Revolución Francesa.


  Los principales déspotas ilustrados fueron Federico II de Prusia, Carlos III de España, José I de Portugal, María Teresa y José II de Austria, Luis XV de Francia y Catalina II de Rusia. 


  LA GUERRA DE LOS SIETE AÑOS


  El gran conflicto bélico a mediados del siglo XVIII fue la guerra de los Siete Años, que tuvo lugar en el período de tiempo comprendido entre 1756 y 1763.


  Gran Bretaña y Prusia se enfrentaron contra una coalición integrada por Francia, Austria, Rusia y otros aliados que se fueron uniendo a medida que se intensificaron los acontecimientos bélicos.


  En el origen del conflicto estuvieron las pretensiones de María Teresa de Austria para hacerse con el control de la rica región de Silesia, así como el enfrentamiento entre franceses y británicos por su imperio colonial en la India y América. Existieron, pues, dos escenarios geográficos en esta contienda: uno, el mar y las colonias, donde lucharon Francia y Gran Bretaña; otro, el Este y Oeste de Alemania, donde combatieron tanto ambos países como Austria y sus aliados contra Prusia.


  Tras algunas victorias iniciales, Federico II de Prusia fue derrotado por una coalición ruso-austriaca que estuvo a punto de hacerle perder el trono. Pero en 1762 firmó la paz con Pedro III de Rusia —recién coronado— y con Suecia. Así mismo, la victoria de Burkersdorf, en 1762, le permitió recuperar Silesia.


  En el otro escenario de la guerra, los franceses fueron derrotados en Quebec (Canadá) y tuvieron que capitular corriendo el año 1761. Sin embargo, ese mismo año, tras la alianza con España (Tercer Pacto de Familia), volvieron a la lucha, aunque nuevamente Gran Bretaña logró hacerse con la victoria y al año siguiente ocupó Florida, La Habana y Manila, si bien España logró la colonia de Sacramento.


  En 1763 se firmó la paz. El tratado de Hubertsburg confirmaba a Prusia como gran potencia y el de París despojaba a Francia de lo principal de su imperio colonial, en especial Canadá y la India, en provecho de los británicos. España, que no salió tan mal parada, obtuvo por el contrario una parte de la Luisiana.


  LA PRIMERA REVOLUCIÓN INDUSTRIAL


  La Revolución Industrial, iniciada en Gran Bretaña, supuso una enorme transformación económica y social que condujo a la instauración y el triunfo del capitalismo como sistema económico. Este fenómeno constituyó, así mismo, una de las principales causas de la crisis del antiguo régimen, manifestada aproximadamente hacia el último cuarto del siglo XVIII.


  La primera etapa de este proceso, conocida también como fase paleotécnica, se extiende, cronológicamente, desde las fechas antedichas hasta las dos primeras décadas del siglo siguiente.


  Socialmente, corresponde con el ascenso de la burguesía como clase predominante, lo que acarreó una ruptura con las antiguas estructuras de la sociedad estamental que distinguía entre clases privilegiadas y no privilegiadas, las primeras formadas por la nobleza y el clero y las segundas por el pueblo llano.


  Tras Inglaterra, el país pionero en la Revolución Industrial, ya en el siglo XIX saltará al continente, extendiéndose por Bélgica, Francia y Alemania occidental principalmente, mientras en América prende en el gigantesco nuevo país estadounidense, prácticamente recién independizado de la metrópoli, donde se había iniciado el fenómeno. A partir de la segunda mitad de la centuria, la Revolución Industrial, en su segunda fase, echará raíces por el norte de Italia, los Países Bajos y diversas áreas de Centroeuropa y Rusia. Posteriormente, se prolongará imparable hasta el advenimiento de la economía presidida por el sector terciario o servicios y la revolución tecnológica de los tiempos actuales.


  Sus principales antecedentes se encuentran en el desarrollo a gran escala de los intercambios comerciales. Durante los siglos XVII y XVIII la próspera actividad mercantil entre algunos países de Europa —principalmente, Inglaterra y Holanda, sobre todo, el primero— favorecidos por su potente flota naval y por la existencia de grandes imperios coloniales —fuente inagotable de materias primas y gigantesco mercado al que abastecer— produjo una acumulación de capitales que favoreció la necesaria inversión para el desarrollo industrial.


  A todo ello se unió un sistema financiero eficiente que facilitaba las transacciones económicas y un sistema político que establecía la necesaria libertad comercial para realizar las operaciones mercantiles. Además, el importante desarrollo científico y técnico que tuvo lugar posibilitó la invención y posterior aplicación de la maquinaria al proceso productivo.


  Este último factor no hubiera sido posible sin el previo crecimiento de la producción agrícola, la cual constituyó el primer proceso de la revolución económica que se produjo a lo largo del siglo XVIII.


  El aumento en la producción de alimentos se dio principalmente en Inglaterra, gracias a nuevas técnicas agrícolas como los modernos sistemas de rotación de cultivos —se realizaba alternando las plantas frente al tradicional barbecho que dejaba anualmente una parte de la tierra sin cultivar—, el descubrimiento y la utilización de abonos químicos y la progresiva contribución de la maquinaria agrícola, ya en el siglo siguiente, además de la llegada de productos americanos, entre los que destacaron la patata, el maíz y los forrajes, necesarios para la alimentación del ganado.


  A la mejora de la producción agrícola contribuyó también la modificación del régimen legal de la propiedad, a partir de 1760, mediante las Enclosure acts (Leyes de cercamiento), que establecían «la división, el reparto y el cercamiento de los campos, praderas y dehesas abiertas y comunes y de las tierras baldías y comunes» situadas en cada demarcación territorial, pasando de un sistema comunal de campos abiertos u openfield a otro de propiedad privada o campos vallados (bocage). De esta manera, la reforma agraria expulsó a los antiguos labradores de sus pequeñas, escasamente productivas y dispersas parcelas sobre las que mantenían derechos comunales, a favor de la propiedad privada de los nuevos dueños, quienes las agruparon para ponerlas en rendimiento. Los campesinos sin tierra hubieron de elegir entre partir hacia las ciudades a buscar trabajo en las industrias o convertirse en jornaleros asalariados. Así, la agricultura dejó de constituir una actividad económica heredada para regirse por las leyes empresariales en busca del máximo beneficio.


  Estas medidas legales resultaron beneficiosas para la actividad agrícola, ya que contribuyeron al aumento de la productividad y al incremento de los excedentes alimentarios y su calidad, así como a la acumulación de capital procedente de los beneficios en manos de los propietarios, fondos que podían ser reinvertidos en la nueva actividad industrial, la cual, además, se nutrió de una abundante y barata mano de obra.


  Todas las circunstancias favorecieron el crecimiento demográfico, especialmente urbano. Un impresionante aumento de población —unido al sistema de distribución de la propiedad de la tierra, que la dejó en manos de una minoría— propició el éxodo rural, mediante el cual grandes masas humanas se trasladaron a los focos urbanos, atraídas por las expectativas de incorporarse como mano de obra a los incipientes negocios que comenzaban a extenderse por doquier.


  El principal factor técnico que propició el nacimiento de la primera Revolución Industrial fue el perfeccionamiento de la máquina de vapor y su aplicación al proceso productivo, tras las aportaciones (incorporación del condensador externo) del escocés James Watt (1736-1819), en 1768, a los primeros aparatos creados en 1712 por los ingleses Thomas Savery (c. 1650-1715) y Thomas Newcomen (1663-1729) con la colaboración de Robert Hooke (1635-1703).


  Otro factor imprescindible para el inicio de esta primera fase de la Revolución Industrial fue el descubrimiento de nuevas fuentes de energía. Hasta entonces, el ser humano se había servido de la tracción animal y de la fuerza de los elementos de la naturaleza, como el agua y el viento. A partir de ese momento se comenzó a emplear otro producto de la madre naturaleza: el carbón, que por su gran poder energético y calorífico sustituyó a la madera como combustible básico. Ello supuso la explotación a gran escala de los yacimientos mineros y, en consecuencia, la instalación de las industrias en sus cercanías, o bien el desarrollo de los sistemas de transporte para el traslado del mineral extraído.


  Así mismo, el hierro constituyó también un mineral de alta importancia por su utilización en los procesos industriales, para lo cual requería un tratamiento adecuado.


  El primer sector al que se aplicó la máquina de vapor fue la industria textil, lo que acarreó también la primera gran transformación de la organización económica, hasta ahora basada en la estructura gremial y el taller artesanal de pequeñas dimensiones y telares manuales. Con los nuevos tiempos se impuso la gran fábrica en la que funcionaban máquinas que se movían por sí solas, así como la concentración en las naves de numerosos trabajadores a las órdenes de los patronos, frente al reducido grupo de obreros que desarrollaba sus tareas en los pequeños talleres artesanales formados por maestros, oficiales y aprendices.


  La lanzadera volante, inventada en 1733 por John Kay (1704-1780), fue el primer paso en la mecanización de los telares, lo cual permitió que la labor de tejido que antes realizaban dos trabajadores pudiera ser resuelta por uno solo —lo que le valió el incendio de su casa y amenazas de muerte que le obligaron a exiliarse a Francia—. El primer invento específico para la industria textil lo constituyó la hiladora múltiple o multibovina, creada en 1764 por James Hargreaves (1720-1778) y bautizada como Jenny en honor a su hija. La primera versión o Spinning Jenny funcionaba manualmente por medio de una rueda que hacía girar un solo trabajador.


  Posteriormente apareció la Water frame, de Richard Arkwrigth (1732-1792), una máquina de hilar patentada en 1769 que se movía por energía hidráulica. Aprovechando este artilugio, su creador fundó en Cromford, a orillas del río Dervent, la primera fábrica textil de algodón del mundo, en la que, al contrario de otros explotadores, concedía una semana anual de vacaciones a sus empleados.


  En 1779, Samuel Crompton (1753-1827) inventó la hiladora múltiple giratoria o Spinning-Mule (del inglés, «la mula giratoria»), una combinación de las anteriores, de donde procede su nombre, que alude a la mula, cruce de yegua y burro. Este artefacto permitía la producción a mayor escala haciendo girar juntos hasta cuarenta y ocho husos de hilos que formaban una fibra fina y resistente.


  En 1784, Edmund Cartwrigth diseñó el primer telar mecánico que funcionaba con vapor, lo que originó un profundo malestar entre los operarios, que vieron peligrar sus puestos de trabajo.


  El desarrollo de las comunicaciones y el transporte resultó vital para el traslado de las materias primas, el crecimiento del comercio y la consiguiente extensión de la Revolución Industrial. Los avances se manifestaron principalmente en dos sectores: la navegación fluvial y marítima a vapor y el ferrocarril.


  Respecto al primero, existe constancia en el Archivo General de Simancas de un proyecto de navegación por medio de vapor, atribuido en el siglo XIX al capitán español Blasco de Garay (1500-1552), del que se llegaron a realizar entre 1539 y 1543 cinco experiencias en el puerto de Málaga y una demostración en el de Barcelona, esta última para propulsar mediante «una gran caldera de agua hirviendo» la galera Trinidad, que embarcaba doscientos toneles. La falta de apoyo por el criterio contrario del tesorero real («… que era muy complicado y costoso, y que había mucha exposición de que estallase con frecuencia la caldera…») paralizó el proyecto.


  A lo largo de todo el siglo XVIII hubo diversos proyectos para la aplicación del vapor a la navegación marítima. Ya en 1707, el francés Denis Papin —inventor en 1681 del digestor de vapor, la primera marmita u olla que incorporaba una válvula de seguridad para controlar la presión— diseñó el que se puede considerar un antecedente del barco a vapor.


  En 1783 el francés Charles François, marqués de Jouffroy d’Abbans, construyó el Pyroscaphe, un barco a vapor (como indica etimológicamente su nombre) de cuarenta y cinco metros de eslora, provisto de ruedas, con el que viajó desde Lyon a Santa Bárbara a través del río Saona.


  En 1803 el norteamericano John Stevens diseñó un motor de vapor de baja presión —con el fin de evitar el peligro de explosiones— para ser aplicado a un sistema de propulsión por medio de hélices en lugar de las tradicionales ruedas de paletas. En 1809, utilizando este sistema, el Phoenix —construido por él—, llegó hasta Filadelfia y se convirtió en el primer barco que lograba hacer una travesía por aguas marítimas, a pesar de que dos años antes, en 1807, el también norteamericano Robert Fulton había conseguido hacer navegar el Clermont por el sistema de paletas, obteniendo el monopolio de navegación por el río Hudson.


  Tras ser desestimados, en 1812, por el Congreso de los Estados Unidos los planes de Stevens para la construcción de un navío de guerra blindado, este inventor no se dio por vencido en el campo de la aplicación del vapor al transporte y publicó ese mismo año un folleto destinado a ensalzar las ventajas del ferrocarril frente a la navegación por canales. En 1825 construyó en colaboración con su hijo Edward Augustus la primera locomotora de su país, aunque no llegó nunca a ponerse en servicio comercial.


  La primera locomotora de vapor fue construida en 1803 por el inglés Richard Trevithick. Circulaba sobre una vía férrea de quince kilómetros de longitud en Gales del Sur y tiraba de cinco vagones cargados con diez toneladas de peso y setenta hombres, a una velocidad de 8 km/h.


  En 1812 se puso en funcionamiento la locomotora diseñada por John Blenkinsop, que tenía ruedas dentadas para acoplarse a raíles de ese tipo, por lo que puede considerarse el primer antecedente de los llamados trenes de cremallera de montaña.


  Un año más tarde, William Hedley puso en marcha la Puffing Billy con la función de transportar carbón desde la mina de Wylam hasta los muelles de Lemington-on-Tyne, en Northumberland, para remplazar así a los caballos como fuerza de tiro.


  El 25 de julio de 1814, George Stephenson (1781-1848) terminó la construcción de su primera locomotora, la Blucher, que conseguía arrastrar una carga de cuarenta toneladas a una velocidad de 6 km/h. Cinco meses después entró en funcionamiento en una mina de carbón de Killingworth. En 1825, la mañana del 27 de septiembre, Stephenson puso en servicio la máquina Locomotion, que tiraba a 24 km/h de treinta y ocho vagones —de ellos, doce de carbón y el resto ocupados por trescientos pasajeros— en la línea Stockton-Darlington a lo largo de 32 kilómetros. Cuarenta mil personas celebraron la llegada del tren que poco a poco había ido dejando atrás a los jinetes y carruajes que intentaron seguirle.


  En 1830 se inauguró el tráfico de pasajeros entre Canterbury-Withstable y Liverpool-Manchester, en el que la máquina Rocket, diseñada por George Stephenson y su hijo Robert, podía remolcar cinco veces su peso a una velocidad máxima de veinte millas por hora (unos 36 km/h), logrando superar las bases del concurso que se había convocado para escoger la mejor locomotora; dicho certamen estipulaba como condiciones, solamente, arrastrar el triple del peso a diez millas por hora. Al cabo de diez años, 2414 kilómetros de vías férreas cruzaban toda Inglaterra.


  El triunfo del ferrocarril como principal medio de transporte tanto de mercancías como de viajeros, sellando el éxito de la Revolución Industrial que lo había originado, estaba servido.


  A partir de la tercera década del siglo XIX, el uso del ferrocarril para el transporte de pasajeros se extendió rápidamente por Estados Unidos y Europa: en 1830 entró en servicio en el país norteamericano; en 1835 en Bélgica y Alemania; dos años más tarde en Austria; en España la primera línea se inaugurará en 1848 entre Barcelona y Mataró.


  TRANSFORMACIONES DEMOGRÁFICAS, ECONÓMICAS Y SOCIALES


  El aumento sostenido de la producción agrícola, los avances en la sanidad, sobre todo tras el descubrimiento en 1796 por parte del inglés Edward Jenner de la vacuna contra la viruela, la mejora de la higiene, junto con la elevación de la tasa de natalidad, el descenso de la de mortalidad —especialmente la infantil— y el consiguiente aumento de la esperanza de vida, produjeron un espectacular crecimiento demográfico en Europa, que dio lugar a grandes movimientos migratorios de población hacia las colonias, tanto principalmente al continente americano —que enseguida se hizo con dieciocho millones de habitantes— como a Asia y África —territorios donde vivían unos quinientos millones en el primero y alrededor de cien en el segundo—, mientras Europa contaba por estas fechas con unos ciento ochenta millones, siendo los países más poblados Francia con veintisiete millones de habitantes, Alemania con veinticinco e Inglaterra con quince millones.


  En este panorama de espectacular revolución demográfica, que levantó las primeras preocupaciones de la historia acerca de los recursos disponibles para alimentar a toda la población del planeta, surgieron las teorías de Thomas Robert Malthus (1766-1834), un pastor protestante inglés que en su Ensayo sobre el principio de la población (1798) planteó el problema en los siguientes términos:


  […] mientras la población crece irrefrenablemente en progresión geométrica (2, 4, 8, 16, 32…), doblándose cada veinticinco años —como ocurrió en Estados Unidos durante el siglo XVIII por la abundancia de recursos y los matrimonios precoces—, los bienes de subsistencia solo lo hacen en progresión aritmética (1, 2, 3, 4, 5…), por lo que llegará un no lejano día en el que no existirán suficientes recursos en la Tierra para alimentar a toda su población. Incluso tras épocas de epidemias y guerras en las que se producen grandes mortandades, la población superviviente, ante la abundancia de recursos para su escaso número, se multiplica rápidamente y recupera los niveles anteriores a la catástrofe demográfica.
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    Retrato de David Ricardo (c. 1821), por Thomas Phillips. National Portrait Gallery de Londres. En su obra Principios de economía política incide en la productividad de los países, de manera que cada uno debe centrarse en los bienes y servicios que sea capaz de producir de manera más eficiente.

  


  Estas teorías se encuadran dentro del grupo de los pensadores conocidos como pesimistas en cuya órbita se halla su compatriota y amigo, el economista David Ricardo (1772-1823) con su obra señera, Principios de economía política (1817) en la que incide en la productividad de los países, de modo que cada uno debe centrarse en los bienes y servicios que sea capaz de producir de manera más eficiente, adquiriendo de terceros aquellos en cuya consecución resulte menos capaz.


  En el lado contrario, entre los llamados pensadores optimistas, la principal crítica vendrá de parte de Karl Marx (1818-1883) en su obra El Capital (1867), en la que afirmaba que el desarrollo de la ciencia y la técnica pondrían en explotación nuevas tierras y con ello el aumento de los recursos alimenticios para la población, como así ha ocurrido.


  Estos postulados, junto con la difusión de los métodos anticonceptivos que han limitado el número de nacimientos, han desvirtuado las previsiones de Malthus.


  No obstante, sus teorías, denominadas maltusianas en su honor, han tenido un notable eco en la economía moderna, dando lugar a un movimiento conocido como neomaltusianismo, que se dirige así mismo a problemas actuales como el agotamiento de las fuentes de energía y la sostenibilidad del medioambiente.


  El economista, también inglés, Adam Smith (1723-1790) fue el principal representante del liberalismo económico con su obra La riqueza de las naciones (1776), en la que propugna una sociedad competitiva regida por el trabajo, la producción y el comercio dentro de un marco de libertad económica.


  En cuanto a las transformaciones sociales, tiene lugar la crisis de la sociedad estamental del antiguo régimen, como más arriba indicamos, y surge la sociedad de clases. Los antiguos estamentos privilegiados (nobleza y clero) que representaban una minoría y basaban su poder en la propiedad de la tierra, en la tradición y en la posesión de títulos, entran en declive. El denominado Tercer Estado, cuya élite —la burguesía— se halla al frente de las nuevas actividades económicas —la industria, el comercio, las finanzas, las profesiones liberales—, toma el relevo. No obstante, este estamento social constituye un conjunto muy numeroso y, por tanto, heterogéneo. En su seno se pueden distinguir los siguientes grupos:


  
    	La alta burguesía, formada por banqueros, industriales y grandes comerciantes, así como altos funcionarios de la Administración del Estado.


    	La burguesía media, en la que se encuadran las profesiones liberales e intelectuales: médicos, juristas, profesores, etcétera.


    	La pequeña burguesía, constituida por pequeños propietarios y comerciantes.


    	Las clases trabajadoras, explotadas por la burguesía.


    	Las masas campesinas, también explotadas, que trabajan la tierra para los grandes terratenientes y malviven en sus aldeas, en las que domina el analfabetismo y el sentimiento de inferioridad: «el halcón siempre voló sobre la paloma», que dirá Valle Inclán.

  


  Las dos últimas —las clases bajas— son las que más sufren las consecuencias de la Revolución Industrial, sobre todo, los trabajadores urbanos, en su explotación sistemática hasta el extremo por la burguesía. Residen hacinados en viviendas antihigiénicas —en las que no entra la luz del sol— y sufren pésimas condiciones de trabajo: salarios de miseria, sin derecho a subsidios de enfermedad ni por supuesto de paro o maternidad, con jornadas laborales de doce y hasta dieciséis horas, tanto hombres como mujeres y niños, estos casi desde que tienen fuerza para sostener algo en la mano. Además, la progresiva introducción de la maquinaria comienza a desplazarles de sus puestos de trabajo, que a pesar de la dureza expuesta defienden con uñas y dientes. Cuando tome conciencia de clase, este proletariado urbano —denominado así porque no posee nada excepto su propia prole— será el caldo de cultivo de los grandes movimientos obreros como el socialismo, el anarquismo y el comunismo, que surgieron en la segunda mitad del siglo XIX.


  2


  La independencia de los Estados Unidos de América


  CAUSAS DEL MOVIMIENTO INDEPENDENTISTA EN LAS COLONIAS


  La guerra de Independencia norteamericana fue tanto un conflicto bélico de las colonias por lograr su autodeterminación frente al Gobierno inglés como, al mismo tiempo, una revolución económica y social de carácter democrático llevada a cabo por parte de la burguesía liberal frente al poder opresor de la metrópoli.


  Para entender las causas que llevaron al planteamiento de los movimientos independentistas en el norte de América, hay que conocer la situación del propio subcontinente en la segunda mitad del siglo XIX.


  Tras el establecimiento de los franceses en Canadá, a lo largo del río San Lorenzo, así como más al sur, en la Luisiana siguiendo el curso del Misisipi, y el control de los ingleses de Nueva Escocia y la isla de Terranova, además de las trece colonias de la franja atlántica que darán nacimiento al futuro país, el resto del inmenso territorio estaba, salvando los espacios inexplorados, ocupado por España: Florida, Texas, Nuevo México y California. Rusia se había adentrado en Alaska y se iba extendiendo por el noroeste.


  No obstante, tras la guerra de los Siete Años (1756-1763), de la que salió victoriosa Inglaterra, esta se quedó, por la Paz de París, con los territorios franceses en Canadá —así como con la Florida española—, por lo que se convirtió en la potencia europea dominante en la zona atlántica del norte de América, donde comienzan a producirse enfrentamientos y tensiones que están en el origen del movimiento independentista.


  En el plano político, existía un malestar creciente entre los colonos por su dependencia frente a Inglaterra en cuanto a la administración local, así como por la presencia de autoridades inglesas en la dirección del Gobierno.


  Socialmente, el malestar se reflejaba en la peculiar idiosincrasia de los colonos, de raíz puritana frente a la mentalidad de la metrópoli, de la que se consideraban huidos en busca de una tierra libre.


  En el terreno ideológico, el conocimiento y la propagación de las ideas sostenidas por los filósofos ilustrados extendieron el sentimiento de libertad, democracia y autogobierno frente a la dependencia de la monarquía de Inglaterra, que se tenía por autoritaria.


  Pero la chispa que hizo saltar el fuego fue de índole económica: una serie de impuestos aprobados por Inglaterra. En mayo de 1764, la Asamblea de Massachusetts que estaba reunida en Boston proclamó la negativa a aceptar los aranceles o derechos aduaneros (Sugar Act, abril de 1764) de varios productos, como el azúcar, el vino, el té, el café y los textiles. En marzo de 1765, se publicó la llamada Ley del Timbre (Stamp Act) que el Parlamento inglés había impuesto a las colonias, decretando que todos los periódicos y documentos legales debían imprimirse en papel sellado, el cual debía adquirirse en distribuidores oficiales. En el mes de mayo del mismo año, la Ley del Acuartelamiento (Quartering Act) impuso a los colonos la obligación de sufragar los gastos del acuartelamiento de diez mil soldados que, a la vez, debían velar por el cumplimiento de las citadas disposiciones reales. Al mismo tiempo, la jurisdicción fiscal pasó a los tribunales militares y, por medio de los Writs of assistance u órdenes de asistencia, las autoridades tenían derecho a penetrar en los domicilios particulares en busca de productos ilegales. 


  Estas medidas produjeron un gran malestar entre los colonos, que decidieron pasar a la acción. En principio, en un tono aún pacífico, desde Boston se enviaron comunicados al resto de las trece asambleas coloniales —Maryland, Nueva York, Pensilvania, Virginia, Massachusetts, New Hampshire, Rhode Island, Connecticut, New Jersey, Delaware, Carolina del Norte, Carolina del Sur y Georgia— para recabar su participación en la negativa a aceptar ningún tipo de impuesto que no fuera aprobado por los colonos, quienes, a mayor abundancia, no tenían ningún representante en la Cámara de los Lores ni en la de los Comunes que habían dado el visto bueno a la Ley del Timbre.


  Benjamin Franklin, cuya frase enseña era: «Uníos o pereced», representa el sentimiento mayoritario de los colonos, que solo querían sentirse americanos y no únicamente ciudadanos de cada colonia, fue enviado a Londres para discutir estos asuntos. Compareció ataviado con su casaca de cuáquero y en la mano su gorro de piel, para transmitir la negativa de las colonias a aceptar ningún tipo de impuesto. Los ingleses, entre los que surgieron también partidarios de los colonos como el jefe de la oposición, William Pitt, cedieron y derogaron la Ley del Timbre en febrero de 1766, pero al mes siguiente, por la Declaratory Act decretaron la plena potestad del Parlamento británico para establecer en las colonias los impuestos que considerasen convenientes. Así ocurrió al año siguiente, en el que se decretaron gravámenes sobre el vidrio, plomo, papel, pinturas y té. Esta vez, la Asamblea de Massachusetts envió comunicados a las otras colonias en febrero de 1768. Al negarse noventa y dos de sus ciento siete miembros a desdecirse, el gobernador británico, lord Hillsborough, ordenó clausurarla, lo que no hizo sino avivar el sentimiento antibritánico en el resto de colonias.
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    Retrato de Benjamin Franklin (c. 1777), atribuido a Jean-Baptista Greuze. Sociedad Filosófica Americana, Filadelfia. Famoso político y científico, inventor del pararrayos en América. En Europa lo había sido el checo Prokop Divis en 1754.

  


  Un incidente entre casacas rojas y civiles, el 5 de marzo de 1770, en el puerto de Boston, conocido como la Masacre de Boston, dejó cinco muertos, contribuyendo a exasperar los ánimos.


  Sería precisamente en este lugar donde, más de tres años y medio después —concretamente el 16 de diciembre de 1773—, se produjo el conflicto que ha pasado a la historia como Motín del Té o Boston Tea Party, detonante que hizo saltar la chispa de la guerra de la Independencia norteamericana y que había venido fraguándose en años anteriores.


  Un grupo de colonos, disfrazados de indios, asaltó tres barcos anclados en el puerto de Boston que transportaban un valioso cargamento de té y arrojaron al mar por la borda las trescientas cuarenta y dos cajas que lo contenían. Una gran multitud les vitoreaba mientras coreaban «No taxation without representation!» (¡No a los impuestos sin representación!). La respuesta del Gobierno inglés fue contundente: el puerto de Boston permanecería cerrado en tanto la ciudad no pagase los daños. Nuevas tropas enviadas desde la metrópoli se encargaron de sofocar las tentativas de revuelta.


  Para mantener una posición coordinada, los representantes de las colonias se reunieron en el primer Congreso de Filadelfia —el 1 de septiembre de 1774— y redactaron la Declaración de Derechos. Ante la llegada de nuevas tropas británicas, los colonos comenzaron también a armarse y el 19 de abril del año siguiente se produjeron las primeras escaramuzas entre ambos bandos en Lexington y Concord (Massachusetts), mientras los ingleses eran cercados en Boston a pesar de su pírrica victoria en Breed’s Hill el 17 de junio.


  El 10 de mayo, los patriotas —de nuevo reunidos en el Segundo Congreso Continental de Filadelfia— eligieron como comandante general de su ejército al virginiano George Washington (1786-1796), a cuyas órdenes, menos de un año más tarde, el 17 de marzo de 1776, los ingleses fueron expulsados de Boston.


  El 4 de julio del mismo año, en Filadelfia —siguiendo a Virginia, que lo había hecho un mes antes— se procedió a la solemne Declaración de Independencia por los representantes de los Estados Unidos de América reunidos en Congreso, redactada por otro diputado de Virginia: Thomas Jefferson, apelaba en su preámbulo a las leyes naturales:


  Los hombres han nacido iguales, con derechos inalienables (como la vida y la libertad), que los Gobiernos deben asegurar a través de sus poderes, nacidos del consentimiento de los gobernados, quienes tienen el derecho a rebelarse y sustituir un Gobierno por otro cuando aquel se aparte de los mencionados objetivos.
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    La presentación al Congreso de la Declaración de Independencia de los Estados Unidos fue inmortalizada en la obra de John Trumbull Declaración de Independencia (1818), expuesta en la rotonda del Capitolio. Washington D. C.

  


  Su último párrafo, «apelando al Juez supremo del Universo», puede interpretarse como una declaración velada de guerra frente a la metrópoli:


  Estas Colonias Unidas son y de derecho deben ser Estados libres e independientes absueltos de toda obligación de fidelidad a la Corona británica […] y tienen pleno poder de declarar la guerra, hacer la paz, contraer alianzas, comerciar […]. Y para defender esta declaración […] nosotros comprometemos nuestras vidas y fortunas y nuestro sagrado honor personal.


  La ruptura de hostilidades, tras los anteriores enfrentamientos en campo abierto, no tardó en volver a producirse.


  EL DESARROLLO DE LA GUERRA (1776-1783)


  La diferencia de fuerzas entre ambos bandos era abismal. Los colonos, únicamente dos millones y medio de almas —de los cuales una quinta parte eran esclavos negros— no contaban más que con unos cinco mil soldados complementados por milicianos llenos de entusiasmo patriótico, pero carentes de adiestramiento militar. Mientras, los británicos, que además contaban con la mejor flota del mundo, poseían un ejército estacionado en Nueva Inglaterra diez veces superior.


  No obstante, el terreno era desfavorable a las fuerzas de la metrópoli, con el inconveniente añadido de lograr su avituallamiento en tierra hostil. Por el contrario, los colonos tenían a su favor el factor sorpresa y el conocimiento del terreno, así que comenzaron optando por la guerra de guerrillas y los golpes de mano en lugar del enfrentamiento en campo abierto.


  La batalla de los Altos de Brooklyn o batalla de Long Island, el 27 de agosto de 1776, fue el primer enfrentamiento importante tras la Declaración de Independencia. Las tropas de Washington —que habían logrado expulsar a los ingleses de Boston— no pudieron defender la ciudad de Nueva York y hubieron de abandonarla, si bien lograron recuperar Long Island tras haber perdido la posición.


  El primer gran revés británico se hizo esperar más de un año, hasta que el general inglés John Burgoyne se rindió en Saratoga, en las proximidades del río Hudson, el 17 de octubre de 1777, al general americano Horacio Gates, que había sido elegido por el Congreso para reemplazar a St. Clair y a Schuyle, sospechosos de traición en la pérdida de Fort Ticonderoga en el Lago Champlain, Nueva York. El desarrollo de la batalla fue como sigue.


  En principio, el plan del ejército británico consistía en remontar el valle del río desde Saint John en Canadá para unirse a las tropas asentadas en Albany (Nueva York) y —a la par que iniciaban una gran ofensiva conjunta— aislar al ejército rebelde de las colonias del sur, partiendo en dos al enemigo. Pero las fuerzas coloniales, con la colaboración de un batallón de mil leñadores, obstaculizaron constantemente su camino a través de los bosques derribando árboles y poniendo impedimentos en la ruta que retrasaron el avance enemigo.


  No obstante, el 2 de agosto los británicos, ayudados por una fuerza nativa —tras bordear el lago Ontario—, atacaron Fort Stanwix. Los patriotas enviaron un destacamento de refuerzo de unos novecientos hombres e hicieron correr el bulo de que un gran ejército estaba en camino por medio de un holandés demente, quien hablando varias lenguas consiguió asustar a los indios y estos se retiraron porque consideraban a los perturbados hombres que solo pueden decir la verdad.


  Ante la consciencia de que se estaba preparando una gran batalla, Gates decidió enviar tropas de refuerzo y se produjo una gran concentración de efectivos estadounidenses en Saratoga. El 19 de septiembre se rompieron las hostilidades en campo abierto, concretamente en los Altos de Bemis, donde el general rebelde había optado por fortificarse a base de trincheras y empalizadas, al parecerle más fácil enfrentarse al enemigo en este lugar que en un desfiladero estrecho o en una zona pantanosa próxima. Burgoyne llegó en tres columnas y se instaló en un claro en el bosque conocido como Freeman’s Farm. A la una de la tarde, los tiradores de Virginia abrieron fuego contra la vanguardia británica, pero lo nutrido de esta —varios miles de hombres— frente al escaso número de los virginianos —poco más de trescientos— les obligó a dispersarse. Reagrupados de nuevo al reconocer la señal del grito del pavo salvaje, que como en otras ocasiones imitaba su coronel Daniel Morgan, infligieron numerosas bajas al cuerpo principal del ejército británico. No obstante, atacados en su flanco izquierdo por la segunda columna inglesa, los americanos optaron por retirarse a sus posiciones. Al cabo de siete horas de lucha, el día acabó en tablas, pero la euforia estaba de parte de los colonos de Nueva Inglaterra, que habían tratado de igual a igual al ejército británico deteniendo su avance.


  Falto de recursos mientras las tropas coloniales engrosaban sus filas con miles de nuevos milicianos llegados en auxilio cuando se corrió la voz de que el avance enemigo había sido detenido, Burgoyne optó por construir fortificaciones. El 7 de octubre ordenó una ofensiva a la desesperada, pero volvió a conocer la derrota frente a los colonos, que por su alto número recibieron la orden de atacar a la carga gritando con todas sus fuerzas. Los británicos dispararon a placer, pero asustados; sus balas pasaban por encima de la cabeza de los atacantes y no lograron detener la marea, por lo que retrocedieron a su línea defensiva. Ahora, los americanos, que triplicaban en número a los ingleses, pasaron al ataque. Planeando el asalto, decidieron eliminar al general británico para que sus tropas se dispersasen. Encaramado a un árbol, un tirador logró derribarlo del caballo y entre sus hombres cundió el desconcierto.


  Aprovechando la confusión, Gates envió a sus tropas contra los reductos británicos y, tras superar sus defensas, les obligó a retirarse a la cercana ciudad de Saratoga. Además de unas mil doscientas bajas, Burgoyne perdió casi otros seis mil hombres que cayeron prisioneros de los colonos. En vista de que no tenía posibilidades, el general inglés optó por iniciar las negociaciones para rendirse, pero las condiciones impuestas por Gates eran humillantes, pues exigía que los soldados británicos se quedasen en Norteamérica como esclavos. Ante la negativa del general inglés —que en el fondo pretendía ganar tiempo mientras esperaba refuerzos—, Gates le comunicó, el 16 de octubre, un ultimátum: tenían diez minutos para rendirse, de lo contrario, atacaría con todas sus fuerzas. Burgoyne, ofreciendo su espada, aceptó la capitulación, que tuvo lugar formalmente al día siguiente.


  La batalla de Saratoga fue de gran importancia porque demostró por primera vez que los colonos podían luchar militarmente contra los británicos. Llegada a Europa la noticia de la victoria de los americanos, rápidamente Francia y España —tradicionales enemigas de Inglaterra— se aprestaron a ofrecer ayuda y a pactar con las antiguas colonias británicas, lo que llevó a cabo el país galo en febrero de 1778, mientras España optó por la ayuda a base de avituallamientos en armas, municiones y dinero, siendo reacia a la intervención directa en la guerra.


  Cuatro años más tarde del enfrentamiento anterior —entre el 26 de septiembre y el 19 de octubre de 1781— tuvo lugar en Yorktown, colonia de Virginia, la segunda gran y definitiva batalla de la independencia de los Estados Unidos.


  Contando ya con ayuda extranjera, las tropas de George Washington aprovechando los suministros españoles enviados por Francisco de Saavedra desde Luisiana, los cuales permitieron a la flota francesa del almirante de Grasse trasladarse desde el Caribe, y contando con once mil efectivos al mando del coronel Armand Tuffin, marqués de la Rouerie —entre los que se encontraban los voluntarios del marqués de La Fayette—, se enfrentaron contra ocho mil británicos dirigidos por lord Charles Cornwallis.


  Los ingleses se habían retirado a la ciudad de Yorktown en busca de avituallamientos y optaron por fortificar su puerto fluvial mientras llegaban refuerzos. Los independentistas, que para entonces ya habían sumado unos dieciséis mil hombres provistos de artillería, después de tomar las posiciones británicas de vanguardia, que habían sido abandonadas, se aprestaron a cercar la ciudad.


  Tres días más tarde de las primeras escaramuzas que tuvieron lugar el 3 de octubre —es decir, el día 6—, las tropas francesas asaltaron el flanco derecho de la ciudad. El día 9, se produjo un intenso bombardeo artillero contra los sitiados. La madrugada del 15 fuerzas francesas y americanas lograron penetrar en las afueras. Tras fracasar un intento de romper el cerco por parte de los ingleses, dos noches más tarde, lord Cornwallis envió bandera blanca al son de un tambor para pedir la paz. La rendición tuvo lugar el día 19. La suerte de la independencia estadounidense estaba echada.


  El 3 de septiembre de 1783 se firmó entre Gran Bretaña y Estados Unidos el Tratado de París o de Versalles, por el que el nuevo país obtenía los territorios situados entre Canadá, al norte (paralelo 32) y Florida, al sur, así como al este del río Misisipi.


  España, por su colaboración en la victoria, mantuvo la posesión de la isla de Menorca, que ya había ocupado en 1782, y la Florida, aunque no logró hacerse con Gibraltar —que también había intentado asaltar sin éxito en 1781— por la intransigencia británica a perder el control del estrecho, vital en sus rutas hacia Egipto y la India, bastión que aún conserva hoy en día después de cumplirse más de cincuenta años de la resolución 2429 de la XVIII Asamblea General de la Organización de Naciones Unidas (ONU) de 18 de diciembre de 1968, que pedía a Reino Unido —como potencia administradora— que pusiera fin a la situación en el Peñón antes del 1 de octubre de 1969. 


  LA PRIMERA CONSTITUCIÓN DEMOCRÁTICA DE LA HISTORIA (1787)


  La Constitución de los Estados Unidos fue redactada en la Convención Constitucional de Filadelfia de 1787, firmada el 17 de septiembre de ese año y ratificada por el número requerido de Estados (nueve) el 21 de junio de 1788. Contiene un preámbulo y siete artículos, así como veintisiete enmiendas, de las cuales las diez primeras se conocen como la Carta de Derechos. El procedimiento para llevarlas a cabo se halla recogido en el artículo cinco.


  Como sistema político del nuevo país se estableció la República Federal, es decir, una agrupación o federación de Estados que comparten instituciones comunes como el Gobierno, el Parlamento y el presidente de la República. Tienen también en común la política exterior, las materias económicas y las fuerzas armadas para la defensa del territorio nacional.


  Este sistema político se basa en los principios de soberanía nacional e igualdad de los ciudadanos ante la ley. El derecho al voto quedaba restringido a los varones mayores de edad que tuvieran un determinado nivel de renta o propiedades, es decir, se trataba de un sufragio censitario, no de carácter universal, si bien se permitió por primera vez en la historia la participación directa de la burguesía en las tareas políticas, algo que en Europa no tuvo lugar hasta pocos años después con el estallido de la Revolución francesa.


  La Constitución establecía la separación de los tres poderes del Estado:


  
    	Legislativo o encargado de la redacción y aprobación de las leyes, que residía en el Parlamento, dividido en dos Cámaras: La Cámara de Representantes o Cámara Baja y el Senado o Cámara Alta.


    	Ejecutivo, encargado de llevar a la práctica lo que dictaminan las leyes, ejercido por el presidente de la República, elegido cada cuatro años y sin posibilidad de repetir más de una vez en el cargo. Entre sus funciones destaca la potestad no solo de presentar leyes al Parlamento sino de vetarlas, y la jefatura suprema de las Fuerzas Armadas.


    	Judicial, ejercido por los tribunales, cuyo más alto organismo es el Tribunal Supremo.

  


  EL NEOCLASICISMO TRIUNFANTE EN EL JOVEN PAÍS AMERICANO


  En los Estados Unidos, el Neoclasicismo halló un fecundo campo de acción, primordialmente en la arquitectura y la escultura, adaptándose perfectamente a las necesidades tanto constructivas como conmemorativas que requerían los comienzos de un país que lo tenía todo por delante. Incluso se llegó a prolongar hasta la guerra de Secesión (1861-1865).


  En los grandes centros urbanos del Este, especialmente Washington, ciudad trazada en la década de 1790 por un arquitecto francés (Pierre Charles L’Enfant) en forma de bloques compuestos por estructuras aisladas, fue donde mejor se desarrolló el estilo. En esta ciudad trabajaron Benjamin Henry Latrobe y su discípulo Robert Mills, el primero fue nombrado inspector de edificios públicos por el presidente Jefferson y el segundo ocupó un cargo similar.


  El edificio principal es el Capitolio, comenzado a partir de 1793 al final del eje principal de la ciudad, sobre diseño original de William Thornton revisado por Stephen Hallet y modificado finalmente por Benjamin Latrobe y Charles Bulfinch, quien terminó el cuerpo principal en 1827. Las alas y la cúpula fueron añadidas por Thomas Walter en los primeros años de la década de 1850 bajo la supervisión de Edward Clark. La influencia del arquitecto renacentista veneciano Palladio por su estilo monumental —como en toda la arquitectura neoclásica estadounidense— es evidente, así como la de Los Inválidos y Santa Genoveva (el Panteón) de París y la de la catedral de San Pablo de Londres en la gigantesca cúpula que preside el cuerpo central. Está coronada por una colosal estatua en bronce de la Libertad —de 5,9 metros de altura, mirando al sol naciente— tocada con un casco rodeado por estrellas y decorado con la cabeza de un águila; un broche prendido bajo el pecho sobre la túnica hasta los pies lleva la inscripción «US» (United States). En su mano derecha porta una espada y en la izquierda una corona de laurel y un escudo con la bandera de la nación. Fue diseñada por Thomas Crawford en 1856 y fundida en 1862 por Clark Mills.
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    Monumental edificio del Capitolio en Washington. Destaca la inmensa cúpula cuya inspiración más cercana arranca de Los Inválidos y el Panteón de París y de la catedral de San Pablo de Londres. Coronándola, una estatua en bronce de la Libertad.

  


  El otro edificio significativo en la capital federal es el palacio presidencial, la Casa Blanca, realizada en el eje transversal (Avenida de Pensilvania) sobre proyecto de Charles-Pierre L’Enfant y George Washington, por el arquitecto de origen irlandés James Hoban, en 1792, y ampliada por Thomas Jefferson y Latrobe con las columnatas este y oeste para ocultar el establo y los almacenes. Su fuente de inspiración se halla en la Leinster House de Dublín (1748), de raíz palladiana, sede actual del Parlamento irlandés. Su primer inquilino fue el presidente John Adams en 1800. Un incendio provocado por una invasión de tropas inglesas en 1812, que querían humillar a la colonia independizada, dejó malparado el edificio, que hubo de ser restaurado y repintado de blanco, de donde procede su nombre definitivo, propuesto al Congreso por el presidente Théodore Roosevelt y otorgado en 1902. El pórtico sur, de estructura curva y formado por seis columnas jónicas rematadas por una balaustrada, fue añadido en 1824. Cinco años después se terminó el que mira al norte, saliente, formado por cuatro columnas jónicas al frente y por ambos laterales que sostienen un frontón recto.


  A su lado se encuentra el Treasury (edificio del Tesoro o Ministerio de Hacienda), construido por el citado Mills entre 1836 y 1842; su ala occidental fue añadida veinte años más tarde por Isaías Roger siguiendo el proyecto original. Un pórtico octástilo de columnas jónicas centra el conjunto. Con este arquitecto se produjo la consolidación del estilo, como se observa en la Oficina de Patentes y el antiguo edificio de Correos, ambos iniciados en 1839 y centrados por imponentes pórticos clásicos, si bien carecen de columnatas alrededor.
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    Pórticos sur y norte de la Casa Blanca, añadidos en 1824 y 1829 respectivamente al edificio presidencial, realizado sobre proyecto de Charles-Pierre L’Enfant y George Washington.

  


  Roger fue también autor de diversas iglesias de planta centralizada en Filadelfia, Baltimore y Richmond, esta última iniciada en 1812 con planta poligonal —octogonal—, lo mismo que el sanatorio mental de Columbia, en Carolina del Sur, cuya fachada presenta un pórtico coronado por frontón triangular.


  Entre los monumentos conmemorativos destaca el de Georges Washington, proyectado por Robert Mills en 1833 y comenzado quince años más tarde. La estatua está dispuesta en el centro de la plaza Vernon sobre un fuste dórico apoyado en un basamento cuadrado.


  Sus sucesores —Ammi B. Young, que ocupó el cargo de arquitecto gubernamental en 1852, y el citado Rogers, que tomó ese puesto diez años más tarde— continuaron hasta bien entrado el último tercio de siglo la misma línea constructiva, ya que el Neoclasicismo imponente, con sus impactantes pero severas construcciones, se adaptaba perfectamente al ideal de un país fuerte en expansión. Aún prosiguió la misma estela el ayudante y sucesor de este último, Alfred B. Mullet, como se observa en su Casa de la Moneda en San Francisco, concluida ya en 1874.


  El presidente Jefferson —que era también arquitecto— se dedicó a su actividad profesional una vez dejó el cargo político. Además de su residencia particular en Monticello, diseñó para la Universidad de Virginia dos alas de pabellones para profesores —en cuyos pisos bajos se sitúan las aulas— unidos por galerías porticadas detrás de las cuales estaban las habitaciones de los estudiantes. El conjunto es abierto para contemplar la panorámica general: al fondo, como uniendo ambas alas, se halla la biblioteca, cuya estructura está prácticamente calcada del Panteón de Roma.


  Jefferson destacó especialmente en la construcción del Capitolio del Estado en Richmond, inspirado en el templo romano de Nimes que se conoce como la Maison Carrée. La cúpula sigue las directrices renacentistas europeas, partiendo de il cupolone de Brunelleschi en Santa María de las Flores de Florencia, de la cúpula de San Pedro del Vaticano de Miguel Ángel y de los modelos, antes citados, en los que se inspiró la construcción del Capitolio de Washington, herederos en último término del arquitecto florentino.


  En este capitolio se inspiraron a su vez los de otros Estados, como el de Connecticut en New Haven —obra de Ithiel Town y Davis—, el de Kentucky en Frankfort —proyectado por Shryock—, el de Indiana en Indianápolis —realizado por Davis—, el de Tennessee en Nashville —obra de William Strickland—, el de Ohio en Columbus —realizado por Thomas Ustick Walter en 1838—; y el más tardío de todos, el de California en Benicia (1849), cuyo pórtico clásico responde al modelo in antis.


  Entre otros edificios pueden destacarse: el Girard College de Filadelfia, diseñado a modo de templo griego de pórtico octástilo por Thomas U. Walter, en 1833; la Bolsa de Filadelfia (1832-33) y el Second Bank of the United States (1836), ambos bajo diseño de Strickland, el primero con fachada circular y el segundo con la clásica forma de templo griego octástilo. Ya a finales de siglo, la Biblioteca de la Columbia University de Nueva York (1893), obra de Charles Follen Mc Kim y asociados —que construyeron un recinto circular cubierto con cúpula, a imitación del Panteón de Roma—, con un pórtico adosado formado por diez columnas jónicas y rematado por un entablamento sin frontón.


  Dentro del revival del estilo se construyeron —no sin críticas por su extemporaneidad— diversas obras, entre ellas los monumentos a Jefferson y a Lincoln. El primero, diseñado por John Rusell Pope, fue terminado en 1943; es de planta circular rodeada por una columnata y cubierta con cúpula inspirada en el Panteón de Roma, bajo la que se halla la estatua en bronce del presidente; al frente, un pórtico octástilo jónico coronado por un frontón triangular. El segundo se construyó en forma de templo dórico dodecástilo desprovisto de frontón en cada uno de sus cuatro lados; en su interior alberga una monumental escultura sedente del presidente asesinado, realizada por Daniel Chester Frend. Fue iniciado por Henry Bacon en 1914 —el 12 de febrero, aniversario del nacimiento de Lincoln— e inaugurado en 1922.


  En el mismo estilo se halla el edificio de la Corte Suprema, en Washington, construido por Cass Gilbert entre 1932 y 1935 con sus dos pórticos octástilos corintios coronados por frontón triangular.


  En cuanto a construcciones religiosas destacan la catedral de San Pablo en Boston (Nueva Inglaterra), con pórtico hexástilo de capitel jónico, obra de Parris; así como el Stone Temple o iglesia unitaria de los presidentes (los dos Adams) en Quincy (Massachusetts), con pórtico tetrástilo de capitel dórico en granito. Con este material se levantó el Bunker Hill Monument de Charlestown —un obelisco erigido por Willaard entre 1825 y 1843—, en conmemoración de los patriotas que «no disparaban hasta ver al enemigo el blanco de los ojos», vendiendo cara la victoria inglesa en Breed’s Hill; los primeros diseños fueron del escultor Horacio Greenough (1805-1852).


  De este autor, instalado en Italia con el propósito de empaparse de clasicismo, es la estatua sedente en mármol de George Washington (realizada entre 1832 y 1841) que se encargó para la rotonda del capitolio la cual, tras estar un tiempo expuesta a la intemperie, hoy se guarda en el Museo Nacional de Historia Americana de la capital federal. Desnudo de cintura para arriba —como un dios—, está inspirada en una obra griega de Zeus con Hércules niño al lado del trono estrangulando a las serpientes enviadas a su cuna por su madrastra Hera, mientras su hermano oculta el rostro asustado, alusión simbólica al contraste entre el gigante país norteamericano y sus vecinos del sur.


  Seguidor suyo fue Hiram Powers (1805-1873), enamorado de la Florencia del Renacimiento donde pasó gran parte de su vida. Entre sus desnudos femeninos destacan las copias en mármol del original en escayola La esclava griega (1843), que posa con los brazos encadenados en ligero contraposto; su pulcritud parece convertir el mármol en fina carne.
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  Cambio de rumbo histórico: la Revolución francesa


  CAUSAS Y ORÍGENES. LA CONVOCATORIA DE LOS ESTADOS GENERALES


  La situación financiera en Francia durante el reinado de Luis XVI (1774-1792) se fue deteriorando a medida que subieron los gastos y descendieron los ingresos. Los pésimos antecedentes por el derroche de la corte durante los reinados precedentes de Luis XIV y Luis XV, así como el aumento de gastos por las guerras contra Inglaterra, habían llevado al rey a decretar una subida de impuestos en todo tipo de artículos, lo que repercutió especialmente sobre los de primera necesidad, como el pan y la carne, abocando al hambre a la población en un panorama agravado aún más por las malas cosechas de los últimos años.


  Las medidas tomadas por los sucesivos ministros de Hacienda y Finanzas —Calonne, Turgot y Necker— no habían podido surtir efecto por la oposición de las clases privilegiados (nobleza y clero) a pagar impuestos, como pusieron de manifiesto en la Asamblea de Notables. En consecuencia, estos solicitaron al rey la convocatoria de los Estados Generales, una asamblea formada por representantes de los tres estados sociales —nobleza, clero y pueblo llano o Tercer Estado—, que hacía más de doscientos años que no se reunía. Así hizo el monarca en mayo de 1789 con la intención de votar nuevos tributos.
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    El clero y la nobleza sobre una piedra en la que se lee «Tailler imposts et corvées» («Recortar impuestos y corveas»: trabajos obligatorios en los campos del señor) aplastan al Tercer Estado, según este grabado anónimo de 1789.

  


  Durante la campaña para la elección de los representantes del último estamento social, este fue tomando conciencia de su crítica situación, a lo que contribuyó un folleto escrito por el abate Sièyes que lleva por título ¿Qué es el Tercer Estado?, cuyo contenido se resume en las tres cuestiones planteadas:


  
    	¿Qué es el Tercer Estado? Todo.


    	¿Qué ha sido hasta hoy en el plano político? Nada.


    	¿Qué pide? Llegar a ser algo.

  


  Con el apoyo retórico del conde de Mirabeau y del marqués de La Fayette, los representantes del Tercer Estado, que eran mayoría, solicitaron el voto por cabezas, no por estamentos como se había venido haciendo hasta entonces. Ante la negativa de los otros dos estamentos, el Tercer Estado decidió constituirse en Asamblea Nacional. Luis XVI suspendió los Estados Generales.


  
    [image: img16] 

    El Juramento del Juego de Pelota de Jacques Louis David, 1791, supuso el punto de no retorno. Los diputados del Tercer Estado, arrogándose la representación nacional, prometieron solemnemente no desconvocar su reunión hasta dotar a Francia de una Constitución.

  


  Comenzó así la primera fase de la Revolución francesa, con la que los historiadores establecen el inicio de la Edad Contemporánea por su defensa de la soberanía popular y su carácter democrático; ya que esta tuvo una enorme repercusión en las oleadas revolucionarias liberales del siglo siguiente (1820, 1830 y 1848), así como en la Comuna de París durante la primavera de 1871.


  LA ASAMBLEA NACIONAL CONSTITUYENTE (1789-1791)


  El Tercer Estado continuó sus reuniones de manera secreta y, declarándose en Asamblea Nacional Constituyente, se proclamó el único órgano con capacidad legítima para representar la soberanía de la nación frente al rey y la nobleza. Los asamblearios, por medio del «Juramento del juego de pelota» —tuvo lugar en una cancha de frontón donde estaban reunidos— juraron no disolverse hasta haber dado a Francia una Constitución.
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    La Declaración de Derechos del Hombre y el Ciudadano de 1789 de Jean-Jacques-Francois Le Barbier. Incluida como previo a la Constitución de 1791 a imitación de la Declaración Universal de los Derechos Humanos llevada a cabo en Estados Unidos por los colonos ingleses.

  


  Ante la gravedad de la situación, el rey ordenó la concentración de tropas en torno a París. Entonces, se produjo la reacción del pueblo: artesanos, comerciantes, obreros y burgueses se alzaron en armas y al grito de «¡Libertad!», el 14 de julio asaltaron la Bastilla, que era la prisión estatal, símbolo del absolutismo monárquico. Seguidamente, se tomó el ayuntamiento o comuna de París y se organizó una milicia de voluntarios para defender al pueblo, la Guardia Nacional. La revolución por la fuerza de las armas había comenzado.


  Debido a estas circunstancias, Luis XVI pasó por la aprobación por parte de la Asamblea de una serie de medidas; las principales fueron:


  
    	La aprobación de la Declaración de los Derechos del Hombre y del Ciudadano (26 de agosto), a imitación de la Declaración Universal de los Derechos Humanos llevada a cabo en Norteamérica por los colonos ingleses: libertad, igualdad, derecho a la vida, derecho a la propiedad privada, soberanía nacional, libertad de expresión… 

    Artículo 1: Los hombres nacen y permanecen libres e iguales en sus derechos. Las distinciones sociales no pueden estar fundadas más que en la utilidad común.



    	La abolición de los privilegios feudales, por la que todos los ciudadanos eran considerados iguales y desaparecía, en consecuencia, la vieja distinción entre privilegiados (no pagan impuestos, son juzgados por tribunales ad hoc) y no privilegiados (deben pagar impuestos y están sometidos a la justicia de los anteriores). No obstante, para liberarse los campesinos de los derechos de la nobleza sobre la tierra, se hacía necesario el pago de una cantidad. No hubo, pues, expropiaciones forzosas. Estamos aún ante una revolución de carácter burgués, no radical.


    	La aprobación de la Constitución de 1791 (3 de septiembre), que enterraba la monarquía absoluta y establecía una monarquía constitucional en la que se reconoció la división de poderes, base de los regímenes democráticos: 

    
      	Legislativo, ejercido por la Asamblea Nacional, que aprobaba las leyes y establecía los tributos.


      	Ejecutivo, a cargo del rey —que elegía a los ministros y podía vetar las leyes—, pero únicamente con carácter suspensivo, es decir, retrasar su entrada en vigor, pero no rechazarlas.


      	Judicial, a cargo de los tribunales, que eran independientes de los otros dos poderes.

    


  


  El texto constitucional estableció, así mismo, el sufragio censitario o restringido a los ciudadanos incluidos en determinados censos económicos y se excluyó a las mujeres.


  
    	Se aprobaron reformas administrativas y judiciales. El país se dividió en ochenta y tres departamentos o provincias cuyas comunas o ayuntamientos eran elegidos por los ciudadanos.


    	En materia de derecho penal, se estableció como pena máxima la decapitación en la guillotina, nombre que se adoptó en relación con el cirujano y diputado francés Joseph Guillotin, que recomendó su uso en los procesos revolucionarios, si bien se había empleado ya una versión parecida en Bohemia, Escocia, Inglaterra, Italia y los Estados Pontificios.


    	Se reformó el sistema de pesas y medidas con la adopción del sistema métrico decimal.

  


  El rey, que había sido obligado a abandonar el Palacio de Versalles e instalarse en las Tullerías, tuvo que firmar a la fuerza la Constitución civil del clero, aprobada por la Asamblea, que establecía medidas como la supresión del diezmo (el tributo obligado de los campesinos sobre la décima parte de sus cosechas), la expropiación de tierras, que pasaron a ser bienes nacionales, y la elección de los cargos eclesiásticos sin la intervención del papa, convirtiendo a los religiosos en funcionarios pagados por el Estado, lo que causó la división de estos en dos grupos: los juramentados, que lo acataban, y los refractarios, que lo rechazaban, al igual que la mayor parte de la población rural, tradicionalmente católica, lo que originó un profundo sentimiento antirrevolucionario en estos ámbitos, tan numerosos.


  El rey, tras ser detenido en Varennes, el 22 de junio —cuando intentaba huir a Austria—, fue obligado a regresar a París y firmar la Constitución.


  LA ASAMBLEA LEGISLATIVA (1791-1792)


  La Asamblea Legislativa sucedió a la Asamblea Nacional Constituyente el 1 de octubre de 1791. Estaba formada por nuevos representantes, ya que se había decretado la imposibilidad de reelección de cargos. Su composición adquirió un carácter burgués a través del sufragio censitario. En su seno pronto aparecieron dos grupos o clubs: los moderados o feuillants (vegetarianos, en alusión a los cistercienses), partidarios de la monarquía constitucional, que se sentaban en el ala derecha del hemiciclo y los radicales, que ocupaban el ala izquierda y albergaban otras dos corrientes: los girondinos (del barrio de la Gironde), liderados por Brissot, que representaban a la burguesía de provincias, y los extremistas, divididos a su vez en varias facciones, entre las que destacaron los jacobinos (cuyo nombre procedía de la Rue de St. Jacques, donde estaba su sede, el convento de los frailes dominicos, popularmente conocidos con ese nombre en todo París), los montañeses (llamados así porque se sentaban en la parte superior de la asamblea) y los cordeleros, que tenían su sede en el convento de los franciscanos cordeleros (conocidos con este apodo porque ataban su hábito con una simple cuerda, en consonancia con su estricto voto de pobreza). Estos habían sido los creadores —en mayo de 1791— del famoso lema de la República francesa: «Libertad, igualdad, fraternidad», al proponer que se inscribiera en una placa que llevarían en su uniforme, a la altura del corazón, los miembros de una fuerza pública para la defensa de la nación. A partir de 1793 se difundió por todo el territorio nacional y se instó al pueblo mediante un decreto del ayuntamiento de París a que lo pintaran en las fachadas de sus casas, se inscribió en monumentos públicos y apareció en muchos documentos oficiales.


  Entre los extremistas, a pesar de ser los menos numerosos, se hallaban los principales futuros líderes revolucionarios: Danton, Robespierre, Marat, Petion y Desmoulins, quienes crearon un clima de gran agitación social por toda Francia a través de múltiples periódicos y panfletos políticos. Encontraron su principal apoyo en los sans-culottes («sin calzones», vestían pantalón largo en lugar del calzón corto de la burguesía y la aristocracia), trabajadores parisinos que operaban como milicias defensoras de la revolución.


  En noviembre de 1791 se declaró traidores a los numerosos miembros del clero y la nobleza que habían huido a otros países en busca de refugio y ayuda contra los revolucionarios; se aprobó la confiscación de sus bienes y se declaró la condena a muerte de los que no regresaran antes de enero de 1792.


  En abril, Francia declaró la guerra a Austria y Prusia, que tenían tropas apostadas en la frontera. Las sucesivas derrotas radicalizaron la revolución y el 10 de agosto de 1792 el pueblo de París se sublevó contra los girondinos que ejercían el gobierno. Los jacobinos se hicieron con el poder; suprimieron la monarquía con vistas a proclamar la República tras tomar el Palacio de las Tullerías, deponer y encarcelar a Luis XVI, y convocaron una nueva asamblea —la Convención Nacional—, cuya primera reunión coincidió con la derrota de los prusianos en la batalla de Valmy (20 de septiembre de 1792), alejándose así el peligro de invasión extranjera.


  LA CONVENCIÓN NACIONAL (1792-1795)


  Elegida por sufragio general masculino, la Convención concentró los poderes legislativo y ejecutivo y aprobó una nueva constitución, la del Año II (1793). Además de afirmar que la soberanía nacional reside en el pueblo y abolir la esclavitud en las colonias, reconoció derechos como la igualdad, el trabajo, la asistencia, la educación, la libertad de cultos y la insurrección e introdujo el referéndum.


  Se tomaron medidas de carácter social —quizá las más avanzadas de toda la historia— como el establecimiento del precio del pan y otros alimentos básicos, se requisaron bienes para repartirlos entre la población y se anularon las deudas contraídas por los campesinos con la nobleza.


  Se autorizó el matrimonio de los clérigos, el cambio de topónimos relativos a los santos y, tras la declaración ante la Convención del obispo constitucional de París, Gobel, de que «no debía existir más culto público que el de la libertad y la igualdad», se estableció para el siguiente décadi (el décimo día de la semana, la fiesta que sustituía al domingo), 10 de noviembre, el culto a la diosa Razón en la catedral de Notre Dame, donde la cantante de ópera mademoiselle Aubry, sobre un estrado de cartón piedra que simbolizaba una montaña, apareció con vestido blanco, manto azul y gorro rojo (los colores revolucionarios), rodeada de jóvenes que lucían cinturones tricolores ciñendo sus blancas túnicas, al tiempo que sostenían en sus brazos bustos de Voltaire, Rousseau y Franklin, mientras el pueblo entonaba el Himno a la Libertad con música de Gossnec y letra de Marie-Joseph Chénier. El capuchino renegado, Chabot, hizo decretar que en adelante aquel se llamaría Templo de la Razón. La fiesta tuvo tanto éxito que se repitió al décadi siguiente. Y a partir de allí fue Troya; los revolucionarios ejercieron el pillaje y el expolio artístico derribando de la fachada las estatuas de los reyes de Israel creyendo que representaban a los monarcas absolutos. Pero eso no fue nada. Durante la conmemoración de la toma del Palacio de las Tullerías, se había asaltado la abadía de Saint Denis y se exhumaron los restos mortales del panteón real, respetando solamente el cadáver del rey Enrique IV por su buen trato hacia el pueblo. Luego, fue colocado en pie sobre un pilar del coro (donde la gente iba a venerarlo) y después sepultado bajo tierra; el resto de los despojos fueron apilados y cubiertos con cal.


  El día 23, la comuna de París decretó la clausura de todas las iglesias de París, aunque entre el pueblo —tradicionalmente católico— no prendía el culto a la Razón. Incluso Robespierre, viendo que se apoderaba la anarquía de los revolucionarios y como discípulo de Rousseau creyente en un Ser Supremo, hizo restablecer de nuevo la libertad de cultos.


  El 5 de octubre de 1793, por Decreto de la Convención Nacional, se había aprobado un nuevo calendario suprimiéndose las fiestas religiosas. Se dividió el año en 12 meses de 30 días, a los que se añadían cinco complementarios después de Fructidor dedicados a la celebración de las fiestas republicanas. En los años sextiles se sumaba una jornada, el Día de la Revolución, que se celebró los años II, VII y XI. Su inicio, el Año I, se fijó a posteriori en el 22 de septiembre de 1792, día de la abolición de la monarquía y la proclamación de la República, que coincidió con el comienzo del equinoccio de otoño en el hemisferio norte. Un decreto del 24 de octubre siguiente otorgó a los meses nombres poéticos, propuestos por Fabre d’Eglantine, adaptados a las faenas agrícolas y a las características climáticas. Fue abolido por Napoleón el 9 de septiembre de 1805, retornándose al calendario gregoriano el 1 de enero de 1806. El último año republicano fue, así, el XIV, que solo contó con tres meses y ocho días. Volvió a estar en vigor brevemente tras el derrocamiento de Bonaparte, en 1815, y durante los días revolucionarios de la comuna de París, en 1871.
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    Maximilien Robespierre, apodado el Incorruptible por su escrupuloso respeto a la legalidad, protagonista de la etapa conocida como el Terror a causa de las ejecuciones masivas, de las que terminó formando parte. Retrato anónimo h. 1790. Museo Carnavalet de París.

  


  El poder ejecutivo pasó a un consejo de veinticuatro miembros denominado Comité de Salvación Pública, que junto con el Tribunal Revolucionario ejerció una dura represión contra numerosos sospechosos de alta traición, entre ellos, el rey Luis XVI y su esposa, María Antonieta, que, tras acusarles de connivencia con los enemigos de Francia, fueron pasados por la guillotina, el monarca en enero de 1793 y la reina en octubre. Se extendió una etapa conocida como el Terror (1793-1794), durante la cual se calcula que más de diez mil personas fueron ejecutadas, en la cual se terminará llevando al patíbulo a los propios líderes jacobinos, Danton y Robespierre.


  Finalmente, el golpe de Estado del 9 de Termidor del Año II (27 de julio de 1794) terminó con esta etapa sangrienta de la revolución.


  EL DIRECTORIO Y EL GOLPE DE ESTADO DEL 18 DE BRUMARIO


  En septiembre de 1795 entró en vigor la Constitución del Año III, que confería el poder ejecutivo a un Directorio formado por cinco miembros. El legislativo quedó en manos de una asamblea bicameral: el Consejo de los Quinientos, que redactaba las leyes, y el Consejo de los Ancianos (doscientos cincuenta miembros) que asesoraba al anterior. Se suprimió el sufragio universal masculino y se restableció el sufragio censitario.


  Ante la situación caótica en toda Francia, el general Bonaparte —que regresaba a París tras sus campañas disfrazadas de victorias en Egipto, y tenía un alto prestigio entre el pueblo por haber derrotado en el campo de batalla a Inglaterra, Austria e Italia—, contando además con el apoyo del ejército y de ideólogos como el abad Sièyes, dio por sorpresa un golpe de Estado el 18 de Brumario del Año VIII (9 de diciembre de 1799). Suprimió el Directorio e instauró el consulado, actuando como primer cónsul de facto él mismo en un triunvirato que ejercía el poder por orden alfabético: Bonaparte, Ducos, Sièyes; los dos últimos figuraban únicamente a título consultivo.


  LA ARQUITECTURA UTÓPICA


  En aquella Europa agitada de los tiempos de la Revolución hasta la caída de Napoleón Bonaparte, diversos estilos se disputaron el favor de la convulsa sociedad. El grandilocuente Barroco de las monarquías absolutas y el recargado y curvilíneo rococó, tan apetecido por la frívola sociedad aristocrática, representaban valores proscritos políticamente y su final tuvo lugar, además, porque habían cumplido ya su ciclo en el devenir artístico.


  Hacia 1780 surgió una nueva corriente centrada en monumentos conmemorativos referentes tanto a un hecho o a un descubrimiento como al lugar de reposo de un difunto célebre. A causa de su carácter a medio camino de lo fantástico resultó irrealizable, por lo que se bautizó con el nombre que encabeza este epígrafe o bien como arquitectura de la Revolución por la época en la que apareció, aprovechando la creencia en un mundo nuevo.


  En el aspecto técnico, esta corriente mantuvo la unidad con el Barroco en cuanto a la monumentalidad, pero sus diseños sustituyeron las complicadas líneas cóncavo-convexas por grandes superficies lisas que —en su geometría colosalista— transmitían una idea de solemnidad, de pervivencia indestructible y de eternidad. Este tipo de obras pedían el alejamiento de lo urbano, de los núcleos habitados, y su realización en lugares apartados incluso de la naturaleza; buscaban los desiertos, los eriales donde la soledad contribuyera a transmitir la inmensidad de lo eterno e inmutable. Hasta se buscaba el alejamiento de los árboles y, si estos se hallaban por los contornos, debían estar agrupados y lo más lejos posible, sin ninguna relación con la arquitectura.


  A pesar de su pasión por los elementos geométricos —esferas, cilindros, cubos, pirámides truncadas—, las fuentes en cuanto a elementos arquitectónicos se hallan en el mundo clásico: columnas, frontones, entablamentos, bóvedas y cúpulas, utilizados sin embargo con sentido anticlásico, muchas veces achatados de canon e incluso los edificios literalmente enterrados, como sostenía Boullée, uno de sus arquitectos célebres. En este aspecto coincidirán con la sobrecogedora emotividad del Romanticismo, en su búsqueda de la soledad y en la huida hacia lo desconocido, en este caso, en la profundidad de la tierra.


  Su base ideológica, mental, radica en la profunda crisis del cristianismo desde los tiempos de la Ilustración y la negación de Dios a través de la aplicación de la razón. Buscaron, por ello, nuevas creencias ultraterrenas y terminaron en la abstracción de las ideas. La mejor plasmación artística de esta nueva doctrina fueron las grandes masas geométricas que proyectaron, orientadas a la búsqueda de las tinieblas subterráneas, del vacío y la nada en los que termina la muerte.


  El proyecto más relevante fue realizado en 1784 por el citado Étienne-Louis Boullée (1728-1799): el Cenotafio —una tumba honorífica que no alberga el cadáver— para Isaac Newton, cuyos dibujos y esbozos se conservan en la Biblioteca Nacional de Francia. Era un homenaje al científico inglés, pretendía simbolizar su gran descubrimiento, la Ley de Gravitación Universal, en una imagen del propio universo en su infinitud y eternidad.


  Se trataba de una colosal esfera de ciento cincuenta y dos metros de diámetro dispuesta sobre un basamento formado por varios anillos concéntricos, los dos primeros cubiertos de cipreses. En el centro colgaba un modelo del sistema solar con los diversos cuerpos celestes representados por esferas proporcionales al tamaño de cada uno y las órbitas materializadas por distintos aros en torno al astro rey. Durante el día una luz intensa iluminaría el conjunto; en la noche brillarían internamente en la superficie de la gran esfera las luces que representaban las estrellas y la luna, esta de mayor intensidad. En la zona inferior, a la que se accedería a través de corredores, se hallaría el gran sarcófago vacío del sabio. Aunque la estructura no se construyó nunca, su diseño fue grabado y circuló ampliamente en círculos profesionales.
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    Étienne-Louis Boullée. Proyecto para el Cenotafio a Newton (1784). Una colosal esfera de 152 metros de diámetro dispuesta sobre un basamento formado por varios anillos concéntricos, los dos primeros cubiertos de cipreses.

  


  No fue este el único proyecto dedicado a tumba de Newton. El francés Pierre-Jules Delespine (1756-1825) —profesor de la Escuela de Bellas Artes de París— diseñó una cúpula semiesférica, forma geométrica perfecta, símbolo del firmamento y, por tanto, de la eternidad. En la memoria explicativa del proyecto defendía que la tumba «debe preocuparse más de la grandeza imponente y de la noble simplicidad que de la magnificencia».


  Una esfera estrellada, aunque por el exterior, fue también la base de otros proyectos como el de la Casa para un cosmopolita, de Laurent Vaudoyer (1756-1846).


  El otro arquitecto significativo de esta tendencia utópica fue Claude Nicolas Ledoux (1736-1806), cuyo mejor proyecto es la ciudad ideal de Chaux, imaginada como un enorme círculo de edificios situados alrededor de la residencia del gobernante. De ellos, el cementerio fue el diseño más imaginativo, incluso sobrecogedor. Se trataba de una gigantesca esfera hueca de ochenta metros de diámetro construida en una llanura desolada, sin ningún árbol en lontananza, y enterrada hasta la mitad. En la parte subterránea convergían varios pisos de corredores, en los que se abrían los nichos para albergar los ataúdes; allí estaban los hornos crematorios, cuyo humo ascendería al exterior como emanaciones del mundo de los muertos. Su única iluminación provendría de un óculo abierto en la parte superior, cuya simbología aludía a la mirada hacia los vivos desde el reino de los que han dejado de serlo.


  En la periferia urbana proyectó otros bloques, como una casa esférica para los guardas agrícolas u otra en forma piramidal para los leñadores. A imitación clásica, construyó la Casa de las Salinas de Chaux, que presenta un pórtico hexástilo sobre el que apoya el entablamento, compuesto de arquitrabe liso, friso con triglifos y metopas y encima un frontón triangular con un óculo abierto en su tímpano. La nota anticlásica la ponen los fustes de las columnas, construidos a base de piezas cuadradas superpuestas.


  En la Villette es obra suya la Rotonda (1784-1788), que forma parte de los denominados Propileos de París; fue diseñada para oficinas con una combinación de figuras geométricas: un cuadrado con cuatro pórticos coronados con frontón triangular, formando cruz griega —al estilo de Palladio—, y un cilindro sobre el centro de la construcción abierto con pequeñas ventanas cuadradas sobre otras semicirculares de mucho mayor tamaño, rodeadas por veinte columnas dóricas pareadas.
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    Claude-Nicolás Ledoux. Proyecto de cementerio en la ciudad utópica de Chaux. Una gigantesca esfera hueca de ochenta metros de diámetro enterrada hasta la mitad en una llanura desolada.

  


  En el mismo sentido, un discípulo de Ledoux, Jean-Jacques Lequeu (1757-1826), proyectó un santuario excavado en la roca, dedicado «al dios desconocido», así como un ingreso simbólico a las entrañas de la tierra, una entrada a la mansión de Plutón.


  Otros proyectistas alemanes como Friedrich Gilly y Friedrich Wreinbrenner elaboraron también panteones de carácter subterráneo, con la misma idea de entrada al seno de la tierra.


  Los proyectos no pasaron del papel, imposibles de llevar a cabo en aquella Francia y aquella Europa arruinada por las guerras sin cuartel, aparte de la carencia de medios técnicos para su ejecución —en especial, el hormigón armado— y de la imprescindible iluminación eléctrica, aún por descubrir. Habrá que esperar a la segunda mitad del siglo XX para que algunos proyectos ideales se plasmen, por ejemplo, en obras como el Atomium de Bruselas (1958) con sus nueve esferas de acero de dieciocho metros de diámetro cada una; o en las grandes masas cupuliformes de los observatorios astronómicos, los planetarios, las inmensas moles de las fábricas, etcétera.
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  Napoleón en escena


  EL CORSO BONAPARTE SE ADUEÑA DEL PODER


  Napoleón Bonaparte nació en Ajaccio, isla de Córcega, en 1769. Ingresó en la academia militar a los catorce años de edad y —tras una fulgurante carrera— fue ascendido de capitán a general, en 1794, por su papel en el sitio de Tolón el año anterior, arrancando la plaza a las fuerzas realistas, que se habían sublevado con ayuda anglo-española.


  Austria tuvo que firmar la Paz de Campo Formio (1797), finalizando la guerra de la Primera Coalición de potencias europeas (Austria, Prusia, Inglaterra, España y Piamonte) contra la Francia revolucionaria.


  En su intento de aislar a Inglaterra del tráfico con sus colonias, el 19 de mayo de 1798 emprende la campaña de Egipto. Desembarca en Alejandría y, tras la famosa arenga a sus tropas —«¡Soldados!, desde lo alto de estas pirámides cuarenta siglos os contemplan»—, derrota a los ingleses en la batalla de las Pirámides, aunque la victoria naval del almirante Nelson en Abukir le dejó aislado y, tras mancharse con la sangre de tres mil prisioneros turcos que se habían rendido en Jafa —mandó degollarlos junto al mar por no tener qué darles de comer, declarada la peste—, regresa a Francia con el fracaso ante los muros de San Juan de Acre, una nueva victoria frente a los turcos y las malas noticias que llegan de Europa.
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    Antoine-Jean Gros. Bonaparte en el puente de Arcole (1798-1800). Palacio de Versalles. Pintura conmemorativa de una de las sucesivas victorias del corso sobre los austriacos en Italia. El gesto emotivo del personaje, a pesar de la técnica dibujística predominante, posee rasgos prerrománticos.

  


  La expedición a Egipto tuvo un alto valor desde el punto de vista cultural, pues contribuyó a despertar el interés por el estudio del país milenario. Con él se desplazaron un centenar y medio de científicos y arqueólogos, cuyas investigaciones sobre el terreno aparecieron en Description de l’Égipte, obra publicada en veinte tomos entre 1809 y 1822. Además, se produjo el hallazgo de la piedra de Rosetta, en 1799, a partir de la cual el sabio Jean-François Champollion logró descifrar en 1822 —tras diez años de estudio— la escritura jeroglífica, dando lugar al nacimiento de la Egiptología.


  En 1798 se constituyó la Segunda Coalición contra Francia, formada por Inglaterra, Rusia, Turquía, Austria y Nápoles.


  Aprovechando la debilidad del Directorio, y contando con el apoyo del pueblo de París, el 18 de Brumario Napoleón dio un golpe de Estado e instauró el consulado, poniendo fin a la Revolución, como ya hemos visto en el capítulo anterior. Mediante la Constitución del Año VIII, aprobada el 4 de Nivoso (24 de diciembre de 1799), el poder ejecutivo quedó en manos del primer cónsul asesorado por los otros dos miembros, que nombraba a los ministros y embajadores e intervenía en el poder judicial nombrando a los jueces excepto los de Paz y los del Tribunal Supremo. El legislativo estaba compuesto por el Senado (ochenta miembros mayores de cuarenta años), el Tribunado (cien miembros mayores de veinticinco años) y el cuerpo legislativo (trescientos miembros), que vota las leyes sin discutirlas.


  Con un ejército nacional formado por voluntarios que luchaban por su patria, frente a las acostumbradas tropas de mercenarios que combatían al lado del mejor postor, y con la colaboración de mariscales como Soult, Dupont y Murat, de gran capacidad estratégica, se lanzó a la conquista de Europa, para hacer efectivo el viejo sueño de unidad del Viejo Continente.
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    Napoleón primer cónsul (1803-1804), por Jean-Dominique Ingres. Museo de Bellas Artes de Lieja. Ataviado con el uniforme de rigor, Bonaparte posa con su gesto típico de introducir el brazo izquierdo en la casaca. Destaca el rojo vivo del uniforme junto al fino trazo lineal en la figura y los objetos. Tras la ventana, la catedral de San Lamberto de la citada ciudad belga, en la que el cónsul se detuvo dos días durante su campaña militar.

  


  Retirada Rusia de la contienda, con la intención de llegar al Mediterráneo, Napoleón se lanzó en 1800 a la conquista de Italia, donde dominaban los austriacos. Emulando a Aníbal al cruzar los Alpes, atravesó con su ejército el puerto del Gran San Bernardo y logró derrotar a sus enemigos en Marengo y Hohenlinden, obligándoles a firmar la paz de Luneville (febrero de 1801), por la que se reconocían los territorios cedidos por Austria (Países Bajos y el Milanesado a cambio de Venecia, Istria y Dalmacia) en el Tratado de Campo Formio (1797) y se establecía el curso del Rin como frontera natural entre Francia y el Sacro Imperio.
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    Napoleón cruzando los Alpes (1800-1801), una de las cinco versiones de este idealizado retrato ecuestre realizadas por Jacques-Louis David. Castillo de Malmaison. En posición rampante, la cola y las crines del caballo al viento, como la capa y el gesto del jinete —en realidad, cruzó las montañas a lomos de una mula—, indican a las tropas el camino a seguir.

  


  Para recuperar las dañadas relaciones con el Vaticano, en 1800, Napoleón había restituido a Pío VII los Estados Pontificios arrebatados a su antecesor, Pío VI. Al año siguiente, se firmó el Concordato con la Santa Sede, cuyos puntos principales eran:


  
    	Reconocimiento por parte del Vaticano de la legalidad de las expropiaciones y ventas de los bienes de la Iglesia que se habían llevado a cabo.


    	Establecimiento por parte del Estado de un sueldo para obispos y párrocos.


    	Renovación de todos los prelados franceses.


    	Adaptación de la distribución geográfica religiosa a la nueva división administrativa del país en Departamentos.


    	Libertad religiosa y exención para los eclesiásticos del juramento a la Constitución.

  


  De esta manera, se produjo un clima de paz espiritual en Francia, se reorganizaron las órdenes religiosas y se reavivó el cristianismo, fuertemente enraizado en el país.


  En 1802, aprovechando el prestigio alcanzado con la firma del Concordato, la reconquista de Italia y la Paz de Amiens con Inglaterra, a cuya burguesía comercial no le convenía el conflicto, Bonaparte promovió la nueva Constitución del Año X que, mediante su aprobación por el Senado, le proclamó cónsul vitalicio.


  En cuanto a su labor de carácter civil, en primer lugar, se centró en la enseñanza —basada en el estudio y la disciplina— que Napoleón consideraba fundamental para el civismo de los ciudadanos. El Estado —que no cedió el monopolio a la Iglesia como en el Antiguo Régimen— impartía la educación secundaria y la enseñanza superior y se reservaba el derecho a intervenir en la primaria a través de sus programas, tendentes, como en el resto de etapas educativas, a crear una conciencia nacional que identificara a los ciudadanos con el Gobierno.


  Su obra principal fue la redacción de un código civil para unificar las leyes en todo el país. Tras los trabajos de una comisión formada por cuatro expertos, el 21 de marzo de 1804 tuvo lugar su aprobación; a partir de 1807 se le dio el nombre oficial de Código Napoleónico. El texto legal confirma los principales logros de la Revolución como la abolición de los privilegios feudales, la igualdad ante la ley, la libertad de conciencia, la libre elección de trabajo y las garantías contra la detención arbitraria. Sin embargo, consagra la dependencia jurídica de la mujer respecto al hombre, al prohibirse a las casadas la libre disposición de sus bienes o la fundación de negocios sin el consentimiento de su marido. El divorcio estaba prohibido salvo si la amante del esposo vivía en el domicilio familiar. Frases como las siguientes en boca de Napoleón, la primera en 1806 y la segunda tomada de su diario durante los años de exilio en Santa Elena, explican la consideración que merecía para él la mujer:


  
    No creo que debamos molestarnos en hacer un plan de estudios para las niñas. No están hechas para recibir ningún tipo de educación. Con que aprendan buenas maneras es suficiente; el matrimonio es lo único que importa. Deben sustentar a sus hijos.


    Las mujeres están demasiado bien consideradas en Francia. Es erróneo pensar que son iguales al hombre. En realidad, son poco más que una máquina de hacer hijos. Si a las mujeres se les diera más libertad, toda la sociedad se alteraría. Depender del hombre es la posición que les corresponde.

  


  Así y todo, el espíritu liberal que, salvo en este aspecto, informa el código, se mantuvo vigente durante un siglo, influyendo en el resto de Europa.


  A lo largo de su gobierno, tanto en esta etapa como en la siguiente, se introdujeron notables mejoras para la economía y los ciudadanos. En el aspecto social, se protegió la salud pública regulando los requisitos para ejercer las profesiones de médico o farmacéutico, se emprendió una campaña de vacunaciones y se inauguró el primer sistema de hospitales públicos de la historia. Así mismo, se centralizaron los sistemas de asistencia social para luchar contra la pobreza, la mendicidad y los vagabundos, que eran una plaga.


  En el plano económico y laboral, se eliminaron los gremios y se afianzó el fin de las relaciones señoriales en el campo. Siguiendo la política del Directorio, Napoleón centralizó la percepción de impuestos a través de recaudadores dependientes del Tesoro. Sin embargo, al ser partidario del liberalismo, en lugar de dirigir la política financiera, optó por dejarla en manos de expertos banqueros. En 1800 se había fundado el Banco de Francia y, tras tres años de eficacia en el saneamiento de las cuentas públicas, se le concede el privilegio único de emitir moneda y se logra la estabilización monetaria. Estas mejoras permitieron al estado la construcción de grandes obras públicas como los puentes del Sena, ocupando así a la conflictiva masa de obreros desocupados que se habían ido asentando en la capital.
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    Detalle de Consagración o Coronación de Napoleón y Josefina de Jacques-Louis David, 1807, en el Museo del Louvre. El emperador, en presencia del papa Pío VII, se dispone a coronar a su esposa, arrodillada para rendirle tributo. La ambientación escénica, el fiel retrato de los personajes y el preciosismo de los atuendos solemnizan de la obra.

  


  En el terreno administrativo, se dividió el país en ochenta y tres departamentos, al frente de los cuales estaba un prefecto.


  En el aspecto militar, se reorganizó el ejército, que contaba con un millón de hombres, cifra entonces inexistente en el resto de fuerzas armadas del mundo. Se creó un cuerpo de élite denominado Legión de Honor, cuyos miembros eran designados por el mismo emperador.


  EL BREVE, PERO INTENSO, IMPERIO NAPOLEÓNICO


  El 2 de diciembre de 1804, con toda pompa y boato, manifestación de vanidad ilimitada, tras haberse autoproclamado emperador el 28 de mayo del mismo año —asesorado por Fouché a fin de enraizar el Imperio con un futuro heredero—, acompañado de toda la corte para ornato de su majestad imperial, en presencia del papa Pío VII, Napoleón I se coronó de áureo laurel a sí mismo —para hacer patente que su autoridad no provenía de nadie sino del pueblo— en la catedral de Notre Dame de París —adecentada a toda prisa porque, maltratada por la Revolución, que la decretó templo de la diosa Razón antes de abandonarla a su suerte, hasta los pájaros habían hecho nido en su interior—, como sucesor de los antiguos emperadores francos y declarando hereditaria la dignidad imperial.


  A continuación, depositó con sus propias manos la corona imperial sobre las sienes de su esposa, la emperatriz Josefina, viuda del conde de Beaucharnais.


  Muchos admiradores de su figura, como Beethoven o el joven Simón Bolívar, sufrieron una decepción ante el cambio de rumbo del antiguo general revolucionario. Elocuente el gesto del primero, quien le retiró su dedicatoria en la sinfonía Heroica para hacer constar en ella: «Sinfonía heroica en recuerdo de un gran hombre».


  Las fulgurantes campañas militares: dulces victorias


  En 1805 Inglaterra, Austria, Rusia, Suecia y Nápoles formaron la Tercera Coalición contra la Francia napoleónica. Presionada, España había declarado la guerra a Inglaterra en diciembre de 1804. El 21 de octubre de 1805 se produjo frente al cabo de Trafalgar la victoria de la escuadra británica del almirante Nelson —a pesar de perder este la vida en la batalla— sobre la hispano-francesa, mal comandada por el viejo almirante Villeneuve, que se empeñó en hacer virar la flota y dejó grandes espacios en la línea de batalla, que lograron romper los barcos ingleses. De nada sirvió el heroísmo de Churruca, Gravina y Alcalá Galiano, el primero, tras mandar que se clavase la bandera para no arriarla, literalmente al pie del cañón ordenando el fuego con la media pierna que le quedaba introducida en un barril de harina para frenar la hemorragia que le estaba causando una andanada enemiga.


  Después de esta derrota, Napoleón se vio obligado a abandonar sus planes de invasión contra Inglaterra y optó por centrarse en sus enemigos en el continente. A finales de septiembre cruzó el Rin y cayó sobre el flanco derecho del ejército austriaco, que al mando de von Lieberich había invadido Baviera, aliada de Francia. Rodeados, y ante la imposibilidad de reagruparse, los austriacos capitularon en Ulm. Las tropas francesas logran ocupar Viena en noviembre. Los rusos —al mando de Kutuzov— tuvieron que retirarse hacia Moravia con el fin de conseguir refuerzos.


  Entonces, Napoleón marchó hacia el norte para encontrarse con los ejércitos de la coalición, que estaban en posición defensiva en Austerlitz. Aquí, coincidiendo con el primer aniversario de su autocoronación imperial, brilló como nunca el genio militar del corso Bonaparte.


  Kutuzov había ocupado la meseta de Pratzen. Napoleón, primero, mandó reforzar el centro de su ejército dirigido por Soult y Bernadotte. Acto seguido, ordenó a Davout —que mandaba el ala derecha— en el único camino posible de retirada hacia Viena, que retrocediera simulando evitar el enfrentamiento. Los aliados cayeron en la treta y, creyendo que Napoleón se retiraba por sentirse en inferioridad, sacaron tropas del centro de su ejército para atacar a Davout. Mientras se desarrollaba el combate, Napoleón ordenó a Bernardotte que se hiciera con la desprotegida meseta de Pratzen para cortar la cohesión entre los aliados. La derrota para estos quedó servida.


  Los desembarcos aliados en el norte de Alemania y Nápoles fracasaron. Austria tuvo que retirarse definitivamente de terreno italiano por el Tratado de Presburgo, hoy Bratislava (26 de diciembre de 1805), firmado entre el emperador de Francia y Francisco II del Sacro Imperio. Los territorios al oeste de Alemania cedidos a Francia formaron la Confederación del Rin, que se mantuvo hasta 1813.


  Con la continuidad de Rusia en la guerra y la entrada de Prusia en 1806, se formó la Cuarta Coalición contra el Imperio francés, constituida, además de los dos países citados, por Inglaterra, Sajonia y Suecia.


  El 14 de octubre de ese mismo año, el ejército galo derrotó completamente a los prusianos —dirigidos por el káiser Federico Guillermo III— en la doble batalla de Jena-Auerstädt. Napoleón mandaba las tropas en la primera mientras, simultáneamente, el mariscal Davout hacía lo propio en la segunda localidad, ambas de la Turingia.


  En noviembre, Napoleón dispuso por el Decreto de Berlín —ciudad en la que había entrado victorioso el 27 de octubre de 1813— el bloqueo continental contra Inglaterra, con el objeto de cortar todos los suministros y salida de mercancías del Reino Unido y asfixiar la economía de la isla. Al año siguiente —por el Decreto de Milán— se endurecieron las consecuencias para los países que no lo respetaran.
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    Napoleón I en su trono imperial de Jean-Auguste-Dominique Ingres, 1806, en el Museo de la Armée. París. Desde un reverencial punto de vista bajo, la frialdad del personaje y la acumulación de símbolos —el cetro de Carlomagno en su mano derecha y la vara de la Justicia en la izquierda— denotan cierto arcaísmo.

  


  En 1807, tras la nueva victoria sobre los restos del ejército prusiano en Eylau y sobre las tropas rusas del zar Alejandro I en Friedland, se firmaron los Tratados de Tilsit; el primero, el 7 de julio, estableciendo la paz entre Francia y Rusia, comprometiéndose ambas naciones a prestarse ayuda mutua. Francia respecto al conflicto ruso con los turcos y Rusia participando en el bloqueo continental contra Inglaterra. El segundo, con Prusia, se firmó el día 9 y en él este país perdió gran parte de su territorio con la creación del Gran Ducado de Varsovia, satélite de Napoleón bajo el dominio de Federico Augusto I de Sajonia, títere del emperador francés.


  Portugal, aliado de Inglaterra, fue el único país que no respetó el bloqueo naval. Napoleón intentó copar sus puertos y capturar a la familia real, pero esta huyó con Juan VI a Brasil. La entrada de tropas francesas en España con el pretexto de ocupar Portugal, y la intervención de Wellington en suelo ibérico, provocará en 1808 la guerra de la Independencia española, como veremos en el capítulo 7.


  Así las cosas, en 1809 se formó la Quinta Coalición contra Francia, en la que intervinieron Inglaterra y Austria y España y Portugal. Tras vencer a los austriacos en Wagram (6 de julio de 1809), una de las grandes batallas de todos los tiempos hasta la fecha por el número de fuerzas implicadas (180 000 franceses y 162 000 austriacos), se firmó el Tratado de Viena en el Palacio de Schönbrunn, que supuso para Austria una importante cesión de territorios (Tirol y Salzburgo a Baviera, Trieste y Dalmacia a Francia y zonas de Polonia al Gran Ducado de Varsovia). Para sellar la paz, se acordó el matrimonio de Napoleón con la archiduquesa María Luisa, hija del emperador Francisco II —enlace que se celebró en la primavera de 1810 en la capilla del Louvre—, tras haber roto Napoleón su matrimonio con Josefina, repudiada por no haberle dado hijos. La nueva emperatriz de Francia que, a pesar de haber sido educada en el odio al enemigo de su padre, tuvo que aceptar a sus dieciocho años la boda por razones de Estado, le dio un heredero al año siguiente: Napoleón Francisco José Carlos Bonaparte, Napoleón II, que no llegó a reinar en Francia y pasó a la historia con el título que recibió al nacer: Rey de Roma.


  La noche anterior a la batalla de Wagram, es decir, el 5 de julio de 1809, el general Étienne Radet, por orden del emperador, entró en los Estados Pontificios —único territorio de Italia que no estaba bajo control francés— y, ante la negativa del papa Pío VII, quien se había refugiado en el Palacio del Quirinal, a aliarse con Napoleón, lo secuestró durante cinco años (los dos últimos en el Palacio de Fontainebleau, tras haber estado recluido en Florencia, Grenoble y Savona), hasta enero de 1814, que el emperador ordenó liberarle tras su derrota en Leipzig, la cual debió creer castigo divino.


  La campaña de Rusia y el fin del sueño europeo


  En 1812 Rusia dejó de respetar el bloqueo y admitió barcos ingleses en sus puertos. La medida, por otra parte, no había conseguido hacerse totalmente efectiva, pues además de que los comerciantes ingleses buscaron nuevos mercados, a Napoleón le faltaba la fuerza marítima para oponerse a la Royal Navy, dueña de los mares.


  Con tal pretexto, Napoleón, al frente de su Grand Armée compuesta por más de 600 000 hombres y 1400 cañones, a mediados de ese año, el 24 de junio, se lanzó a la invasión de Rusia, calculando mal sus posibilidades en tan gigantesco país, a pesar de ir cargado de reservas: miles de carros con arroz y harina, bueyes para la matanza, forraje para 150 000 caballos.


  En principio, el avance fue rápido. Cruzaron el río Niemen y llegaron a Vilna, la capital de Lituania, abandonada por los rusos sin defenderla. Prosiguieron su avance, pero el enemigo, cada vez más difuso, no aparece, se retira practicando la táctica de «tierra quemada». A su paso solo encuentran ruinas calcinadas. Las tropas francesas comienzan a verse diezmadas por el hambre, el calor y las enfermedades. Se producen las primeras batallas en Smolensko (agosto de 1812) y Borodino (septiembre de 1812) que le abren el camino a Moscú. El 14 de septiembre entra en la ciudad desierta, que será pasto de un gran incendio provocado por los rusos al caer la noche. Después de casi cuarenta días en la urbe fantasma, ordena la retirada a través de la inmensa estepa rusa —llena de fango y nieve—, en la que se quedó lo más granado de la invencible Grand Armée, hostigada continuamente por guerrillas de patriotas.


  Tras pasar el río Berézina, en la actual Bielorrusia, a costa de grandes pérdidas, en diciembre Napoleón parte rápidamente para París, desde donde llegan noticias de sublevaciones, y deja los restos de su ejército al mando de Murat, que a duras penas logra avanzar en su catastrófica retirada, al precio, nada menos, de 400 000 bajas.


  En esa tesitura, se formó la Sexta Coalición antinapoleónica, en la que intervinieron Inglaterra, España, Prusia, Rusia, Suecia y Austria. Haciendo gala de su gran genio militar, aún Napoleón venció en la batalla de Dresde (agosto de 1813). Después de diversos enfrentamientos en los que las tropas francesas no se llevaron la mejor parte, entre el 13 y 19 de octubre tuvo lugar la gran batalla de las Naciones, cerca de Leipzig, en la que Napoleón, en grave inferioridad numérica, cayó derrotado.


  El 31 de mayo los aliados ocupan París. Napoleón se ve obligado a abdicar sin condiciones. Los vencedores restauran en el trono a Luis XVIII —hermano del rey guillotinado— y confinan al corso en la isla de Elba, al oeste de la península itálica, en la que se le permitió mantener el título imperial, una guardia de cuatrocientos hombres y una pensión de tres millones de francos anuales.


  Al cabo de nueve meses de destierro y ante los rumores de que los aliados proyectan trasladar el confinamiento del emperador a la isla de Santa Elena, perdida en el Atlántico, Napoleón, al frente de una flotilla, escapa de Elba y el 1 de marzo de 1815 fondea en el golfo Jean, cerca de Antibes, en la costa francesa. Vitoreado por el pueblo, tras abrir su capote mostrando el pecho a los soldados de la vieja guardia que cumpliendo órdenes del rey quisieran matarle, pues le habían salido al paso cerca de Grenoble —al reconocerle, prorrumpen en vítores—, entra triunfalmente en París el 20 de marzo mientras Luis XVIII huye precipitadamente del Palacio de las Tullerías. Comienza el Imperio de los Cien Días, que se extenderá hasta su segunda abdicación el 22 de junio, tras la derrota definitiva en Waterloo cuatro días antes.


  Vencido, decide tomar un barco para América y olvidar el pasado. En el muelle de Rochefort sube a bordo del navío inglés Belerofonte, cuyo capitán le confirma la protección británica solicitada. Pero, al llegar al puerto de Plymouth, los ingleses le comunican que será deportado a Santa Elena, un islote volcánico de poco más de ciento setenta kilómetros cuadrados frente a la costa de África, vigilado por tres mil soldados para evitar que pueda recibir ayuda y vuelva a escaparse. De nada sirvieron las protestas «ante Dios y ante la historia» del exemperador de Francia por hacerle «caer en un lazo» cuando subió a bordo: «lo que se hace conmigo será eternamente una vergüenza para la nación británica».


  Al cabo de poco más de un lustro, un 5 de mayo de 1821, Bonaparte entrega su espíritu y es enterrado con honores de general británico, mientras cinco salvas de artillería, hiriendo el aire, rompen el silencio de la tarde y, estampadas en el azul del cielo, flamean las banderas inglesas.


  LA RESTAURACIÓN ABSOLUTISTA: EL CONGRESO DE VIENA Y LA SANTA ALIANZA


  Con el fin de reorganizar Europa y volver a las fronteras anteriores a la Revolución francesa, las potencias vencedoras de la Sexta Coalición habían convocado, ya en 1814 —tras la primera derrota de Napoleón—, el Congreso de Viena, que desarrolló sus tareas hasta el 9 de junio de 1815, poco más de una semana antes del vencimiento definitivo de Bonaparte en Waterloo.
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    En el Congreso de Viena, que tuvo lugar entre 1814 y 1815, participaron las principales potencias europeas con el fin de volver a las fronteras anteriores a la Revolución francesa e introducir un sistema de equilibrios entre las naciones. Grabado de Jean-Baptiste Isabey, en 1819.

  


  La dirección de las conversaciones entre los representantes de los países europeos que habían combatido contra Napoleón —la batuta la llevaban Austria, Prusia, Rusia y Gran Bretaña— corrió a cargo del canciller austriaco Metternich, admitiéndose también a la nueva Francia, representada por el príncipe y estadista Tayllerand. Estuvieron presentes tres emperadores, Guillermo III de Prusia, Francisco II de Austria y el zar Alejandro I de Rusia.


  Los acuerdos adoptados pueden resumirse en cuatro puntos fundamentales:


  
    	La reposición de los reyes legítimos que ocupaban sus tronos antes de la Revolución, es decir, la restauración del absolutismo monárquico de carácter divino.


    	El derecho de intervención extranjera en cualquier país si se volvían a producir revoluciones.


    	El compromiso de las grandes potencias para mantener la paz, la seguridad y la estabilidad de las fronteras.


    	El mantenimiento del equilibrio internacional en las relaciones diplomáticas.

  


  Las principales medidas tomadas para la reorganización territorial europea fueron:


  
    	Austria dirigía una Confederación Germánica formada por treinta y nueve Estados, que sustituía a la Confederación del Rin creada por Napoleón, y dominaba Milán y Venecia en Italia.


    	Rusia anexionó gran parte de Polonia y Finlandia.


    	Se reforzaron los Estados tapón fronterizos con Francia, por recelos ante la posible vuelta al expansionismo galo, incorporando Bélgica a Holanda, Renania, Sarre y Sajonia a Prusia y Génova a Piamonte-Cerdeña.


    	Gran Bretaña se conformó con el dominio marítimo para ejercer su comercio.

  


  Para llevarlos a cabo, los monarcas de Rusia, Austria y Prusia formaron la Santa Alianza, a la que se unió Inglaterra —constituyéndose así la Cuádruple Alianza—, promoviendo la creación de una fuerza de intervención en otros países, si bien no compartía la vuelta al absolutismo y al antiguo régimen. Con la incorporación de Francia, en 1818, la alianza se transformó en Quíntuple y, en 1823, intervino en España para reponer a la fuerza el absolutismo de Fernando VII frente a la monarquía liberal, como veremos en el capítulo 7.
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  El Neoclasicismo se adueña de Europa


  LA GLORIA DEL EMPERADOR DE FRANCIA POR TODO PARÍS


  Ya en el reinado de Luis XVI había comenzado a triunfar el estilo neoclásico en la arquitectura desde que en el reinado de su antecesor, Luis XV, Jacques Ange Gabriel construyó entre 1762 y 1764, con sobrias y rectas líneas, el Petit Trianon de Versalles para madame Pompadour. Igualmente, las nuevas construcciones como la librería de Versalles aparecen despojadas de la rocalla, puttis y fantasía decorativa anterior.


  En un corte geométrico similar se levantó, en 1771, el pabellón de la música en el castillo de Louveciennes (regalo de Luis XV a su nueva favorita, madame du Barry), cuyos planos trazó Ledoux aunque la ejecución se atribuye a Richard Mique.


  El Hôtel de Salm —construido por Pierre Rousseau entre 1782 y 1787— que hoy alberga la cancillería de la Legión de Honor, constituye ya una muestra plena de arquitectura neoclásica con su peristilo jónico rodeando un pórtico hexástilo corintio.


  Entre las construcciones religiosas, la parisina iglesia de San Sulpicio se puede considerar un edificio de transición. Fue realizada por Giovanni Nicolo Servandoni en 1733; su fachada está formada por un cuerpo central de dos pisos, articulados por columnas de órdenes superpuestos (dórico el inferior y jónico el superior), sobremontados por dos torres cuadradas coronadas por sendos campanarios circulares diferentes.


  Jacques-Germain Soufflot (1713-1780), que se había desplazado a Paestum, en Italia —para admirar in situ el arte de la Antigüedad—, comenzó en 1764 la construcción de la iglesia de Santa Genoveva, que por su muerte y las dificultades económicas no se terminó hasta 1790 de la mano de Jean-Baptiste Rondelet y Maximilien Brébion, siendo remodelada con su actual aspecto entre 1791 y 1793 por el arqueólogo y filósofo Quatrèmere de Quincy. El edificio estaba pensado para albergar una reliquia de la santa, patrona de París, pero con la Revolución, la Asamblea Nacional lo rebautizó como Panteón de Hombres Ilustres, destinado a enterramiento de los grandes personajes de la historia de Francia, excepto los héroes militares, cuya honra se profesaba en la iglesia de Los Inválidos. Con este cometido, aquí tienen su tumba, además de los contemporáneos de aquel entonces como Voltaire y Rousseau, Victor Hugo, Emile Zola, los esposos Curie, André Malraux y, entre otros, Alejandro Dumas desde 2002. El edificio tiene planta de cruz griega cubierta en el crucero por una enorme cúpula coronada con linterna y dispuesta —denotando cierto cariz renacentista— sobre un elevado tambor rodeado de una columnata corintia, siguiendo el modelo del templete de San Pietro in Montorio de Bramante en Roma —este con columnas toscanas— y recordando también la cúpula de Christopher Wren en la catedral de San Pablo de Londres.
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    Panteón de Hombres Ilustres de Jacques-Germain Soufflot en París. Pórtico hexástilo de columnas corintias rematado por un frontón triangular, inspirado en el Panteón de Roma. Al fondo, destaca la gran cúpula sobre elevado tambor. Foto: Sandra Ferrer.

  


  En su parte frontal, inspirado en el Panteón de Agripa (Roma), se levanta a modo de nártex un pórtico hexástilo de columnas corintias rematado por un frontón triangular adornado en su tímpano con relieves de aire romántico, en los que se observa a la Patria en el centro coronando a sus hijos ilustres, entre ellos, Bonaparte; debajo, en el friso, se grabó la inscripción acreditativa: «A los grandes hombres, la patria reconocida», que posteriormente fue sustituida por otra, también efímera, siendo la primera la que consta hoy día tras las diversas restauraciones. En su interior existe, desde 1995, una copia del péndulo de Foucault, en recuerdo del experimento realizado en 1851 por este físico para probar la rotación de la tierra y, consecuentemente, el efecto o fuerza de Coriolis, descrita en 1835 por este científico de quien toma el nombre. Consiste en una desviación de los cuerpos que se encuentran en movimiento sobre la superficie terrestre: a la derecha en el hemisferio norte y a la izquierda en el hemisferio sur.
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    La Madeleine de Pierre Alexandre Vignon, en París, edificada a modo de un templo griego octástilo de orden corintio.

  


  Por las mismas fechas en las que se inició la construcción anterior se había comenzado a levantar, según planos de Pierre Contant d’Ivry (1698-1777), la iglesia de Santa María Magdalena, inspirada en la de Los Inválidos. Pero a su fallecimiento se hizo cargo de los trabajos Guillaume-Martin Couture (1732-1799), quien cambió radicalmente el diseño. También detenidas sus obras por causa de la Revolución, Bonaparte, que en lugar de al culto católico dudó entre destinarlo a Congreso, Tribunal de Comercio o Banco de Francia, ordenó en 1806 concluirlo para dedicarlo a la gloria de su Grand Armée, reedificando el edificio prácticamente de nueva traza, de lo cual se encargó Pierre Alexandre Vignon (1763-1828) dándole el aspecto de un templo griego octástilo de orden corintio y períptero (la columnata lateral está separada del muro), que algunos relacionan con la Maison Carrée de Nimes —de época romana—, aunque solo puede ser por el pórtico frontal y el basamento sobre el que está levantado, pues aquella no es un edificio períptero sino pseudoperíptero, es decir, sus columnas laterales adosadas a la pared excluyen todo pasillo practicable alrededor del mismo. Está coronado por un frontón triangular adornado en su tímpano con altorrelieves sobre el Juicio Final, obra de Henri Lemaire, ya en época romántica, una vez devuelto el culto a Santa María Magdalena en 1816. El interior —de planta basilical y una sola nave— presenta una cubierta abovedada dividida en tres secciones cuadradas con una cúpula semiesférica en cada una, que no son visibles desde el exterior, con un aspecto barroco a pesar de su escasa decoración.


  Entre 1773 y 1780 Víctor Louis (1731-1780) construyó el Gran Teatro de Burdeos, que muestra un impresionante pórtico dodecástilo de capitel corintio sobre el que se dispone un entablamento que carece de frontón superior.


  Jacques Gondouin (1769-1786), hijo de «mi buen jardinero» —que decía Luis XV—, una vez formado en Roma (donde se trató con Piranesi), levantó en París la Escuela de Cirugía, en cuya fachada exhibe un largo peristilo jónico sobre pedestal. Un pórtico hexástilo corintio, coronado con frontón, permite el acceso desde el patio al anfiteatro anatómico, cubierto con cúpula de iluminación cenital, a ejemplo del Panteón de Roma.


  Jacques Denis Antoine (1773-1801) construyó, en 1771, el Hotel des Monnais («Casa de la Moneda») de París, en los muelles del Sena. Su portada —que parece una modesta fotocopia del Palacio de Oriente en Madrid— levanta sobre el piso inferior almohadillado dos cuerpos articulados por columnas gigantes de capitel jónico, rasgados por ventanas rectangulares, adornadas con frontones rectos sin alternancia las del primer piso.
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    Detalle del peristilo o columnata de capiteles jónicos a la entrada de la Escuela de Cirugía (hoy, facultad de Medicina) de París, obra de Jacques Gondouin.

  


  De acuerdo a la moda neoclásica, la construcción de templos religiosos vino a menos en favor de la edificación de recintos públicos como bibliotecas, museos, pórticos, a imitación de las ciudades grecorromanas. Siguiendo esta línea, Napoleón, que buscaba su propia gloria personal para testimoniarla a las generaciones futuras, fomentó la arquitectura civil de acuerdo a sus medidas reformistas pero convirtiendo el neoclásico en una mera imitación de la Antigüedad con escasas o nulas facetas creativas, como apunta el historiador de arte Hugh Honour (1927-2016).


  París, la capital del Imperio, fue el lugar idóneo para levantar las construcciones que, en esencia, pregonaban de forma propagandística la gloria de la nueva Francia, tomando como fuente de inspiración la pompa del Imperio romano frente a la austeridad republicana que había servido de modelo a las obras del anterior estilo, conocido con el nombre de la etapa política en la que se desarrolló: el Directorio.


  Siguiendo el modelo de La Magdalena, Napoleón encargó a Bernard Poyet (1742-1824) un pórtico en la fachada norte del Palais Bourbon («Palacio Borbón», que toma el nombre de la duquesa a quien en principio estuvo destinado), actual sede de la Asamblea Nacional francesa. Pensado para residencia aristocrática, había sido comenzado en el siglo XVIII y había pasado por varios arquitectos: Giardini, Hardouin Mansart, Jacques Gabriel, Soufflot. Consta de doce columnas (dodecástilo) de capitel corintio sobre las que descansa el entablamento, coronado por un frontón triangular en cuyo tímpano original se representaba a Napoleón ecuestre ofreciendo al cuerpo legislativo las banderas ganadas en la victoria de Austerlitz, con la inscripción: “A Napoleón I El Grande - La Legislatura del Cuerpo”.


  También en 1806 —continuando la glorificación de la capital del imperio— Napoleón ordenó la construcción de varios arcos de triunfo al modo romano. De ellos solo se conservan dos: el del Carrusel y el de La Estrella.


  El primero (1806-1808) a la entrada del Palacio de las Tullerías, responde al modelo romano de triple vano, con el central más elevado y de mayor tamaño que los laterales —copia los de Septimio Severo y Constantino en Roma— y enmarcado cada uno por columnas corintias de mármol rosa dispuestas sobre plintos; encima de cada una se esculpió la estatua de un soldado; las dos fachadas se adornan con relieves alusivos a Austerlitz. Fue obra de los arquitectos Charles Percier (1764-1838) y Pierre-François Fontaine (1762-1853), elegidos personalmente por Napoleón, que fueron también los encargados de completar la fachada del Louvre a la Rue Rivoli. Los cuatro caballos de la cuadriga de bronce que lo coronan, copia de originales griegos del siglo IV a. C., que se hallaban en la plaza de San Marcos de Venecia, fueron traídos como botín de guerra. El auriga que los dirige representaba en principio al emperador, pero este, tras los desastres militares, ordenó retirarla y hoy, por los avatares de la historia, existe una copia de la cuadriga —cuyos caballos también fueron devueltos en 1815, tras Waterloo, a Venecia— dirigida desde 1828 por la alegoría de la Restauración monárquica portando una copia de la Carta Magna en su mano derecha; las figuras a ambos lados, en oro, originales, simbolizan la Victoria y la Paz.
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    Arco de Triunfo de La Estrella, en París, levantado para conmemorar la victoria de Austerlitz. Fue diseñado por Jean Chalgrin, inspirándose por deseo expreso del emperador en el arco romano de Tito. Foto: Félix Villafañe.

  


  El Arco de Triunfo de La Estrella, algo posterior —uno de los grandes iconos parisinos llamado así por su ubicación en la plaza del mismo nombre—, se levantó para conmemorar la victoria en la batalla de Austerlitz. Fue diseñado por Jean Chalgrin (1739-1811) y Jean-Arnaud Raymond, inspirándose por deseo expreso del emperador en el Arco de Tito en Roma. Está formado por un solo vano semicircular cobijado bajo una estructura adintelada en cuya zona superior o ático se concentra la mayor parte de la decoración. Fue terminado por Jean Huyot en 1836. En los pilares, además de los relieves realizados por François Rude —el más conocido es el que representa la Marsellesa— están grabados los nombres de grandes revolucionarios y las victorias militares de Napoleón, así como los mariscales que participaron en ellas, subrayados los que perecieron en combate.


  En aquella nueva Roma imperial, que quería urbanizar a su imagen y semejanza el César Bonaparte, no podía faltar en su honor una columna conmemorativa de inspiración imperial. Para conmemorar su gran triunfo en Austerlitz se levantó la de la plaza Vendôme reemplazando una estatua de la República que a su vez ocupaba el lugar de otra anterior de Luis XV. Con una altura de 44 metros y un diámetro de 3,60 metros, está coronada por una estatua de Napoleón vestido de general romano, que mandó erigir su sobrino Luis Napoleón III al escultor Auguste Dumont. Está recubierta con el bronce de los cañones capturados al enemigo en Austerlitz y, recordando la Trajana, se halla recorrida en espiral por relieves alusivos a la batalla.


  En 1808 la frenética actividad financiera que se estaba imponiendo en el incipiente mercado de valores exigió la construcción de un edificio destinado a las transacciones de este tipo, la Bolsa, iniciada por Alexandre Brongniart (1739-1813). Por la muerte de este, en 1813, no se concluyó hasta 1826 bajo la dirección del arquitecto Labarre. Su aspecto exterior está inspirado, como era habitual, en las construcciones clásicas: un peristilo de columnas corintias de orden colosal, rematadas por un friso, rodea el edificio, aunque sin frontón que corone la fachada.


  En el campo decorativo, el estilo imperio volvió la vista a la profusión que había impregnado los interiores durante el rococó, con un carácter repetitivo, si bien el mobiliario se aleja de las líneas curvas y sinuosas para instalarse en las formas geométricas básicas. Los motivos ornamentales combinan elementos clásicos (águilas, leones, esfinges, ninfas) y exóticos (provenientes del Antiguo Egipto, recién descubierto), así como temas de carácter militar (lanzas, cascos, espadas, fasces).


  Los pintores que sirven al nuevo césar


  Si el rococó puede considerarse la manifestación del gusto decadente de la sociedad aristocrática, el nuevo emperador de Francia, que como un césar acaparaba todos los poderes, favoreció el desarrollo del arte neoclásico destinado a su propaganda personal.


  Los grandes pintores del momento contribuyeron con sus pinceles a la exaltación tanto de la figura del nuevo amo de media Europa y su familia, imbuida de aires de grandeza, como a la rememoración de la Antigüedad Clásica, que se quería comparar de manera pretenciosa con los momentos presentes, en un afán por enlazar con las épocas gloriosas del pasado.
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    Vendedora de cupidos de Joseph-Marie Vien, 1763, en el Museo Nacional del castillo de Fontainebleau. París. Anecdótica obra que pregona el retorno a la Antigüedad en el fondo clásico de la escena adornado con pilastras jónicas.

  


  Antes de su llegada al poder, estaba despertando una nueva pintura que preconizaba el retorno a la Antigüedad cultivando una sencillez que huía de las rebuscadas composiciones rococoides.
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    El sombrero blanco de Jean-Baptiste Greuze, 1780, en el Museo de Bellas Artes de Boston. Uno de sus típicos retratos de jóvenes y niñas, en actitudes muy naturalistas, no exentas en este caso de picardía.

  


  Será Joseph-Marie Vien (1716-1809) con su Vendedora de amorcillos (1763), cuadro inspirado en una pintura descubierta en las excavaciones de Herculano, el pintor que marcó en sus principios el nuevo camino, aupado por las alabanzas de Diderot a esta anecdótica obra que preconiza el retorno a la Antigüedad en su simplicidad compositiva y su dibujismo, con figuras como recortadas sobre el fondo clásico de la escena adornado con pilastras jónicas de aristas muertas enlazadas.


  También despertó la admiración de Diderot por su cuadro Novia de pueblo (1761) Jean-Baptiste Greuze (1725-1805), quien desarrolló su actividad artística fundamentalmente en París. Lo principal de su obra son los retratos que realizó en gran número tanto de personajes ilustres en actitudes muy realistas como de niñas y jóvenes: El sombrero blanco. Su pintura tuvo también un carácter moralizante y representó una reacción frente a la frivolidad cortesana de la época prerrevolucionaria en Francia, expresando la mentalidad burguesa de responsabilidad y buen hacer contra el dominio del vicio: Padre de familia explicando la Biblia, La maldición paterna, El mal hijo castigado…, cuadros en los que hace uso de una retórica visual en los gestos disparatados y el tremendismo de las posturas de arrebato que llaman a la lección de moralidad, en unas figuras dibujadas con matiz escultórico que no fueron aceptadas en el Salón de la Academia de París, y tuvo que conformarse con exponer en su propio estudio (sito, eso sí, en el Louvre), en el que gozó, por otra parte, de una gran aceptación: nada menos que el emperador José II de Austria, hermano de la reina María Antonieta, o el presidente norteamericano, Benjamin Franklin se acercaron a contemplar sus cuadros.
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    Retrato de la bella Juliette Récamier, de François Gérard, 1805, en el Museo Carnavalet de París. Vestida a la moda griega, que hacía furor entre las clases altas, la silla etrusca y las columnas recuerdan el mundo antiguo.

  


  François Gérard (1770-1837), discípulo predilecto de David, fue un pintor exquisito para el que posó la flor y nata de la corte, empezando por el cónsul y luego emperador, su primera y segunda esposa, y siguiendo por madame Récamier. Reconvertido al absolutismo con la entronización de Luis XVIII, recibió el título de barón y su taller fue de los más famosos de París. Fue girando hacia el Romanticismo a medida que este entraba en el panorama artístico. Sus mejores cuadros son los retratos —menos grandilocuentes que los de David— y los temas mitológicos e históricos.
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    Popilius enviado ante Antioco IV Epifanio de Louis-Jean Lagrenée en el Palacio de Bellas Artes. Lille. El cónsul romano encierra en un círculo al rey seléucida, ordenándole que no se mueva hasta que tenga una respuesta firme sobre las indicaciones de no atacar el Egipto ptolemaico.

  


  Pintor también dedicado a exaltar el pasado glorioso fue Louis-Jean Lagrenée (1725-1805) en cuadros como Popilius enviado ante Antíoco IV Epifanio (1779) o Cayo Fabricio Luscino rechazando los obsequios de Pirro (1777), tema que recoge un episodio de los tiempos de la República en Roma cuando el cónsul prefiere su rústica vida a los lujos que le ofrece el rey del Epiro (un territorio ubicado en el noroeste de Grecia), quien había derrotado a los romanos en la batalla de Heraclea y quedó impresionado por el carácter insobornable del cónsul, a quien terminó devolviendo los prisioneros hechos tras la derrota. Otra vez —como en obras de autores citados—, los gestos grandilocuentes de los protagonistas como parando el tiempo, los escorzos de los personajes del primer plano, los brillos metálicos y la ambientación escénica, en suma, pretenden compartir la trascendencia y el valor de la moralidad —que debe ser la principal virtud de los ciudadanos—, especialmente, en aquellos tiempos en los que los cimientos del Estado, de la monarquía, se estaban tambaleando.


  En ese marco trabajaron las extraordinarias pintoras Élizabeth Louise Vigée Le Brun y la suiza Angélica Kauffman, que lejos de dedicarse al cultivo de temas femeninos o florales, que era lo que se esperaba entonces de las mujeres artistas, prefirieron, particularmente la primera, especializarse en el género de los retratos, en los que los personajes aparecen posando con atuendos sencillos y cotidianos. Incluso la misma reina María Antonieta retratada con sus hijos, siempre con un toque de elegancia en sus sombreros floreados, como se observa en otro retrato de sublime elegancia de la reina o en el propio Autorretrato con sombrero de paja (1782) de la artista.


  Como anillo al dedo le vino a Bonaparte la pintura de Jacques-Louis David (1748-1825), cultivador de temas históricos en la más pura línea neoclásica. Ferviente revolucionario jacobino, decretó a su llegada al poder en 1793, la época más radical de la Revolución, la desaparición de la Real Academia de París.
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    En Autorretrato con sombrero de paja, de Élizabeth Louise Vigée Le Brun, se observa la elegancia de la artista, especialista en este tipo de obras. National Gallery. Londres.

  


  Años antes, en 1785, cautivado por su pasión hacia la Antigüedad —y durante su formación como pensionado en Roma—, había expuesto en la Ciudad Eterna el cuadro que le daría su primer éxito: El juramento de los Horacios, pintado por encargo del todavía rey Luis XVI con la finalidad moral de simbolizar la lealtad al Estado y, por tanto, al monarca, para ensalzar los valores patrióticos frente a los revolucionarios, que ya alboreaban. El cuadro recoge un episodio del pasado de Roma, narrado por Tito Livio en Ab Urbe condita (literalmente, «La fundación de la Urbe», es decir, Roma), en el que tres hermanos trillizos, los hijos de Publio Horacio el Viejo, juran ante su padre, en composición triangular y actitud heroica, con el brazo extendido y la palma de la mano hacia abajo, luchar a muerte contra otros tres hermanos, también trillizos, de la vecina ciudad de Alba Longa, los Curiáceos, a pesar de estar emparentados con ellos, para dirimir la guerra entre ambas ciudades. Mueren en la lucha dos Horacios y quedan heridos los tres Curiáceos, momento que aprovecha el Horacio superviviente para matar uno a uno a sus adversarios y dar así el triunfo a Roma. Bandera de la pintura neoclásica por excelencia, se observa en el cuadro el perfecto dibujismo, el matiz escultórico en los rostros de perfil de los protagonistas, el volumen, la perspectiva racional de aire renacentista, las arquitecturas de austeras columnas toscanas sin base, sobre las que descansan tres arcos que encuadran, cada cual, a uno de los tres grupos de personajes de la escena: los hijos, el padre que les entrega las tres espadas y los dos grupos de mujeres que representan el drama de los lazos familiares; al fondo, la abuela cobija a los niños y, en primer plano, apenadas en la esquina derecha del cuadro, Sabina, hermana de los Curiáceos y esposa de uno de los Horacios, y su cuñada Camila, prometida de un Curiáceo, cuyo destino es morir a manos de su hermano por llorar la muerte de quien se iba a casar con ella. Pero, sobre todos los sentimientos, prima el patriótico, la defensa de la urbe, la determinación del cumplimiento del deber. La indumentaria está copiada de las togas romanas, destacando el rojo intenso en los varones, que simboliza la pasión y será el futuro color de los revolucionarios.


  Similares rasgos se repiten en todos sus cuadros de género histórico: La muerte de Sócrates (1787), El rapto de las Sabinas (1799), Leónidas en las Termópilas (1814) y otros, en los que pretende plasmar la reflexión frente al hecho en sí, el momento o el instante previo en el que se va producir el acontecimiento y la impresión que despierta en el espectador. En el primer título, el avergonzado carcelero, tapándose los ojos, se dispone a entregar la cicuta al sentenciado filósofo que, aprovechando sus últimos segundos imparte, impasible, sus últimas enseñanzas, asumiendo con estoicismo su condena a muerte y plasmando, así, los valores ideológicos del neoclasicismo. En el segundo, David recoge el momento en el que las mujeres sabinas depositan a sus hijos en el suelo y se interponen en la lucha entre sus compatriotas que vienen a liberarlas y los romanos, que ahora, tras haberlas raptado, son sus maridos, porque no desean perder ni a los padres de sus hijos ni a los suyos propios ni a sus hermanos. En el tercero se muestra al rey de Esparta en el glorioso desfiladero, antes de la batalla. Los dos últimos unen a sus rasgos técnicos neoclásicos el estudio anatómico del cuerpo humano siguiendo el ideal griego de juventud y belleza.
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    El juramento de los Horacios de Jacques-Louis David, 1784, en el Museo del Louvre. La inspiración en un autor clásico, el dominio del dibujo, la ambientación en una austera estancia al uso romano, exhalan Neoclasicismo. Frente a las líneas rectas que definen el grupo de los varones contrastan las formas redondeadas y suaves que predominan en las apenadas mujeres y los niños.

  


  La veneración y exaltación moral hacia los héroes de la historia se impuso en varios pintores durante los tiempos previos a la Revolución. Cuadros en los que las líneas remarcan las siluetas de figuras y objetos contorneando los fríos, metálicos colores en un ambiente purista, usemos como ejemplo a Jean-Germain Drouais con su Mario in Minturno (1786), dedicado al cónsul romano en el acto de ejecutarse su condena a muerte por el Senado cuando el verdugo se tapa los ojos y paraliza su mano. Joseph-Benoît Suvée en Muerte del almirante Colgny (1787), cuando este personaje de las guerras de Religión (matanza de la noche de san Bartolomé, en 1572) se presenta a pecho descubierto ante la chusma que viene a lincharle y esta se siente paralizada ante la magnitud del héroe; en ese sentido sublime, a veces utópico, que adquieren los superhombres que posponen su propia vida al cumplimiento del deber.
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    La muerte de Sócrates (1787) y El rapto de las Sabinas (1799) de Jacques-Louis David  en el Museo del Louvre. Obras características de la exaltación de la Antigüedad por su inspiración en temas clásicos.

  


  Pero la Revolución cambia a David, como a tantos. A partir de 1789 es el mejor cronista gráfico de todos los precipitados acontecimientos que se van sucediendo, tratados —como en él no podía ser de otra manera— con el mismo sentido heroico, sublime, con el que había escenificado los hechos del pasado histórico. El primer cuadro de esta temática —respondiendo al orden cronológico de los sucesos— es Juramento del Juego de Pelota, que recoge el compromiso de los representantes del Tercer Estado, reunidos en una cancha de frontón de Versalles, el 20 de junio de 1789, para no disolverse hasta haber dado a Francia una constitución. En conmemoración del acontecimiento, al llegar su primer aniversario, se encargó a David una obra que dejara eterna constancia del trascendental hecho, la cual fue expuesta, si bien en boceto al no estar concluida por su complejidad, en el Salón de 1791. En esquema similar al Juramento de los Horacios —pero multiplicado de personajes—, logra transmitir el mismo fervor dramático a través del recurso de los brazos alzados a la par. Unos cortinajes al viento añaden un grado más de dinamismo en la geométrica, tridimensional estancia.


  En plena revolución, cuando corría la sangre a raudales durante el régimen del Terror, recibió el encargo de pintar la muerte. En este caso, el asesinato de un correligionario, agitador y periodista: La muerte de Marat (1793), un sujeto que padecía una enfermedad en la piel que le obligaba a permanecer en el agua de su bañera gran parte del día, y allí tenía que hacer sus tareas, momento que aprovechó una girondina (Charlotte Corday) para matarle a sangre fría, convirtiéndole en un mártir de aquella causa que contaba los de sus enemigos por millares. Sangrante —el arma homicida en el suelo—, el cadáver aparece con la cabeza ladeada esbozando una ligera sonrisa (como si muriese satisfecho en el cumplimiento de su deber panfletario), pluma y papel, también con manchas de sangre en una y otra mano, dan fe de sus últimos actos a la vez que compone un monumento funerario para la posteridad, que es lo que el pintor, su amigo —en una atmósfera de luz tenue, vaga, mortecina, que resalta aún más el cuerpo sin vida— quiso realizar. El turbante sobre la cabeza, a modo de nimbo, aporta una aureola religiosa a aquel personaje cuya mayor gloria en este mundo fue dejarlo asesinado.
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    La muerte de Marat de Jacques-Louis David, 1793, en el Real Museo de Bellas Artes de Bélgica. Bruselas. Sangrante, el arma homicida en el suelo, el cadáver aparece con la cabeza ladeada, pluma y papel, también con manchas de sangre, en una y otra mano dando fe de sus últimos actos.

  


  Cuando llegó la hora de servir al nuevo dueño de Francia, David tampoco escatimó esfuerzos. Ya cónsul, lo retrató en 1800, sobre caballo rampante, heroico e inmutable, pasando los Alpes, teñido de algunas connotaciones prerrománticas cual la naturaleza sublime o su capa y las crines de su montura al viento, que contrastan —esa sí— con la frialdad expresiva del protagonista, que luce impoluto su vestimenta y brillante calzado. Tanto o más célebre es Napoleón en su despacho (1812), donde el corso aparece en su clásica pose, pero sin el gesto enérgico, vigoroso, que la derrota en la campaña de Rusia le ha arrebatado.
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    Retrato de Napoleón en su gabinete de Jacques-Louis David, 1812. Versión original en la National Gallery de Washington.

  


  En el género del retrato, David se caracterizó, junto al cultivo de un realismo nada idealizado, por recuperar el ideal clásico, tal como se observa en el de Madame Récamier (1800), inconcluso porque la protagonista no toleraba las largas sesiones de posado; recuerda a la Paolina de Canova, recostada sobre un modelo de diván que de ella tomará luego el nombre; aparece ataviada al modo griego, tanto en su túnica vaporosa como en su pelo rizoso recogido. En los de Monsieur y madame Seriziat (1795) prima, junto a la elegancia, la aguda captación psicológica de los retratados, que miran de frente al espectador introduciéndole en el cuadro.
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    Retrato de Madame Seriziat y su hijo de Jacques-Louis David, 1795, en el Museo del Louvre. Junto a la elegancia, destaca la aguda captación psicológica de los retratados, que miran al espectador introduciéndole en el cuadro.

  


  Reconvertido el antiguo revolucionario en el plasmador de la gloria imperial del nuevo césar, realiza su obra cumbre en Consagración de Napoleón I y coronación de la emperatriz Josefina en la catedral de Notre Dame (1805-1807) —adecentada apresuradamente para la magnificencia del acto—, que tuvo lugar a fines de 1804, el 2 de diciembre. Caterva de cortesanos en hilera proporcionan el boato necesario para los protagonistas: Napoleón, ciñendo ya sus sienes de áureo laurel, y Josefina, disponiéndose a recibir la corona de su augusto marido —ambos de perfil—; el papa Pío VII, convidado de piedra, asiste con gesto contrariado a la teatral escena, para la cual el pintor hubo de crear el modelo a base de figurillas de barro que representaban a los numerosos congregados para adorno de la majestad imperial, en un claro gesto de propaganda política. El preciosismo de los ropajes y joyas que a todos engalanan, la variedad del colorido, pese a las severas arquitecturas, quieren indicarnos ya el agotamiento de la frialdad neoclásica.
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    Los apestados de Jaffa de Antoine-Jean Gros, 1804, en el Museo del Louvre. Cuadro propagandístico que pretende lavar la mala imagen del corso tras una matanza de prisioneros hambrientos y contagiados por la epidemia. En una atmósfera densa, cargada de exotismo, Bonaparte toca a uno de los enfermos aludiendo al medieval «toque de reyes» de carácter curativo.

  


  En esa línea de cambio de estilo hacia los tiempos románticos, que asomaba en los pinceles de los pintores puente, se halla la obra de otros artistas como los que vienen a continuación.


  Antoine-Jean Gros (1771-1835), protegido de la emperatriz Josefina tras haber ganado años atrás el concurso de pintura para plasmar la victoria de Nazaret (1799) en el monte Tabor de Palestina —convocado en 1801 por el entonces aún cónsul Bonaparte—, combina en su obra matices neoclásicos y connotaciones románticas, observándose la doble influencia del Veronés en el colorido y de Rubens en la técnica. Con ambas, llega a la representación del nuevo concepto de héroe romántico, plasmado en Napoleón, a quien presenta, en ocasiones, humanizado; por ejemplo, en Los apestados de Jaffa (1804), un cuadro propagandístico que pretende lavar la mala imagen del corso tras una matanza de prisioneros a los que no podía alimentar y en quienes se había extendido la epidemia, que ya contagiaba también a los soldados franceses. Bonaparte penetra sin miedo en el hospital de los enfermos —demostrando con ello que no tiene miedo a la muerte—, como un héroe de los de leyenda, y aludiendo al medieval «toque de reyes», cuando a estos se les atribuía poder curativo con el solo roce de sus miembros. Gros hace gala de una pincelada suelta, vibrante, en una ambientación atmosférica cargada de exotismo, visible también en los arcos de herradura y los minaretes propios de las construcciones árabes, que en este caso se alejan de la arquitectura clásica.


  Como un héroe —magnificando la figura del futuro emperador— su pintura más célebre es Napoleón en el puente d’Arcole (1798-1800), que recoge el gesto épico del corso solitario volviendo la cabeza para llamar a sus tropas con el fin de tomar el puente que da título al cuadro —hecho que finalmente no pudo ser—, algo que fue del total agrado del protagonista hasta el punto de nombrarle pintor oficial, desplazando al mismísimo David. El intenso colorido, el fondo seminocturno de la escena, la bandera al viento, serán características al uso de los futuros pintores románticos.


  Frisando ambos estilos se halla Jean-Auguste Dominique Ingres (1780-1867). Por técnica y composición es el exponente de la tradición neoclásica dibujística, que confiere a sus figuras la apariencia de estatuas clásicas frente a los jóvenes y fogosos románticos como Delacroix, que envuelven las figuras en la turba del color. En sus años de formación romana profesó admiración por la obra de Rafael Sanzio, de quien no dejan de observarse connotaciones a lo largo de su pintura.
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    La apoteosis de Homero de Jean-Auguste-Dominique Ingres, 1827, en el Museo del Louvre. En composición triangular, delante de un templo jónico hexástilo, personajes gloriosos del pasado y el presente asisten a la coronación del poeta griego.

  


  Destacó en el género del retrato, con sus personajes posando ataviados con vestidos al modo griego (Mademosiselle Riviere, 1805-1806), otras veces con sus lujosos atuendos (Madame de Sennones, 1814). En ellos, como en su propio autorretrato de 1804, la expresividad de la mirada comunica rápidamente con el espectador.


  Sus retratos de Bonaparte primer cónsul (en pie, con la clásica mano izquierda introducida entre los botones de la casaca) y de emperador en su trono (1806), con la solemnidad de la pose desde un punto de vista bajo, alejado de sus súbditos —al modo de su posterior Júpiter y Tetis (1811)— pueden recordarnos alguna característica neoclásica por su dominio del dibujo y la línea, mientras el despliegue colorista y el lujo en los detalles se salen de la frialdad del estilo.


  Con idéntica perspectiva pintó La apoteosis de Homero (1827), cuarenta y cinco personajes de Grecia, Roma y la época contemporánea delante de un templo jónico hexástilo, presididos en composición triangular por el protagonista de la escena, con las figuras de la Ilíada y la Odisea a su pies, mientras la Niké alada se dispone a coronarle con la gloria del laurel en presencia de los pintores Apeles y Rafael (en cuya técnica se inspira el lienzo), y de otros artistas e intelectuales como Fidias, Miguel Ángel, Poussin y Molière —estos dos mirando al espectador para introducirlo en la escena—, todos rindiendo homenaje al poeta griego. La rígida dibujística escena neoclásica se anima un tanto por la policromía en las túnicas de los participantes, dominando los colores blanco, rojo y verde.
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    Tanto en La gran odalisca (1814) como sobre todo en El baño turco (1862), ambos en el Museo del Louvre, temas cargados de orientalismo, Ingres demuestra su habilidad para la representación de las diferentes posturas del cuerpo femenino. El segundo, pintado en composición circular, como si estuviera viendo la escena desde algún objetivo furtivo.

  


  En El baño turco (1862), pintado en composición circular como si estuviera viendo la femenina escena desde algún objetivo furtivo, incluyó a su propia esposa entre la densa atmósfera del vapor, recreada en la primera de las voluptuosas figuras del lado derecho; realiza un estudio de hasta veinticuatro desnudos de mujeres en distintas posturas, al igual que anteriormente había hecho en otros de sus cuadros de este tipo como La gran bañista (1808), La gran odalisca (1814) o La fuente (1856). En ellos, Ingres sigue haciendo el doble juego de dibujar como un pintor neoclásico —pero tratando temas que no se corresponden con el pasado clásico— mientras hace uso de un color que matiza la textura de la piel en un canto al erotismo, que nada tiene que ver con la frialdad que caracteriza a las obras representativas de aquel estilo.
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    Joséphine de Beaucharnais de Pierre Paul Prud’hon, 1805, en el Museo del Louvre. La melancolía de la estéril esposa repudiada, que viste una túnica clásica de talle alto, se refleja tanto en su rostro como en el otoñal paisaje que la rodea.

  


  La pintura de Pierre Paul Prud’hon (1758-1823) se caracteriza también por el cuidado dibujo y los colores fríos, si bien aporta una sensiblería y una ambientación paisajística que habla ya de Romanticismo, como se puede observar en La Justicia y la Venganza persiguiendo al Crimen —quizá una premonición de la derrota de Waterloo y el destierro en Santa Elena, como dicen Pijoan y Gaya Nuño—, en los tres cuadros de Psiqué (el Rapto, el Sueño y el Despertar) y en el célebre retrato de la emperatriz repudiada, Josephine de Beaucharnais, con su rostro cargado de melancolía.
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    La toilette de Esther de Théodore Chassériau, 1841, en el Museo del Louvre. Un sensual tratamiento de la protagonista, que al alzar los brazos para coger sus cabellos exhibe el pecho desnudo.

  


  En El entierro de Atala, Anne-Louis Girodet (1767-1824), seguidor de David en sus retratos de Napoleón, combina perfectamente la técnica neoclásica de cuidado dibujismo, con la temática romántica, cargada de emotividad.


  La obra de Théodore Chassériau (1819-1856), natural de las Antillas (Santo Domingo), se halla en el mismo estilo intermedio, romántico por la temática y neoclásico aún por su técnica dibujística en la que predomina la línea sobre el color. Se interesó por el cuerpo femenino a pesar de su condición de clérigo como se observa en Venus anadiomena, Susana en el baño y, la más conocida, La toilette de Esther, un sensual tratamiento de la protagonista, que exhibe el pecho desnudo al alzar los brazos para coger sus cabellos.


  Los escultores franceses en train de un cambio de estilo


  En los últimos tiempos rococó, los escultores comenzaron a manifestar una tendencia hacia la depuración y la contención frente al dinamismo gesticulante barroco, es decir, hacia el cambio de estilo. Jean-Baptiste Pigalle (1714-1785), que había sido uno de los artistas preferidos de la corte de Versalles por sus figurillas frívolas, labró en 1776 un retrato de Voltaire al modo de los filósofos de la Antigüedad, semidesnudo como Sócrates, Diógenes o Séneca. Pero, salvo esta obra, el estilo de Pigalle no concuerda con los vientos neoclásicos.


  Étienne-Maurice Falconet (1716-1791), artista también predilecto de Versalles en la línea del anterior, sobre todo en sus figuras mitológicas y sus porcelanas de Sèvres, de cuya fábrica fue director, tocó también la inspiración clásica en alguna de sus grandes obras como el Jinete de Bronce (Pedro el Grande sobre la Piedra del Trueno) en San Petersburgo, terminado en 1782. Pero los resabios berninescos, aunque sin ropas al vuelo, anulan los recuerdos clásicos de la indumentaria y la ausencia de estribos en el caballo, a la manera que montaban los antiguos.


  Especialista en el arte del retrato, Jean-Antoine Houdon (1741-1828), que vivió la plenitud neoclásica en su estancia de cuatro años en Roma, acertó en el busto de Diderot a plasmar la autenticidad del filósofo, al igual que también lo hará en el de Voltaire (1781), ya en las postrimerías de su existencia; se realizaron del mismo varias versiones: sentado en su cátedra, con irónica sonrisa, calvo y semidesnudo envuelto en una especie de toga a la romana, en actitud de escucha, o bien con peluca y ropas actuales; en mármol, en yeso, en terracota y escayola. Retrató también a Rousseau, Lafayette y Napoleón (1806) ya emperador, con un gran naturalismo y aguda captación de sus rasgos psicológicos.
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    Pigmalión y Galatea de Étienne-Maurice Falconet, 1763, en el Museo del Hermitage. San Petersburgo (Rusia). Una de sus tantas figuras mitológicas esculpidas con delicadeza.

  


  La fama de Houdon como retratista saltó el océano y llegó a Estados Unidos, donde fue elegido para labrar la solemne estatua en mármol de quien había sido su primer presidente —George Washington—, destinada al Capitolio de Virginia. La pose en contraposto, la media columna estriada en la que apoya su brazo izquierdo y de la que cuelga la espada de quien ya ha abandonado el poder, al tiempo que apoya su brazo contrario en el bastón de la última etapa de su vida, recuerdan inevitablemente la inspiración antigua.


  No alcanzó ese éxito su Diana —que pasó con más pena que gloria para este artista que no terminó de conectar con el mundo clásico en la exaltación de sus valores como la crítica reclamaba—, quizá por la pervivencia en su estilo de elementos rococó conviviendo con la nueva corriente.


  Un año le sobrevivió otro escultor de provincias, Joseph Chinard (1756-1813), lionés de nacimiento, que tuvo la ocasión de formarse en Roma. La Revolución se fijó en él y le encargó varias obras a la moda de los tiempos: Júpiter aplastando a la aristocracia, Apolo pisando a la Superstición, Libertad, Igualdad; las dos últimas terminaron decorando por un tiempo la fachada del ayuntamiento de su patria chica tras no pocos conflictos con los tribunales radicales, que ora le encarcelaban acusándole de escasas muestras revolucionarias en la iconografía de sus alegorías, ora le soltaban tras cambiar de criterio. Lo mismo que le había ocurrido con los tribunales eclesiásticos, que consideraban irreverente la representación de la superstición. Y es que dar gusto a todos nunca es posible, menos en tiempos convulsos. En la misma línea de exaltación de los ideales revolucionarios está su obra República, con la demasiado fría, impertérrita figura alegórica sedente, tocada con el gorro frigio y sosteniendo en cada una de sus manos sendas tablillas que contienen, respectivamente, la Declaración de los Derechos del Hombre, que destapa con sus dedos, y las Leyes, que adorna un brote de roble.


  Aparte, destacó en el género del retrato, para el cual fue reclamado por la nueva corte imperial, pasada la demodée época revolucionaria. Así, esculpió varios bustos de Napoleón y Josefina además de la Récamier, considerada la musa del momento, a la que representa, en un tránsito hacia el Romanticismo, esbozando una pícara, coqueta sonrisa mientras deja ver un seno en cálido gesto de sensualidad.


  LA FAMA DEL ITALIANO CANOVA


  Antonio Canova (1757-1822) fue el principal representante de la escultura neoclásica europea, seguido por el danés Thorvaldsen.


  Una de sus primeras obras es Orfeo y Eurídice (1776). En 1779 se traslada a Roma bajo la protección del papa Clemente XIV y comienza a despertarse en él un gran interés por el estudio de la Antigüedad clásica, apreciable ya en su Teseo y el minotauro (1783), con la salvedad de que no representa la lucha entre el héroe y el monstruo, sino a aquel sentado sobre el cuerpo sin vida del engendro. Contempla —ya relajado— a su víctima, bajo la cual yacen también las hebras del ovillo de Ariadna que le permitirán encontrar la salida del laberinto construido por Dédalo obedeciendo la orden del rey Minos con el propósito de ocultar allí al monstruo nacido de la unión de su esposa Pasifae con el toro blanco enviado por Poseidón, que el legendario rey se negó a sacrificar.


  Esculpe los mausoleos de los papas Clemente XIV (1783-1787) y Clemente XIII (1792), el primero en la iglesia de los Santos Apóstoles y el segundo —a raíz de la satisfacción que produjo el anterior entre la curia romana— en la de San Pedro del Vaticano, ambos aún con resabios barrocos, pues toma de Bernini el esquema piramidal. A esta etapa romana pertenecen también otras obras de tipo mitológico como Amor y Psique (1793), composición en aspa cuyo punto focal es el acercamiento de los labios de ambos protagonistas, o Venus y Adonis (1794); en ambas deja ver una notable elegancia de líneas, característica que se mantendrá en toda su obra, apartada del convulso canon barroco.
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    Amor y Psique de Antonio Canova, 1793, en el Museo del Louvre. Composición en aspa cuyo punto focal es el acercamiento de los labios de ambos protagonistas. De su unión nacerá el Placer.

  


  En 1798 esculpe en Viena (iglesia de los Agustinos) el mausoleo de mármol de la archiduquesa María Cristina, de fondo piramidal (símbolo de eternidad), rompiendo con la tipología de tumbas barrocas berninescas; varios personajes representan teatralmente la entrada en su tumba de la difunta, cuyo retrato en un camafeo rodeado por una serpiente enroscada —símbolo también de eternidad— sostienen dos criaturas suspensas en el aire. Se aprecia en la obra tanto el abandono de las referencias cristianas como la huida de la tipología de sepulcros estilo Bernini que había cultivado en los citados monumentos funerarios de los papas Clemente XIII y XIV.


  Frente a la melancolía de la anterior obra, estuvo el Canova vigoroso en Hércules y Licas (1796) poco tiempo antes realizado en escayola, pero no esculpido en mármol hasta casi veinte años más tarde (1815). La sensación de potencia, la violencia que emana el grupo, la resistencia de la víctima agarrándose desesperadamente, exige la contemplación frontal y trasera como el Rapto de Proserpina —de Bernini—, no como el Laocoonte, que solo tiene visión por el primer lado.
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    Perseo con la cabeza de Medusa de Antonio Canova, 1801. Versión en el Museo Metropolitano de Arte de Nueva York. En ligero contraposto, la pieza denota cierta inspiración en el Apolo de Belvedere, pecando de excesivo idealismo, más propio de un dios que de un héroe.

  


  Después de esa breve estancia en Viena —entre los años 1797 y 1798— vuelve a Roma, donde esculpe el famoso Perseo con la cabeza de Medusa (1801), de la que realizó posteriormente una segunda versión (1804-1806), denotando en ambas su inspiración en el Apolo de Belvedere, considerado la cumbre de la estatuaria antigua.


  En 1802 Napoleón I le llama a París. Esculpe la estatua de grandes dimensiones del emperador, de pie y desnudo, divinizado, a la manera de un dios de la Antigüedad (Marte Pacificador).


  También requiere una doble visión —en este caso, frontal y lateral— para percibir el ligero movimiento su Venus Itálica (1804-1812), modelo inspirado en la Venus de Medici y en la Afrodita de Cnido, de Praxíteles.
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    Las tres Gracias de Antonio Canova, 1813-1816, en el Museo del Hermitage. Se distingue esta versión de la realizada para la emperatriz Josefina por el pilar en el que apoya el grupo. Destacan los perfiles griegos y el tratamiento del mármol como suave piel.

  


  Poco después comienza una de sus obras más conocidas, Paolina Bonaparte Borghese (1805-1808), la hermana del emperador francés recostada en chaise longue, semidesnuda y —al igual que Napoleón—, con aires de diosa clásica, como Venus Victrix («Venus victoriosa»), portando la manzana de oro que en la mitología griega el príncipe troyano Paris entrega «a la más bella diosa»; una obra en esa línea de divinización que el corso Bonaparte quiso imprimir a su recién nacido imperio. Lástima que su divina estatua llegara tarde a sus ojos —tan tarde como en 1811—, año anterior al desastre de Rusia, hecho que terminó por hacerle aborrecer su heroica figura desnuda, la cual, en realidad, nunca le había agradado.


  En la misma línea esculpió Venus saliendo del baño (1812) y sus dos versiones de Las tres Gracias, una para Josefina y otra para el duque de Bedford (1817); en ambas destacan los perfiles griegos y el tratamiento del mármol como suave piel.


  La obra de Canova se extendió por toda Europa, con una gran influencia entre sus contemporáneos.


  LA FRÍA PERFECCIÓN DEL DANÉS THORVALDSEN


  Artista admirado por el propio Canova, y sin embargo competidor en encargos con él, fue el danés Bertel Thorvaldsen (1770-1844), uno de los principales representantes de la escultura neoclásica europea. Formado en la Real Academia de Bellas Artes de Dinamarca —en su Copenhague natal—, consiguió una beca para trasladarse a estudiar a Roma, donde sintió admiración por la escultura griega a través de las copias romanas y colaboró desde su taller —por encargo de Luis I de Baviera— en la recomposición de los frontones del templo de Aphaia en la isla de Egina, hoy en la Gliptoteca de Múnich tras haber sido devueltas varias piezas a su pureza original.


  Sus personajes mitológicos destacan por una gran elegancia de líneas —al estilo de los primeros tiempos clásicos— frente a un Canova más sensualista, que se fijó particularmente en el estilo bello postclásico.
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    Jasón y el vellocino de oro de Bertel Thorvaldsen, 1803, en el Museo Thorvaldsen (Copenhague). El ligero contraposto del héroe denota la inspiración clásica.

  


  Su primera obra de renombre, inspirada en el Doríforo de Policleto, fue Jasón y el vellocino de oro (1803), en ligero contraposto, cuyo modelado en yeso captó rápidamente la atención de la crítica y del propio Canova, si bien la versión en mármol no la terminó hasta 1828.
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    Ganímedes y el águila de Bertel Thorvaldsen, 1817, en el Museo Thorvaldsen (Copenhague). El copero de los dioses da de beber a Zeus, metamorfoseado en águila. Rememoración de los modelos clásicos del siglo V a. C. con cierta emotividad en los gestos de la figura del joven frente a la rigidez mayestática del animal.

  


  En el gran friso sobre El triunfo de Alejandro Magno (1812) asoman las influencias del Partenón de Atenas y, por tanto, la mano del escultor clásico Fidias.


  En esa misma línea del primer clasicismo heleno, primando la visión única frontal frente a la multiplicidad de puntos de vista que —de acuerdo a la tradición barroca que nunca abandonó— ofrece la obra de Canova, se hallan La diosa Hebe, Ganímedes y el águila (1817) y Las tres Gracias (1818).


  De carácter conmemorativo esculpió El león de Lucerna (1819-1821), donde aparece el rey de la selva moribundo —tallado en roca caliza, al aire libre— en memoria de los seiscientos lansquenetes suizos de Luis XVI que murieron defendiendo al rey cuando la chusma revolucionaria penetró en las Tullerías.


  Llevó a cabo también numerosos retratos de personalidades del pasado (Copérnico sedente, en Varsovia; Gutenberg, en Maguncia) y de su tiempo, como la estatua ecuestre en bronce de Maximiliano de Baviera o esculturas de literatos de prestigio político como lord Byron, primero de busto y más tarde sedente en su monumento funerario, la pluma en la mano tocando la barbilla, «como suspenso», que decía Cervantes con la suya en la oreja (Quijote I, Prólogo), esperando la inspiración para trasladarla al libro que lleva entreabierto en la otra mano.


  IMPONENTE EN ALEMANIA


  El arte neoclásico más riguroso de Europa tuvo su desarrollo en Alemania, la patria de Winckelmann, donde existía un ferviente deseo de convertir al país en la Grecia clásica de fines del siglo XVIII y principios del XIX, especialmente tras la derrota de Napoleón para manifestar el orgullo de su contribución a la misma.
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    Karl Friedrich Schinkel. Museo Antiguo (1804-1828), Berlín. Un gran pórtico formado por una stoa jónica, a la que se accede a través de una gran escalinata realzada por las estatuas ecuestres que la flanquean.

  


  El arquitecto pionero de esta tendencia, que se ha denominado neogriego, fue Karl Gottard Langhans (1732-1808), que entre 1788 y 1794 construyó en Berlín —para mostrar la grandeza de Prusia— la imponente Puerta de Brandenburgo, inspirada en los propileos de la Acrópolis de Atenas. Con unas dimensiones de sesenta y cinco metros de ancho, veintiséis de alto y once de profundidad —sobre seis columnas monumentales de capitel dórico provistas de basa, al contrario de lo usual en este orden—, se eleva el entablamento con su friso dividido en triglifos y metopas. En lugar del clásico frontón triangular, remata el monumento un pódium coronado por una cuadriga de bronce, obra de Johann Gottfried Schadow, conducida por la diosa Eirene, símbolo de la paz, convertida en Victoria al portar un cetro rematado por una cruz patada inscrita en un círculo de laurel sobre el que posa sus garras un águila.


  El verdadero introductor del estilo fue Karl Friedrich Schinkel (1781-1841), que trabajó mayormente en Berlín, donde construyó el Gran Teatro, el edificio de la Vieja Guardia y el Museo Antiguo (1804-1828), cuya planta responde al modelo del rectángulo áureo, emplazado urbanísticamente al fondo de un gran espacio público como una stoa jónica (soportal característico de las ágoras griegas), a la que se accede por una gran escalinata realzada por las estatuas ecuestres que la flanquean. Sobre el arquitrabe dividido en tres platabandas consta en el friso la inscripción latina conmemorativa de la fundación del museo por el káiser Federico Guillermo III. Águilas prusianas decoran la cornisa. Un ático sobre el que sendas esculturas representan el triunfo de la civilización sobre la barbarie, oculta la visión desde el exterior de la rotonda central, cubierta con cúpula de casetones e iluminada por un óculo central, a imitación a media escala del Panteón de Roma.


  En Potsdam dio los planos para la iglesia de San Nicolás, de planta central con un pórtico hexástilo adosado y cubierta por una gran cúpula, elevada años más tarde, en 1850, sobre un colosal tambor de setenta y siete metros de altura por un discípulo suyo, Ludwig Persius.


  Leo von Klenze (1784-1864) —con el mecenazgo de Luis I de Baviera— fue el principal representante de la arquitectura neoclásica alemana. Realizó obras de tipo monumental principalmente en Múnich, ciudad que el monarca quería convertir en la Atenas del Isar (el río que baña la urbe). En torno a la Koningsplatz («plaza del rey») realizó la Gliptoteca (1816-1834) —diseñada expresamente para museo de escultura clásica— en cuya fachada principal muestra un pórtico octástilo con columnas de capitel jónico. En el mismo lugar completó en 1863 la construcción de los propileos o puertas monumentales —cuyo primer proyecto databa de 1816— inspirados en los de la Acrópolis ateniense; su fachada está formada por un pórtico hexástilo de columnas dóricas coronado por un frontón triangular y flanqueado por dos imponentes torres cuadradas.
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    Leo von Klenze construyó en 1825 un pórtico octástilo de capiteles corintios adosado al Teatro Nacional de Múnich.

  


  En 1825 terminó la reconstrucción del Teatro Nacional —que tres años antes había sido destruido por un incendio— adosándole un pórtico octástilo corintio.


  En 1826 inició la construcción de la Antigua Pinacoteca para albergar la importante colección de pintura de Luis I. El edificio —muy dañado durante la Segunda Guerra Mundial y reconstruido en 1957— consta de dos plantas recorridas por vanos semicirculares flanqueados por columnas jónicas los superiores, a las que se ha añadido un tercer cuerpo a modo de ático; fue iniciado un 7 de abril, en memoria de la muerte del pintor renacentista italiano Rafael Sanzio.


  Entre 1825 y 1835 concluyó en la misma ciudad el ala meridional del Konigsbau (edificio del rey) en la Resindenz (palacio o residencia real), edificado en el lugar donde ya existía desde 1385 un castillo (Neuveste: «nueva fortaleza»). La fachada está decorada con almohadillado e inspirada en el Palacio Pitti de Florencia (siglo XV).
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    Ruhmeshalle o Salón de la Fama de Leo von Klenze en Múnich, destinado a albergar los bustos de personajes alemanes famosos a lo largo de la historia. De estilo dórico y forma de U, dos alas laterales avanzan desde una columnata central. Delante, La Bavaria, alegoría de la región de Baviera.

  


  En Múnich, construyó entre 1843 y 1853 la Ruhmeshalle o Salón de la Fama, dedicado a albergar los bustos de personajes alemanes famosos en la historia. De estilo dórico y forma de U, consta de una columnata central de la que salen dos alas laterales. Centrada enfrente, y formando parte del conjunto escenográfico, se yergue sobre cúbico pedestal de mármol la colosal estatua en bronce de dieciocho metros de altura de La Bavaria, obra de Ludwig Schwanthale —una alegoría femenina que representa a Baviera—, erigida entre 1843 y 1850. Acompañada del león bávaro y exhibiendo una corona de laurel en su mano izquierda, a su interior se accede por una escalera de caracol y sobre su cabeza existe una plataforma de observación.


  Cerca de Ratisbona —con la misma intención de rememorar tanto a los personajes ilustres como a los hechos gloriosos pangermánicos— Luis I le había encargado, tras un concurso público celebrado en 1814, la construcción del Walhalla, un calco del Partenón de Atenas en una colina a orillas del Danubio. Las obras no comenzaron hasta 1830 y se concluyeron doce años después. En contraste con la sobriedad exterior del dórico, en el interior luce la policromía en sus mármoles de diversas tonalidades.


  La fama de Von Klenze llegó hasta la Rusia imperial, donde el zar Nicolás I —que había admirado su obra durante la visita que efectuó a Baviera— le encargó la construcción del Nuevo Hermitage de San Petersburgo, que llevó a cabo entre 1839 y 1852, incluido dentro del gran complejo arquitectónico formado por otros cinco edificios, el principal, el barroco Palacio de Invierno.


  Superado el Neoclasicismo a lo largo del siglo XIX, aún en el XX se acordará de él la Alemania nazi, para el proyecto del Nuevo Berlín —la Welthauptstadt Germania («capital mundial Germania»)— encargado por Hitler a Albert Speer, el arquitecto del Tercer Reich.


  LA GRAN EXPANSIÓN DE LA ESCULTURA NEOCLÁSICA EN CENTROEUROPA


  La escultura neoclásica halló un gran campo de expansión en Centroeuropa al calor de las teorías de Winckelmann. El primer autor empeñado en ello fue Franz Anton Zauner (1746-1822), formado como era menester en Roma. Tras casi once años de trabajo presentó en Viena su monumento en bronce al emperador José II —de tipo ecuestre—, que evoca —como pedían los cánones— su homónimo de Marco Aurelio en Roma. En uno de los relieves también en bronce que adornan el no muy alto pedestal rectangular, el emperador promociona las actividades económicas: el dios Mercurio, aceptando sus indicaciones, desata las manos de una mujer sentada sobre su mercancía que simboliza el Comercio.


  En Roma coincidió con Canova Heinrich Dannecker (1758-1841) tras haberse formado inicialmente en París. Lógicamente, el contacto con el italiano de Venecia, ya en la época que cosechaba sus primeros éxitos, dejó en este joven artista una huella notable, aunque pocas de sus obras llegaron a pasar del modelado en yeso, en realidad, solo lo logró Ariadna sobre la pantera, vaciada en 1803 en mármol, pero no concluida hasta 1814, fecha a partir de la cual logró cierta difusión en su lograda, sensual y difícil postura.


  Johann Gottrfried Schadow (1764-1850) fue el encargado de levantar el monumento al general Von Zeiten, uno de tantos que desde el reinado de Federico el Grande venían proliferando en Berlín. Tanto en este como en el del propio monarca, el Neoclasicismo se ausenta de las indumentarias a favor de los uniformes contemporáneos; y es que cuando se llevó a cabo, otro estilo asomaba ya por los balcones del amanecer artístico europeo.


  Más clásico se mostró el artista en la tumba del joven conde Von der Mark, bastardo de Federico Guillermo II. Yacente, semidesnudo entreabierta túnica, los dedos de una mano tocando la espada, la otra caída sobre el lecho, ladea la cabeza como quien duerme ya sin vida. Aún lucha por ella en el relieve que adorna el frontal del sepulcro, donde Saturno le arrastra hacia su palacio infernal en el Hades impidiéndole alcanzar la mano de Minerva. Coronando el monumento, las tres Parcas, de quienes depende el hilo de la vida que una de ellas, Atropos, ha roto ya.


  En Las princesas Luisa y Federica (1795-1797) hace una exhibición de su dominio de los pliegues del ropaje, que combinan la moda clásica con la contemporánea inspirada en aquella; si bien, la frialdad neoclásica no aparece por ninguna parte. Antes, al contrario, se trata de un grupito en el que la gracia juvenil de las dos hermanas, la postura natural y el equilibrio compositivo, rezuman armonía y sencillez.


  Del norte del continente, Escandinavia, también acudieron los jóvenes y no tan jóvenes artistas a formarse a Roma. Entre ellos, el sueco Tobías Sergel (1740-1814), tras una anterior estancia en París donde bebió en las fuentes del tardobarroco. Ya escultor del rey, quedó impresionado en 1767 por las ruinas de la Ciudad Eterna, en la que permaneció durante once largos años elaborando numerosas estatuas inspiradas en la Antigüedad, pero no exentas de algunas reminiscencias de su original formación, visibles en ciertos rasgos sensuales heredados de las obras barrocas que le habían servido de primitivo aprendizaje. Entre ellas, el Diomedes (1770) combina heroísmo e idealismo con energía y virilidad en el atlético cuerpo rematado con rostro de clásico perfil griego.


  IMPERIAL EN LA RUSIA ZARISTA


  En Rusia existían fervientes deseos de europeizar el país desde los tiempos de Pedro y Catalina la Grande. Bajo el mecenazgo de Alejandro I (1777-1825), entusiasmado con los modelos clásicos en el deseo de dejar atrás el bizantinismo que venía inspirando las construcciones rusas, se creó en 1816 el Comité de Obras Públicas para convertir a San Petersburgo, la capital del Imperio, en la ventana del país hacia Europa, objetivo que perseguirá también su hermano Nicolás I (1825-1855).


  
    [image: img55] 

    Catedral de Kazán, construida con pórtico hexástilo por Nikoforovich Voronijin entre 1801 y 1811, inspirándose en San Pedro del Vaticano, columnata de Bernini incluida.

  


  En principio, se levantó un arco del triunfo en la gran plaza de Narva para conmemorar la victoria de Leipzig frente a Napoleón y dar la bienvenida a los soldados rusos que volvían del frente, replicando a Bonaparte cuando había mandado construir el de La Estrella de París tras su victoria en Austerlitz. Originalmente construido en madera por el arquitecto italiano Giacomo Quarenghi, fue rediseñado y levantado en piedra por Vasili Stasov, en 1827, con un solo vano y coronado por una siga conducida por Niké, la diosa de la Victoria, obra en bronce del ruso Peter Clodt von Jürgensburg. Embellecido por columnas corintias dobles en ambos frentes y laterales, en las enjutas y sobre la cornisa, la Fama ofrece coronas de laurel.


  En este ambiente trabajó Nikoforovich Voronijin (1760-1841), formado en París, a quien en conmemoración de la victoria sobre los tártaros se le encargó levantar la catedral de Kazán (1801-1811), inspirada con su pórtico hexástilo en San Pedro del Vaticano, columnata de Bernini incluida, aunque no tanto en la cúpula de Miguel Ángel por su excesivamente elevado tambor, si bien gracias a eso, y al contrario de aquella, se puede observar desde la plaza. Las puertas de entrada son una copia de las Puertas del Paraíso del Duomo de Florencia. Del mismo Voronijin, en la misma ciudad, es la Academia de Minería, construida en 1815, que presenta un gran pórtico dórico formado por doce columnas.


  Otro arquitecto importante fue Andrei Dimitrievich Zajarov (1761-1811), formado en la Academia de San Petersburgo y luego trasladado a Francia para completar sus estudios, donde tuvo la ocasión de colaborar con Chalgrin. A su regreso comenzó —en 1806— la construcción del monumental Palacio del Almirantazgo, en San Petersburgo. La entrada principal, en el centro de su vasta fachada, está abierta en un grandioso arco de medio punto flanqueado por dos cariátides situadas sobre pedestales exentos. Encima se levanta la gran torre cuadrada, que presenta ocho columnas de capiteles jónicos al frente y por los flancos y está cubierta con una cúpula dorada sobre la que se eleva la linterna rematada por una enorme aguja también dorada, icono de la ciudad, que corona una veleta de oro en forma de barco.


  Además de los arquitectos nacionales trabajaron en la Rusia neoclásica maestros extranjeros; uno de ellos, francés huido de la Revolución, y otro, italiano. El primero fue Thomas de Thomon (1754-1813), discípulo de Viollet le Duc y viajero en Italia, donde conoció a Piranesi antes de llegar a Rusia en 1799. A él se debe el Gran Teatro de Moscú, realzado por un elegante pórtico octástilo de orden jónico coronado por una cuadriga de bronce. Suya es también la antigua Bolsa de San Petersburgo (1804-1816), actual Museo Naval Central —a modo de un sobrio templo dórico decástilo y períptero— con pórtico ático coronado por un grupo escultórico de bronce presidido por el dios Neptuno. Delante del edificio, construido sobre elevado zócalo, se levantaron dos columnas rostrales con esculturas que simbolizan a los grandes ríos rusos: Volga, Dniéper, Neva y Voljov.
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    Carlo di Giovanni Rossi. Palacio del Estado Mayor en San Petersburgo, levantado enfrente del Palacio de Invierno, cerrando el gran hemiciclo de la plaza, para conmemorar la victoria sobre Napoleón.

  


  El arquitecto italiano que abrazó a Rusia como su nueva patria y regresó a la que le vio nacer para completar dos años de estudio, fue Carlo di Giovanni Rossi (1775-1849). A él se debe, después de varios trabajos iniciales, el Palacio Mijailovski de San Petersburgo, edificio de una gran simetría, concluido en 1823 para el gran duque Miguel, hermano del zar. Consta de dos cuerpos laterales y uno central retranqueado, en el que sobresale su monumental pórtico jónico decástilo elevado sobre un primer cuerpo a modo de soportal. Destacó siempre en las obras de tipo monumental y urbanístico, como el Palacio del Estado Mayor, levantado para conmemorar la victoria sobre Napoleón enfrente del Palacio de Invierno, cerrando el gran hemiciclo de la plaza. Está formado por dos alas unidas por un gran arco a modo triunfal coronado en bronce por una siga o carro tirado por seis caballos en línea, sobre la que viaja la alegoría de la Victoria. Realizó además el Teatro Alejandro y la urbanización de la plaza donde se unen los edificios del Senado y el Sínodo.


  Entre otras construcciones para embellecer la monumental ciudad destacan las catedrales de la Trinidad, obra de Vasili Petrovich Stasov (1769-1848), y la de San Isaac, construida por Augusto de Montferrand (1786-1858), arquitecto de origen francés formado con Percier y Vignon, que se inspiró para dicha obra en el Panteón de Soufflot, y para la que hubo de emplear una armadura férrea para edificar la gran cúpula. Obra suya, iniciada en 1829 y concluida en 1834, es la columna de Alejandro I que preside la gran plaza del Palacio. Elevada hasta los 47,5 metros, la corona un ángel de fisonomía parecida al zar, que porta en su mano izquierda una cruz, obra del escultor ruso Boris Orlovski. Los cimientos, los andamiajes y la técnica para la elevación y colocación de la estatua a la mayor altura del mundo en su género, fueron ideados por el ingeniero canario Agustín de Betancourt (1758-1824), que también trabajó en San Isaac.


  También en Moscú se promovió la creación de un comité para la reconstrucción de la ciudad, devastada por el gran incendio de 1812 durante la guerra contra los invasores franceses. Aquí trabajaron igualmente artistas extranjeros llamados por el zar, quien encargó la dirección al francés Osip Beauvais (1784-1834). Su principal obra es el Teatro Bolshói («grande», en castellano), construido entre 1821 y 1824. Una cuadriga en bronce dirigida por Apolo corona el frontón que descansa sobre su pórtico octástilo de capiteles corintios.


  Del resto de arquitectos foráneos que desarrollaron su obra fundamentalmente en la capital moscovita, el principal fue el italiano Domenico Gilardi (1788-1845), autor de la reconstrucción de la Academia de Bellas Artes, la universidad y distintos palacios, con un aire palladiano, aunque su obra principal fueron las caballerizas de Kuzminka (1820), en la línea de Chalgrin y Zajarov; su entrada está en un gran arco abierto en un pórtico tetrástilo que flanquean sendas estatuas de caballos.


  No obstante este grandioso despliegue monumental en Rusia, la reacción romántica volverá a llamar a las puertas del bizantinismo, que sustituirá a los grandiosos edificios neoclásicos. Sin embargo, el Neoclasicismo conocerá un resurgimiento anacrónico durante la etapa soviética —a partir de 1917—, ya que su monumentalidad se aprovechó para ensalzar los valores del Estado.


  MONUMENTAL EN INGLATERRA


  En Inglaterra el gusto por el palladianismo no había dejado de estar presente ni siquiera durante el período barroco, cuyos edificios basados en plantas innovadoras nunca fueron aceptados de manera oficial y se prefirieron los esquemas clásicos, donde se encuadra la obra insignia de la catedral de San Pablo, así como los castillos y villas de campo, en las que tuvo una evidente influencia la Villa Albani de Roma, construida entre 1756 y 1765 y concurrida por adalides del Neoclasicismo como Winckelmann o Mengs.


  De la mano de los escoceses Robert (1728-1792) y James Adam (1732-1794), los Adelphi («hermanos»), con los que trabajaron sus otros dos hermanos, John y William (creadores los cuatro del Adam Style), el Neoclasicismo hará resurgir el interés por la obra de Palladio, plasmado en numerosas residencias privadas de Londres, entre ellas, la Syon House para el duque de Northumberland, la Wynn House y la Home House, así como las residencias de Portland Place y otras en las que destacó el detallismo en la decoración de interiores (mármoles, estucos, mobiliario), además de los castillos de Luton Hoo en Berfordshire, Kedleston Hall en Derbyshire y Osterley Park en Middelesex.


  William Chambers (1723-1796) profesó también la admiración por Palladio, tal como se observa en la Somerset House, construida en 1786 en Londres en el muelle del Támesis. Luce el almohadillado en el piso bajo, en el primero ventanas entre pilastras corintias adosadas en el cuerpo central y entre columnas de ese orden en las alas laterales que salen del mismo, adornadas con frontones rectos y rematado sobre el pórtico central por un elegante ático en el que se abren tres óculos.


  En el campo del urbanismo, que alcanzó un gran desarrollo en Inglaterra, destacó John Nash (1752-1835) sobre todo por su diseño del Regent’s Park londinense, a cuyo alrededor se establecieron las terraces o viviendas colectivas de lujo en forma circular (circus) o de medialuna (crescent), como Cumberland Terrace o Carlton House Terrace, unidas ambas por Regent Street, una elegante avenida para el paseo de la élite social, al uso de los nuevos tiempos, como ocurrió en otras capitales europeas: el Paseo del Prado en Madrid, los Campos Elíseos de París…, al mismo tiempo que se proyectaba la urbanización de amplias zonas de las ciudades (o su entera reconstrucción: Lisboa, Berlín) e incluso nueva planificación (San Petersburgo, Washington) inspirada en la planta hipodámica helenística, no solo puntos concretos en torno a plazas y calles como había sido típico del urbanismo barroco.


  Así mismo, la llegada de objetos artísticos griegos procedentes de las excavaciones arqueológicas aumentó el interés por el mundo clásico y comenzaron a construirse edificios imitando templos de la Antigüedad. Esta corriente —que también se ha denominado Renacimiento griego— se manifestó, en primer lugar, en aquellas construcciones destinadas a museos de las piezas que iban llegando a Londres (que se quería convertir en la Nueva Atenas), como la National Gallery, diseñada por William Wilkins (1778-1839) y el British Museum, con su pórtico jónico octástilo flanqueado por sendas alas laterales, obra de Robert Smirke (1781-1867).
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    El British Museum con su pórtico jónico octástilo flanqueado por sendas alas laterales, obra de Robert Smirke, en una pintura de 1852.

  


  En la misma línea, John Soane (1753-1837) construyó el Banco de Inglaterra, de riguroso pórtico jónico octástilo. Además de la capital, la arquitectura neoclásica floreció en otras ciudades inglesas como en el St George’s Hall y el Picton Reading Room de Liverpool (de planta circular, al estilo de los tholos griegos) o en el edificio del Ayuntamiento de Leeds, coronado con una torre cuadrada que recuerda, salvando su cúpula, a la del Almirantazgo de la antigua Petrogrado.


  La fiebre neoclásica se extendió por toda la isla. En Escocia, Thomas Hamilton (1784-1858) construyó entre otras obras los monumentos al poeta Robert Burns en Alloway (1818) y Carlton Hill (Edimburgo), de planta circular inspirada en el tholos griego, y el Royal High School de Edimburgo (1823-1829) con clásico pórtico dórico hexástilo.


  El gusto neoclásico en la escultura y la pintura inglesa


  El mismo interés que despertó la Antigüedad clásica en Inglaterra para la arquitectura se plasmó también en la labor de los escultores, no así en la de los pintores, para quienes ha habido que crear el término «clasicismo romántico», porque sus obras carecen de la rigidez y la frialdad emotiva al uso del Neoclasicismo, si bien en ocasiones conllevan simetría compositiva y dibujismo propios de la inspiración grecorromana.


  Comenzó a proliferar el hábito de levantar monumentos a distintas personalidades junto a la tendencia de representar a la realeza.


  Uno de los primeros artistas ingleses del incipiente Neoclasicismo fue Joseph Nollekens (1737-1823), formado en Roma y especializado en el arte del retrato de agudo realismo psicológico, muy aceptado por la clientela; por ejemplo, el busto del marqués de Rockingham (1784), ataviado a imitación romana y no exento de resabios barrocos en los bucles de su rizado pelo.


  Thomas Banks (1735-1805), también de formación romana, se sumerge en el Neoclasicismo en su relieve La muerte de Germánico (1774), tanto en el detallado estudio anatómico del desnudo cadáver del protagonista como en los perfiles griegos, la indumentaria y los cascos romanos. Especializado —o más bien reclamado— para este género, de vuelta a su tierra se hará cargo de los monumentos en mármol a los héroes patrios en la catedral de San Pablo, entre ellos, el del capitán de la marina Richard Burgess (1802). Con una breve túnica que apenas cubre su desnudez, sobre alto pedestal, el oficial en postura de contraposto recoge la espada del triunfo de manos de una Niké alada, con un cañón entre ambos que nada tiene de clásico.


  John Flaxman (1755-1826) comenzó su trabajo en el campo de la cerámica, inspirándose en modelos griegos no exentos de connotaciones rococó. También se fijó en la Edad Media —particularmente en el arte gótico— sobre todo por su sencillez de líneas, en el deseo de huir definitivamente de las complicaciones barrocas. Viajó a Roma con 32 años y, pese a lograr el encargo de los grupos en mármol de Céfalo y Aurora y La Furia de Atamante, fue el arte de la ilustración de obras clásicas lo que le proporcionó un alto prestigio: la Ilíada, la Odisea, las tragedias de Esquilo, obras de Dante Alighieri…, a base de líneas simples para trazar la figuras en aquella época en la que el cansancio de las complicaciones barrocas se decantaba por la sobriedad.


  De regreso en su tierra natal, tornó al trabajo en los grandes monumentos; entre ellos, para la catedral de San Pablo, el sepulcral del almirante Nelson (1808-1818), héroe de Trafalgar, donde perdió la vida. Se especializó así mismo en los relieves destinados a tumbas de tamaño modesto, en los que parece dibujar más que tallar en bajorrelieve sobre la piedra gráciles figuras de ondulantes, vaporosas, túnicas movidas por la brisa.


  Frisando ya, si no respirando los aires románticos, está su último gran monumento funerario, el de lady Fitzharris (1817), en el que la protagonista aparece sentada con el pequeño de sus tres hijos sobre el regazo y los otros dos cogidos de la cintura a la par que tocan sus rodillas, en un gesto tierno, sentimental, que solo alguna connotación neoclásica en el perfil del triste rostro de la madre que les va a abandonar en este mundo recuerda de lejos el también casi finado movimiento neoclásico.
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    Sir Joshua Reynolds. El coronel George Coussmaker (1780). Metropolitan Museum de Nueva York. Elegante retrato en el que se deja ver la estela del pintor flamenco van Dyck.

  


  En parecida línea se encuentra el monumento sepulcral a David Pike Watts (1826), obra de Francis Chantrey (1781-1841), también en la catedral de San Pablo. Artista dotado de una aguda facilidad para la captación psicológica en los retratos, volvió a frisar el Neoclasicismo en las vestimentas de los hijos del protagonista, aún enfermo en el lecho antes de partir al último viaje, quien, en un gesto triste, toca con sus dedos la frente de su hija, como bendiciéndola, mientras dos nietos le miran y un tercero más pequeño se cobija hacia su madre. En la otra mano mantiene un libro abierto, quizá la Biblia sobre la que parece estar jurando solemnemente.


  Más tardío, Richard Westmacott (1755-1856) —que fue discípulo de Canova durante su estancia de cuatro años en Roma— se aparta de la línea estilística tanto de su maestro como de Banks y Flaxman en su dinámico monumento funerario al general Ralph Abercombie (1805) para la catedral de San Pablo. Sobre un pedestal ovalado, las figuras se organizan en movimiento distorsionado, alejado de la estática frialdad neoclásica, que provoca un caballo encabritado desde el que el militar fallecido en combate cae en brazos de un soldado, mientras sendas esfinges a la usanza egipcia flanquean el monumento.


  En cuanto a la pintura, se puede considerar pionero del Neoclasicismo a sir Joshua Reynolds (1723-1792), formado en Italia e incansable viajero por los confines de Europa, a pesar del aire elegante y aristocrático de algunos de sus personajes: El duque de Devonshire, Lord Heathfield, El capitán Bligh, El coronel George Coussmaker, en los que se deja ver la estela de van Dyck; mientras en otros (Anne Fermor como Diana, Autorretrato a la manera de Rembrandt) se muestra deudor del clasicismo antiguo y renacentista; si bien, en sus conferencias y escritos teóricos sobre arte (Discursos), a la par que deja constancia del superior valor del dibujo frente al color, se declara partidario de la primacía del tema clásico y mitológico frente al retrato, el paisaje o la pintura de género. En este sentido, se hallan sus obras Alegoría de la Teoría del Arte, Hércules niño y La muerte de Dido. Primer presidente de la Real Academia de Arte de Londres, y pintor orgullo nacional, a pesar de las críticas contrarias de William Blake —otro santón de la pintura inglesa—, su tumba está en la catedral de San Pablo.


  También en la fina raya por la que circuló el tránsito de la última pintura barroca y rococó hacia el Neoclasicismo, se halla la obra del pintor Thomas Gainsboroug (1722-1788), paisajista y retratista al detalle, tal como puede observarse en Los Andrews (1750), donde conjuga magistralmente los colores: las grises azuladas nubes rompiendo, el azul celeste del vestido de la dama sobre el que reposan sus misteriosamente inacabadas manos —quizá pensadas para sostener el trofeo de caza de su marido—, los blancos nacarados que componen sus encajes, el suave amarillo verdoso del campo… Arquitecturas clásicas capturadas por la frondosa vegetación se dejan ver en una esquina del Retrato del artista con su esposa Margaret, pintado dos o tres años antes con todo detallismo y elegancia, como se observa en su casaca roja y en el vestido rosa de la dama bordado con hilos de plata.


  En Inglaterra se desarrolló igualmente una corriente paisajística, de idealizado Neoclasicismo, en la que uno de sus principales exponentes fue el galés Richard Wilson (1714-1782) con sus paisajes italianizantes basados en la literatura clásica (Lago Avernus con un sarcófago), que tuvieron gran aceptación entre los terratenientes, quienes le encargaron vistas de sus propiedades así como panorámicas también idealizadas de castillos y parajes: Castillo de Caernarfon, Castillo de Dover, Monte Snowdon…


  En esta misma línea de idealización de los paisajes clásicos, que llega a su culmen en el pincel y los grabados de Hubert Robert (1733-1803), inspirada en Panini y Piranesi con tintes de romanticismo y fantasía, y cultivará también la menos conocida escuela local de Norwich (fundada en 1803 por John Crome), destacó en sus inicios el gran maestro del paisajismo inglés, Joseph Mallord Turner (1755-1851), que tuvo también una primera faceta de aire neoclásico, si bien basada en su interés por emular las vistas antiquizantes de Claudio Lorena, pintor del siglo XVII que tendrá una gran influencia en los románticos.


  GRANDIOSO EN toda EUROPA


  La arquitectura neoclásica se extendió por todo el continente. Al norte, en Dinamarca, destaca el Museo Thorvaldsen en Copenhague, realizado de 1833 a 1847 por Michael Gottlieb Bindesboell, aunque sin presencia de los característicos peristilos o galerías de columnas clásicas, sino a base de vanos rectangulares abiertos en sus macizas fachadas.
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    Interior de la catedral de Copenhague. Ambas columnatas clásicas sobre arcadas apoyadas por pilares sostienen la bóveda de casetones. Una cúpula también con casetones e iluminación cenital cubre la cabecera.

  


  En la capital danesa, su catedral —concluida en 1820 según diseño de Christian Frédéric Hansen— presenta un riguroso pórtico dórico hexástilo, calcado de los modelos griegos tanto en sus columnas sin basa y en su capitel con equino y ábaco, como en su entablamento: arquitrabe liso y friso compartimentado en triglifos y metopas (aunque estas sin decorar), coronado por un frontón con relieves adaptados a la ley del marco o espacio libre en el tímpano. En el interior, ambas columnatas clásicas sobre arcadas apoyadas por pilares sostienen la bóveda de casetones. Una cúpula también con casetones e iluminación cenital cubre la cabecera.


  En la Viena imperial, que había tenido su época de esplendor en el siglo XVIII de la mano de Fischer von Erlach, teñido de clasicismo en su obra cumbre, la iglesia de San Carlos Borromeo, en cuyo exterior, flanqueando la entrada, levantó dos columnas recorridas por relieves inspiradas en la Trajana de Roma, el arquitecto fundamental es Pietro Nobile (1776-1854), que para albergar la obra de Canova construyó el Templo de Teseo (1819-1822) en riguroso estilo dórico, salvando las proporciones de la arquitectura helena, que establecen un número de columnas laterales equivalente al doble más uno de las frontales, lo que aquí no se cumple porque su pórtico es hexástilo y en lugar de trece columnas laterales presenta solamente diez, lo que le resta esbeltez. Obra también de Nobile, en Trieste, mirando al Gran Canal, es la iglesia de San Antonio, de planta rectangular y una enorme cúpula en el centro, diseñada en 1809 pero construida entre 1826 y 1849.


  Avanzando el siglo, el historicismo volverá a crear arquitecturas neoclásicas, como se observa en el Parlamento austriaco (1873-1883), obra de Theophil von Hansen, construido sobre un podio a modo de templo octástilo corintio precedido, para mayor recuerdo clásico, de la estatua de Palas Atenea, la diosa griega de la sabiduría.


  En Polonia el primer monumento de la arquitectura neoclásica fue la catedral de Vilna —hoy Lituania—, tras la reconstrucción efectuada por Laurynas Gucevicius, que le dio un gusto palladiano en su pórtico hexástilo, cuyo frontón coronan tres estatuas, una en cada vértice: san Casimiro, san Estanislao y santa Elena, simbolizando respectivamente a Lituania, Polonia y Rusia. Otros edificios notables en la misma ciudad son el Observatorio de la Universidad y el Ayuntamiento, con pórtico hexástilo.
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    Pórtico octástilo corintio rematado por frontón triangular del Museo Nacional de Hungría en Budapest, construido por Mihally Pollack.

  


  En Hungría el primer centro de arquitectura neoclásica fue la ciudad de Vac, donde trabajó el arquitecto francés Isidore Canevale (Isidor Amandus Marcellus Ganneval), que levantó en la década de 1760 un arco triunfal y la nueva fachada de la catedral. De su compatriota, Charles Moreau, es la fachada al jardín del Palacio Estherázy (1797-1805) en Kismarton, hoy Austria. Los dos principales arquitectos nacionales fueron Mihally Pollack, que construyó el Museo Nacional de Hungría en Budapest, que presenta un pórtico octástilo corintio, y Jozsef Hill, quien diseñó el pórtico oriental hexástilo en la catedral basílica de San Juan Apóstol de Eger. Entre otras obras religiosas destaca la Gran Iglesia Reformada de Debrecen —de culto protestante—, que lleva adosado un pórtico hexástilo en su fachada oeste.
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    Observatorio Nacional de Atenas (1842), diseñado en forma de cruz griega con una gran cúpula central por el arquitecto danés Theophil von Hansen, sobre la Colina de las Ninfas en la Acrópolis, donde transcurre El sueño de una noche de verano, de Shakespeare.

  


  En Grecia, el país del cual junto con Italia partió la inspiración neoclásica, la arquitectura cobró auge durante el reinado de Otto I, primer monarca del nuevo reino tras lograr su independencia del Imperio turco. Después de seis años de trabajo, en 1843 fue concluido el Antiguo Palacio Real, bajo proyecto del arquitecto bávaro Friedrich von Gärtner. Andando el siglo, continuaron las obras, principalmente de la mano del arquitecto danés Theophil von Hansen, quien además de diseñar el Observatorio Nacional de Atenas (1842) proyectó también la Academia (1859) y la Biblioteca Nacional (1888), dos de los edificios que con la Universidad Nacional y Capodistríaca (1843) —obra de su hermano Christian— constituyen la Trilogía Clásica de Atenas.


  Obras de Ernst Ziller fueron varias mansiones privadas en la capital, como la de Heinrich Schliemann, hoy Museo Numismático o Iliou Melatrohn («Palacio de Ilion»).
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    Iglesia de la Gran Madre de Dios en Turín, construida en 1814 por Fernando Bonsignore para celebrar el regreso de Víctor Manuel I después de la derrota de Napoleón. Inspirada en el Panteón de Roma, un pórtico hexástilo de columnas con capitel corintio la preside.
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    Basílica de San Francisco de Paula en Nápoles, obra de Pietro Bianchi. Su pórtico jónico hexástilo adosado a una rotonda muestra la clara inspiración en el Panteón de Agripa en Roma, mientras que la columnata que se despliega a ambas lados recuerda la de Bernini en la Plaza del Vaticano.

  


  En Italia, el otro punto de inspiración neoclásica, se impuso una arquitectura racional que reaccionó contra el barroquismo no solo por sus excesos decorativos sino también por su falta de funcionalidad. El antiguo Panteón de Agripa fue —al igual que en otros países— uno de los modelos más imitados, como se observa en las iglesias de la Madre de Dios en Turín y de San Francisco de Paula en Nápoles, esta con su fachada inspirada en la columnata de la plaza del Vaticano.
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  España, un bello ejemplo


  EL REINADO DE CARLOS III, EL MEJOR ALCALDE DE MADRID


  En 1759 accedió al trono de España Carlos III, hijo de Felipe V e Isabel de Farnesio y, por tanto, hermanastro de Fernando VI —fallecido sin descendencia—, un rey con amplia experiencia que había ejercido en Nápoles y Sicilia durante veinticinco años (1734-1759).
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    Carlos III, «el mejor alcalde de Madrid» (Museo del Prado), pintado por Antón Rafael Mengs hacia 1765 con armadura y manto regio, sosteniendo en la mano derecha el bastón de mando mientras con la izquierda hace una indicación expresiva de autoridad.

  


  Llegó acompañado de varios ministros italianos, como Grimaldi y Esquilache; este fue destituido después de provocar un motín entre los madrileños —hartos ya de la subida del precio del pan y otros productos de primera necesidad— al decretar (en febrero de 1766) la sustitución de los sombreros de ala ancha (chambergos) por los de tres picos y recortar sus capas con el pretexto de que se podían esconder el rostro en los primeros y armas entre las segundas. Pacificada la situación —que había estallado el Domingo de Ramos (23 de marzo)— Carlos III, recurrió a ministros españoles (Aranda, Floridablanca y Campomanes) para llevar a cabo las necesarias reformas, expresión en España del despotismo ilustrado.


  En 1767, recelando de la obediencia a la autoridad regia en su derecho de patronato universal (facultad del monarca para presentar al papa los altos cargos eclesiásticos) —recogida en el Concordato con la Santa Sede de 1753—, se publica la Pragmática de expulsión de la Compañía de Jesús de España y las Indias, con la consiguiente confiscación de todos sus bienes. La enseñanza de élite —controlada por la orden jesuítica— fue objeto de una reorganización.


  Las reformas más importantes en aquella España perdida en la historia fueron las de carácter económico.


  Ya el marqués de la Ensenada, caído en desgracia con Carlos III —acusado de haber participado en el motín de Esquilache y confinado en Medina del Campo—, había acometido trabajos para mejorar el transporte, como la red radial de carreteras con centro en Madrid y las importantes obras de ingeniería del Canal de Castilla y el Canal Imperial de Aragón. Las obras del primero —con el fin de dar salida a los cereales de la meseta con destino a los puertos del Cantábrico— comenzaron en 1753, según proyecto del ingeniero Antonio de Ulloa, que contemplaba construir cuatro canales para unir Segovia con Reinosa; solo llegaron a realizarse tres ramales: Norte, Sur y Campos, con una anchura que varía entre 11 y 22 metros y un recorrido de 207 kilómetros en forma de Y invertida, uniendo Medina de Rioseco y Valladolid con Alar del Rey, en Palencia. Paralizado por las diversas guerras, tuvo su época de auge hacia mediados del siglo XIX, pero la construcción del ferrocarril lo dejó desfasado.


  Las obras del Canal Imperial de Aragón tuvieron lugar entre 1776 y 1790 con el objeto de hallar una salida al mar para exportar los productos agrícolas de la región, lograr la comunicación entre el Cantábrico y el Mediterráneo a través de un plan de navegación por el río Ebro y mejorar el regadío. Solamente se construyeron 110 kilómetros, uniendo Fontellas (Navarra) y Fuentes de Ebro (Zaragoza), llegándose a establecer un servicio de transporte de viajeros y mercancías entre Tudela y Zaragoza.


  Se instalaron bajo patrocinio real fábricas de manufacturas de lujo —como los cristales de La Granja, las porcelanas del Buen Retiro y los tapices de Santa Bárbara—, así como otras dedicadas a la fabricación de artículos de uso corriente, como la Real Fábrica de Tabacos en Sevilla o la de Paños en Guadalajara. No corrió esa suerte la de lienzos en León, que había sido impulsada por José Carvajal y Lancáster —secretario de Estado de Fernando VI—; en 1769, después de dieciocho años dando trabajo a muchos leoneses y aprovechando tanto la abundante producción de lino de la provincia como la especialización en la fabricación de paños en diversos lugares de la provincia, como la Maragatería y la Sequeda, se transformó en hospicio por iniciativa del obispo Cuadrillero.


  En el aspecto agrícola se incrementó la superficie cultivada a través de la limitación de los privilegios de la Mesta y de la puesta en explotación de las tierras obtenidas con las colonizaciones de Sierra Morena y Nuevas Poblaciones —que luego veremos— y la iniciativa de Campomanes de arrendar a los jornaleros las tierras comunales de los municipios; si bien, por la oposición de las clases privilegiadas, no se llevó a cabo ninguna modificación en las viejas estructuras de la propiedad ni tampoco en las técnicas agrarias.


  En el capítulo de las finanzas, la creciente necesidad de aumentar el endeudamiento estatal ante los enfrentamientos bélicos constantes en el exterior, llevó a la creación del Banco Nacional de San Carlos (futuro Banco de España, en 1782), encargado de la emisión de deuda pública.


  En política internacional, se firmó en 1761 el Tercer Pacto de Familia con Francia, que condujo a España a la guerra de los Siete Años, como ya hemos visto en el capítulo 1.


  De la mano de Francia nuevamente entramos en conflicto bélico a través de la guerra de Independencia de Estados Unidos, como también hemos visto.


  Su embellecimiento y saneamiento de la capital de España (como más abajo detallamos), imitados en la medida de sus posibilidades en todas las ciudades, le han valido al rey el archiconocido sobrenombre de «el mejor alcalde de Madrid».


  LITERATURA Y CIENCIA. LAS ACADEMIAS


  Con la llegada de los Borbones, a imitación de su país de origen, comenzaron a fundarse organismos públicos encargados de la promoción de la ciencia y la cultura. En 1712, con Felipe V, la Biblioteca Nacional y, a partir del año siguiente, las Reales Academias: la de la Lengua (1713), la de Medicina (1731), la de Historia (1738) y, reinando ya Fernando VI, la de Bellas Artes (1752). En provincias proliferaron también otra serie de academias fundadas por intelectuales que fueron luego adoptadas por el Estado con el título de Real: la de Buenas Letras de Barcelona (1729) y la de igual nombre en Sevilla (1751), la de Medicina y Cirugía de Valladolid (1731); y, reinando Carlos III, otras varias como la de Ciencias Naturales (1765).


  Entre las principales publicaciones de estas instituciones destacan el Diccionario de Autoridades (1726-30) y la primera Ortografía (1741), llevadas a cabo por la Real Academia Española (RAE).


  En el campo literario llena los dos primeros tercios de siglo el longevo fray Benito Jerónimo Feijóo (1676-1764) con los cinco volúmenes de sus Cartas eruditas y curiosas y los ocho de su Teatro crítico universal. Un nuevo doctor de las Españas que, merced a los limitados conocimientos de la época, logró abarcar todas las materias, desde la filosofía a las matemáticas, las ciencias naturales, la física y la química, abogando por el estudio desde la experiencia y la razón a la par que criticando la ignorancia y la superstición junto al aislamiento intelectual español, con la más que difícil intención de conciliar lo irreconciliable: fe y razón.


  El padre Isla (1703-1781), leonés de Vidanes, fue también un gran erudito y traductor. Expulsado de España en 1767 con los jesuitas, a cuya orden pertenecía, su obra más conocida es Historia del famoso predicador fray Gerundio de Campazas, alias Zotes (1758), una novela de ingenio e ironía sobre los trasnochados predicadores de su tiempo.


  En el teatro se producen cambios respecto al Barroco; se busca una finalidad didáctica en la obra —que ya no se representa al aire libre sino en un local—, por lo que se escogen temas verosímiles que trasladen hechos de la vida cotidiana. Se vuelve a las tres unidades que Lope de Vega había suprimido en el Barroco: unidad de tiempo (la obra no puede durar más de veinticuatro horas), unidad de lugar (la representación debe realizarse en el mismo lugar) y unidad de acción (en la obra solo debe tratarse un único conflicto). Destacó Leandro Fernández de Moratín (1760-1828) con un carácter satírico y la pretensión no solo de aleccionar sino también de distraer al espectador, como ocurre en su principal obra, El sí de las niñas, catalogada como comedia burguesa.


  En el terreno de la fábula destacan Félix María de Samaniego (1745-1801) y Tomás Iriarte (1750-1791) que, con intención didáctica y moralizante, a través de obras en verso recogen —sobre todo el primero—, las enseñanzas de los clásicos (Esopo, Fedro) y de fabulistas del siglo anterior como el francés La Fontaine.


  En el género epistolar se hallan las Cartas marruecas de José Cadalso (1741-1782), que a través de la correspondencia que mantienen tres personajes (un español, un marroquí que viaja por España y un compatriota suyo que recibe en su país las cartas que este le envía) presentan una visión crítica de las costumbres españolas.


  La cultura recibió el apoyo de las Sociedades de Amigos del País y otras instituciones —algunas de iniciativa privada como el Real Instituto Asturiano de Gijón (creado por Jovellanos)—, que contribuyeron a fomentar la enseñanza tras sufrir un duro golpe con la expulsión de los jesuitas, en cuyo único reducto, el Seminario de Nobles de Madrid, brilló el matemático Jorge Juan.


  En el campo de las expediciones científicas, hay que señalar, después de la de Juan y Ulloa, que participaron en la del naturalista francés Charles-Marie de La Condamine (1736-1744) —que tenía como objeto la medición de un arco de meridiano—, la de Malaspina y Bustamante (1789-1794) por las costas americanas del Pacífico, o la Real Expedición Filantrópica de la Vacuna para llevar el antídoto de la viruela a América, de Francisco Javier Balmis (1803), patrocinada por Godoy.


  En el estudio de la historia destaca la obra del padre Hervás y Panduro y las de Antonio Campmany y el padre Masdeu. Aunque la figura gigantesca por lo voluminoso de su trabajo fue el agustino Enrique Flórez (1702-1773) con su obra España Sagrada, continuada después de su muerte por fray Manuel Risco hasta el tomo XLII. Tras la guerra de la Independencia, los frailes Merino y La Canal publicaron los volúmenes XLIII y XLIV. Actualmente, comprende hasta el tomo LVI.


  La figura cumbre del pensamiento ilustrado fue el ya citado Gaspar Melchor de Jovellanos (1744-1810), natural de Gijón, que además de sus incursiones en el mundo del Derecho destaca por sus informes técnicos: Informe sobre la Ley Agraria, publicado en 1795, Plan General de Instrucción Pública, en 1802.
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    Gaspar Melchor de Jovellanos, pintado con aire pensativo por Goya en 1798. Una de las mentes más preclaras de la época, además de sus incursiones en el mundo del Derecho, destacó por sus escritos técnicos, como Informe sobre la Ley Agraria (1795).

  


  Ministro de Justicia, sus enfrentamientos con el favorito Godoy le llevaron a conocer la cárcel en el castillo de Bellver —en las cercanías de Palma de Mallorca— durante seis años, hasta su retorno a escena al término de la invasión francesa.


  EL ESPLENDOR CONSTRUCTIVO DENTRO Y FUERA DE LA VILLA Y CORTE


  Con la llegada en 1759 de Carlos III al trono de España las reformas urbanísticas fueron la nota dominante, siempre con carácter utilitario en aras a la mejora de los servicios públicos. En Madrid, estos trabajos tuvieron como objetivo el embellecimiento urbano para dotar a la ciudad del carácter simbólico de capital de un reino centralista.


  Una de las principales obras acometidas en la Villa y Corte fue el trazado regular del Paseo del Prado, concebido por su ejecutor, José de Hermosilla, en forma de circo romano a imitación de la renovación efectuada por Bernini en la plaza Navona de Roma. Para adornar esta reforma se planificaron las fuentes de Cibeles, Apolo y Neptuno según diseño de Ventura Rodríguez, sucesor del anterior en la dirección de las obras.


  En las inmediaciones de Atocha se construyeron diversos edificios científicos, como el entonces Gabinete de Ciencias Naturales —hoy Museo del Prado—, el Observatorio Astronómico y el Jardín Botánico.


  Así mismo, se levantaron varias puertas en forma de arcos de triunfo en las avenidas de entrada a la ciudad, como las de Alcalá, San Vicente y Toledo, al igual que en el reinado de Fernando VI se había edificado la Puerta de Hierro en la ruta de El Pardo. Esta —diseñada por Francisco Moradillo y esculpida por Juan Domingo Olivieri—, a diferencia de las anteriores no se encuentra en el casco urbano, ya que fue erigida como entrada al Real Sitio de El Pardo, coto de caza de los reyes. Se levantó entre 1751 y 1753 en caliza blanca y granito de Colmenar de Oreja; consta de un gran arco de medio punto entre dos contrafuertes adornado con pilastras dóricas adosadas y rematado por un frontón triangular sobre el que se alza entre banderas el escudo real flanqueado por dos esfinges. Hermosos jarrones adornados con penachos en llama brotando de su interior, ornan los contrafuertes y pilares. La verja de hierro que le da nombre une todos los elementos arquitectónicos del conjunto.


  La Puerta de Alcalá, la más emblemática —uno de los iconos de la ciudad—, llamada así porque por ella entraban en la capital los viajeros provenientes del camino de Alcalá de Henares, fue obra del arquitecto italiano venido con el rey, Francesco Sabatini entre 1769 en que se aprobó el proyecto y comienzan los trabajos a principios de 1770, hasta 1778 en que se inauguró. Presenta dos fachadas diferentes, atendiendo a los dos acabados de uno de los diseños realizados para su ejecución: una, con pilastras adosadas —la que da al interior de la ciudad— y otra con columnas —la que mira al exterior—, optando así por fundir ambos proyectos en el mismo monumento —previamente, habían competido los diseños de Ventura Rodríguez y José de Hermosilla, que fueron desestimados por el rey—. Combinando el granito con la piedra caliza de Colmenar de Oreja, presenta cinco vanos: tres en forma de arco de medio punto (con el central más saliente) y uno adintelado en cada extremo. Remata el conjunto un frontón triangular bajo el cual se dispone la cartela con la inscripción conmemorativa «REGE CAROLO III ANNO MDCCLXXVIII»; lo coronan en la fachada oriental el escudo de armas real sostenido por la alegoría de la Fama, mutilada en el brazo derecho con el que sujetaba la trompeta, y un genio en forma de niño. En la cara opuesta se representan en novedosa forma de puttis en vez de figuras femeninas las cuatro virtudes cardinales (Justicia, Prudencia, Fortaleza y Templanza), que aluden a las cualidades del rey. En la decoración trabajaron Francisco Gutiérrez y el francés Robert Michel.
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    Fachada oeste de la Puerta de Alcalá en Madrid, obra del arquitecto italiano Francesco Sabatini. Presenta cinco vanos: tres en forma de arco de medio punto y uno adintelado en cada extremo. Trofeos de armas superpuestos la decoran. Foto: Carlos J. Taranilla.

  


  La Puerta de San Vicente, obra también de Sabatini, se levantó cerca del mismo lugar en que Pedro de Ribera había realizado la primitiva por encargo del marqués de Vadillo sustituyendo a otra anterior denominada Puerta del Parque. Formada por tres arcos, estaba adornada con una estatua del santo. Acabada en granito y caliza de Colmenar de Oreja, desde 1775, daba entrada a la ciudad desde el nuevo Paseo de la Florida, por lo que también recibió este nombre. A modo de arco de triunfo, estaba formada por dos postigos y un gran arco almohadillado flanqueado en su parte anterior por dos columnas dóricas y por dos pilastras del mismo estilo en la posterior, y rematado por un frontón. Un trofeo militar coronaba cada uno de sus elementos. Fue desmantelada en 1890 o 1892, sin que se haya sabido con certeza qué fue de sus restos, la que actualmente se halla en su primitivo lugar es una copia de 1995.


  La Puerta de Toledo fue la última de los accesos triunfales erigidos en las carreteras de entrada a Madrid, concretamente, en el Camino Real de Andalucía, entre 1817 y 1827. En principio (1813), fue pensada para recibir a los diputados del Congreso Nacional de Cádiz, aunque después se decidió levantarla para celebrar el retorno de Fernando VII y la derrota de los franceses en la guerra de la Independencia. Su diseño corrió a cargo de Antonio López Aguado. De cierta pesadez óptica, combinando granito y piedra caliza, responde a la estructura de los arcos de triunfo romanos, es decir, un gran arco central de medio punto entre dos vanos adintelados flanqueados por pilastras jónicas dispuestas sobre plintos. Coronan el cuerpo central, sobre un gran ático con la cartela conmemorativa que lleva la fecha de su terminación, 1827, ambos grupos escultóricos que representan la alegoría de España y sus provincias en la fachada exterior o sur, y el escudo de la ciudad en la interior o norte; sobre las puertas laterales lucen esculturas de trofeos militares, labor toda ella diseñada por José Ginés.
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    Puerta de Toledo, diseñada por Antonio López Aguado a modo de arco de triunfo romano de tres huecos: un gran arco central de medio punto entre dos vanos adintelados flanqueados por pilastras jónicas dispuestas sobre plintos. Foto: Carlos J. Taranilla.

  


  Además de estas obras, se llevaron a cabo importantes reformas urbanísticas —como el trazado de los grandes parques y jardines del Retiro y del Campo del Moro—, y se tomaron necesarias mejoras de higiene pública en lo relativo a las tareas de limpieza de la calles o la instalación del alumbrado público a base de farolas de aceite, junto a la prohibición de enterrar en las iglesias a los difuntos, dada por Real Cédula de 3 de abril de 1787, que ordenaba la sepultura de los cadáveres en cementerios ventilados con el objeto de evitar la propagación de epidemias, disposición que no debió surtir la efectividad debida, puesto que en 1804 Carlos IV volvió a exigir su aplicación, pero incluso a mediados de siglo no se habían construido cementerios en más del cincuenta por ciento de los pueblos de España.


  En cuanto a los trazados urbanos, además de Madrid, también tuvieron lugar en otras ciudades de España. En Málaga, Sevilla, Granada —La Bomba—, Barcelona —Las Ramblas—, Burgos —El Espolón— se reformaron alamedas y se trazaron paseos. En Cádiz, a donde ya Felipe V, en 1717, había trasladado desde Sevilla la Casa de Contratación con América, se produjo un gran auge al calor del intenso tráfico comercial y mercantil, si bien la supresión definitiva de este organismo en 1790 supuso un colapso en el imparable desarrollo urbano gaditano, favorecido por el crecimiento demográfico que experimentó en ese tiempo.


  Respecto a planificaciones urbanas, destacó la construcción extramuros del barrio de la Barceloneta en la Ciudad Condal, diseñado en 1753 por el ingeniero militar Pedro Martín Cermeño. El plano urbano presenta una forma reticular, esto es, en cuadrícula o damero, compuesto por quince calles paralelas cortadas por otras nueve en sentido transversal.


  Entre las plazas mayores —que al igual que en época barroca continúan siendo el centro social de espectáculos, mercantil y administrativo de la urbe— presididas por la Casa Consistorial, además de la remodelación efectuada por Juan de Villanueva en la de Madrid tras su incendio en 1790 —que había afectado particularmente al ala de la calle de Toledo—, destaca la Plaza Nueva de Vitoria, que enlaza la ciudad medieval y la contemporánea, extendida al mediodía de la primera, según diseño de Justo Antonio de Olaguíbel en 1781; el edificio de los Arquillos —también obra suya— soluciona el desnivel entre el cabezo donde se asienta la ciudad antigua y el ensanche neoclásico. La plaza es un plano cuadrado totalmente cerrado, rodeado de soportales sostenidos con arcos fajones y cubiertos con bóveda de arista. Diecinueve arcos de medio punto sobre pilares que llevan pilastras adosadas sostienen en cada flanco sus dos pisos abalconados —el primero adornado con frontones triangulares y curvos de manera alterna—, rematados con cornisa y balaustrada. El edificio del ayuntamiento destaca con su balconada corrida sobre seis columnas y su frontón triangular, además de sobresalir un tanto sobre el resto de la construcción.


  Las ciudades de nueva planta


  Las ciudades de nueva planta fueron creadas ex profeso en el interior de Andalucía —en su mayor parte, yerma y baldía— buscando la renovación productiva del medio rural, para lo cual era indispensable el desarrollo agrario poniendo nuevas tierras en cultivo y el estímulo de la actividad ganadera y el comercio.


  Se tomó como eje urbano el Camino Real de Madrid a Cádiz, nueva sede de la Casa de Contratación con América y lugar, por tanto, de gran actividad económica. La principal área colonizada fue Sierra Morena, en la provincia de Jaén, en torno al núcleo de La Carolina, así como otra zona deshabitada de la provincia de Córdoba, con el nombre de Nuevas Poblaciones de Andalucía, cuya capital se creó en La Carlota. Se ordenaron espacialmente los territorios y se establecieron las relaciones jerárquicas de dependencia urbana entre las distintas localidades secundarias (Aldeaquemada, Carboneros, Santa Elena, La Luisiana…) y entre estas y las diferentes aldeas que iban surgiendo (Las Navas de Tolosa, Ocho Casas, La Isabela…).


  La dirección del proyecto estuvo a cargo del ilustrado Pablo Antonio de Olavide («el español que sabe pensar», según decía su amigo Voltaire cuando le conoció en París), nombrado por Carlos III Superintendente. Contando, así mismo, con el apoyo de Campomanes y los recursos económicos obtenidos por la expulsión y confiscación de las propiedades de la Compañía de Jesús, elaboró un proyecto para más de cuarenta años, pero solo pudo ocuparse del mismo el escaso tiempo comprendido entre 1766 y 1768, pues la Inquisición le abrió un proceso por sus aires aperturistas, acusándole de proposiciones heréticas en su etapa americana, cuando residió en el Perú —entre ellas, defender las teorías de Copérnico, dudar de la existencia del infierno y los milagros o haber prohibido el toque de campanas a muerto porque sobrecogían a la gente ante la abundancia de fallecimientos por las frecuentes epidemias de peste—, y dio con sus huesos en la cárcel en 1770. Logró escapar a Francia y, acogido por los ilustrados y enciclopedistas franceses, gozó de gran prestigio en Europa, interesándose por él Catalina II de Rusia. Regresará a España, tras ser amnistiado por Carlos IV y se dedicará a sus escritos y novelas hasta su muerte en Baeza, en 1803.


  En cuanto a los nuevos pobladores, muchos de ellos inmigrantes extranjeros, fueron atraídos con la concesión de privilegios fiscales por medio del Fuero de las Nuevas Poblaciones, que les eximía del pago de impuestos durante diez años, tiempo mínimo que deberían permanecer en los asentamientos creados, en los cuales se prohibió, por otra parte, el establecimiento de órdenes religiosas.


  El plano urbano se trazó en forma de cuadrícula o damero, con calles rectas perpendiculares cortadas en ángulo recto. Las plazas mayores eran el centro del trazado viario, puesto que de ellas partían las arterias principales. Su variada disposición —cuadradas, rectangulares, poligonales, circulares incluso— rompían la monotonía urbana. En cuanto a los edificios de viviendas, con la excepción de La Carolina por su carácter de capital, constaban generalmente de dos plantas con cubierta a dos aguas y patio o corral trasero. En cada piso se abrían dos vanos para ventanas y uno más en la primera planta para la puerta de entrada, por la que se accedía al zaguán que daba a la cocina y la sala, estando los dormitorios en la planta superior. Al lado de las viviendas se hallaban las dependencias para graneros y almacenes.


  Sobre el caserío destacaban los nobles edificios de los ayuntamientos e iglesias parroquiales; entre estas descuellan las de Carboneros, Las Navas de Tolosa y Santa Elena; entre los primeros quizá el más sobresaliente sea el de La Carlota por sus columnas de orden palladiano.


  Ventura Rodríguez: el tránsito


  Buenaventura Rodríguez Tizón (1717-1785) —Ventura Rodríguez de nombre artístico— fue el último gran arquitecto barroco clasicista con notas de monumentalidad, puente hacia el Neoclasicismo. Su período de esplendor madrileño, aupado de la mano de Sachetti —incluso gracias a él logró entrar como académico de gracia en San Lucas de Roma—, tuvo lugar durante el reinado de Fernando VI, siendo desplazados ambos del favor real en el de Carlos III por el italiano Sabatini.


  No obstante, a partir de entonces, lejos de pasar al olvido, Ventura se lanzó a la elaboración de múltiples proyectos tanto para la capital de la corte como para toda España, podemos decir que comenzó de esta manera su entrada en el estilo neoclásico, a lo que contribuyó su entusiasmo por las teorías tendentes a la racionalidad académica del arquitecto y urbanista francés Jacques-François Blondel. En este sentido, compartía las ideas de vuelta a los modelos antiguos, pero sin limitarse a la simple copia, buscando así mismo la funcionalidad del edificio —será invocado por los racionalistas del siglo XX— y su adecuada distribución interior.


  Este tránsito se observa en la iglesia de San Marcos de Madrid (1749-1753), para la que diseñó una planta de inspiración barroca borrominesca formada por la intersección de cinco elipses y la cubrición con cúpula sobre el óvalo que constituye el cuerpo principal, si bien en la fachada —de traza rectangular— se aprecia ya la neoclásica rigurosidad de elementos; dos pilastras de orden gigante rematadas por capiteles corintio compuestos, flanquean la portada —coronada por un frontón curvo—, así como el único ventanal que se abre justo encima; sobre ellas se dispone el frontón triangular de tímpano liso que remata el edificio.


  La capilla Real del Palacio de Oriente, de planta elíptica cubierta con cúpula, fue uno de sus primeros proyectos aún en estilo barroco aceptado por el rey, las obras dieron comienzo en 1750 y se prolongaron hasta 1759.


  Entre los proyectos madrileños de corte neoclasicista pueden destacarse la iglesia de San Francisco el Grande (1761), la de los padres del Salvador (1761), la Casa del Saladero (1762), la reedificación del derribado Teatro de los Caños del Peral (1767), la reforma del presbiterio, trascoro y retablo de San Isidro el Real (1767-1769) tras la expulsión de los jesuitas, y los ya mencionados proyectos para la Puerta de Alcalá (1769), que no llegaron a término.


  En la década siguiente, obrando como maestro mayor del duque de Liria y del marqués de Astorga, conde de Altamira, realizó para ambos, en Madrid también, sus respectivos palacios —el del segundo, de 1772, conocido con ese último nombre, demoró el inicio de su construcción hasta 1788 y la mayor parte se quedó en el papel—. De planta rectangular alargada y rodeado de geométricos jardines de corte versallesco —en el lugar que ocupan los del frente estuvo el patio de armas o cour d’honneur de estilo francés—, la fachada del primero, que en principio perteneció a los duques de Berwick hasta su fusión con el ducado de Alba y acabó casi destruido por la aviación nacionalista durante la Guerra Civil, fue iniciada por el arquitecto francés Louis Guilbert —despedido por errores técnicos que Ventura subsanó, siendo esa su participación en el edificio—, y es una copia calcada de la del Palacio de Oriente: tres plantas, la baja, de Guilbert, almohadillada; la planta noble, compuesta por dos pisos de balcones y ventanas en ese orden unidos por pilastras, salvo las cuatro columnas del cuerpo central —evocando en este caso la fachada sur del palacio de La Granja de San Ildefonso—, y una tercera de ventanas en friso rematando el edificio, coronado por un ático rectangular que se adorna con cuatro estatuas a modo de trofeos.


  En 1775 diseñó las fuentes del Paseo del Prado, la reedificación de la ermita del Cristo de la Oliva y dos proyectos muy completos para la biblioteca de los Reales Estudios de San Isidro, que constaba de dos pisos totalmente abovedados con el archivo en la planta baja. Dos años más tarde proyectó la reforma de la iglesia de Santa María de la Almudena —solo realizada en parte—, así como la reconstrucción del convento de San Felipe Neri, que no pasó del papel.
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    Fachada del convento de los Agustinos Filipinos de Valladolid. En un pórtico tetrástilo formado por pilastras toscanas sosteniendo el frontón, se abre la portada decorada con un frontón curvo sobre el que se abre un gran óculo. Foto: Carlos J. Taranilla.

  


  También se quedaron en el proyecto, a principios de los años ochenta, sus diseños para el camarín de Nuestra Señora de la Soledad en el Convento de la Victoria, los de los retablos mayores de los conventos de Atocha, de las Comendadoras de Santiago y de la iglesia del Colegio de Loreto, al igual que el del seminario para los Estudios Reales de San Isidro, conocido como Colegio Imperial de la Compañía de Jesús. Más fortuna tuvo con el edificio del Colegio de la Inquisición (terminado en 1796) y algunas obras menores como la fuente de los Galápagos o de San Antón, en 1783, y, al año siguiente, la Casa Mayor de las Carnicerías, su última construcción madrileña.


  En provincias, aparte de su intervención en el Pilar de Zaragoza —especialmente en el diseño de las fachadas y torres y de la Santa Capilla en planta oval cubierta con cúpula—, una obra aún barroca, puede señalarse como ejemplo de simplificación de formas y severidad ornamental camino al Neoclasicismo de inspiración herreriana —que será la nota dominante en la arquitectura española—, la fachada del convento de los Agustinos Filipinos de Valladolid, comenzada en 1759, en la que predomina la horizontalidad con la excepción de la portada, encuadrada en un pórtico tetrástilo formado por pilastras toscanas; la entrada se decora solamente con un frontón curvo; sobre ella se abre un óculo; encima, un frontón triangular remata el edificio. El resto del muro presenta como única ornamentación el juego visual de la alternancia simétrica de las ventanas, al estilo escurialense. La planta del edificio responde a la estructura del rectángulo áureo, es decir, su lado mayor es el resultado de multiplicar por el número de oro (1,618) el lado menor.


  La iglesia, enmarcada entre dos torres, tiene forma de rotonda cubierta con cúpula, inspirada en el Panteón de Roma. El claustro, cuadrado, se abre en la parte posterior.
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    Altar mayor de la capilla del Sagrario en la catedral de Jaén. Columnas corintias pareadas sostienen el tambor sobre el que apoya la bóveda elíptica.

  


  Así mismo, tuvo obra en Andalucía, concretamente en Jaén, donde mientras realizaba la anterior envió en 1761 desde la capital pucelana los planos del proyecto de la capilla del Sagrario de la catedral de Jaén. «Su obra más personal y espontánea», al decir de Chueca Goitia, posee aún ciertas concomitancias barrocas desde un punto de vista espacial, inspiradas en la arquitectura romana, si bien su diseño exterior se halla en la línea herreriana que practicaba por aquellos años; línea que observábamos también en el edificio anterior, aunque en este las dos columnas corintias que flanquean la entrada le proporcionan mayor ornato. Proyectó dos niveles con dificultosa —como reconocía el propio artista— disposición oval dentro de un espacio rectangular: uno superior para iglesia y otro inferior para la cripta, ambos con acceso desde el exterior. La magnificencia interior se observa en la impresionante bóveda elíptica que cierra la planta aérea, sostenida sobre un tambor con grandes óculos que apoya en dobles columnas corintias, y decorada con casetones hexagonales heredados de Bernini y Juvara. Comenzada la obra aún en 1764, el proyecto —como era habitual en tan pluriempleado arquitecto— fue pasando por las manos de sus colaboradores, con no pocas discrepancias con el cabildo, y hubo de adaptarse a las disposiciones económicas, sobre todo, en lo que a lo decorativo se refiere, por lo que más de una de las obras diseñadas no se llegaron a realizar, al menos tal como se habían concebido. Valgan de ejemplo los tres altares en mármol blanco con pareja de ángeles en relieve y medallones en el centro que fueron sustituidos, estos últimos, por óleos en medio punto de Salvador Maella en el altar mayor (La Asunción de la Virgen) y de Zacarías González Velázquez en los altares laterales (El Calvario y El martirio de san Pedro Pascual), y aquellos por pobres relieves en estuco.


  Una infortunada moda que se llevó a cabo en más de un templo a lo largo de nuestra geografía consistió en sustituir las fachadas de las antiguas catedrales góticas por otras acordes con los tiempos, siguiendo la idea expresada por algún pseudoerudito academicista, como el secretario de la Real Academia de Bellas Artes de San Fernando, Isidoro Bosarte, acerca de la superioridad del clasicismo sobre el estilo gótico; si bien, posteriormente, giró 180 grados para clamar por la realización de las nuevas obras bajo el respeto a los restos góticos, pues si no «se defrauda a la Historia del Arte de sus testimonios auténticos…».


  Así ocurrió con las de Lugo (1782-1804) y Pamplona (1783), ambas derruidas para edificarlas en el estilo neoclásico imperante, sin el más mínimo pudor por privar a los templos de sus antiguos imafrontes góticos. La primera fue iniciada por José de Elexalde según proyecto de Julián Sánchez Bort modificado por cuestiones económicas, ya observadas por la Real Academia de Bellas Artes de Madrid cuando dio su aprobación, lo que supuso un parón en las obras entre 1775 y 1777, prosiguiéndose al año siguiente bajo la dirección de Miguel Ferro Caaveiro, maestro de obras de la catedral de Santiago, con el visto bueno de Ventura Rodríguez. La segunda fue llevada a cabo por Santos Ángel de Ochandátegui según diseño del propio Ventura. Ambas, que ocultan las líneas góticas del templo, constan de un frontispicio clásico rematado por un frontón sobre columnas pareadas de capiteles jónicos, la primera, y tetrástilo doble del mismo estilo la segunda, enmarcados entre dos torres cuadradas de acuerdo al esquema de iglesia torreada original del arquitecto renacentista italiano Sebastiano Serlio, si bien sus remates con sendas cúpulas proporcionan cierto gusto barroco.


  Menos mal que no se llegó a consumar el mismo proyecto en la de Toledo, al ser rechazado por el cabildo en 1773. No obstante, en la de Valencia, también gótica, se acordó una profunda remodelación interior al gusto clasicista.


  Sabatini y los Reales Sitios


  Francesco Sabatini fue un arquitecto italiano (1722-1797) que desarrolló la mayor parte de su trabajo en España para las cortes de Carlos III y Carlos IV. Llegado con el primero cuando subió al trono, fue nombrado maestro mayor de las Obras Reales y teniente coronel del Cuerpo de Ingenieros, así como miembro honorífico de la Real Academia de Bellas Artes de San Fernando, desplazando de la cúpula oficial a Ventura Rodríguez y a Juan de Villanueva.


  En su arquitectura —que no pocas veces se trató de intervenciones en obras anteriores— se aprecia generalmente mayor inspiración en el Renacimiento italiano que en la Antigüedad, y se sitúa dentro aún del aparato del barroco monumental en varias obras. Educado en la Academia de San Lucas de Roma y en el palacio de Caserta con su maestro Vanvitelli, conoció también el estilo monumental de Juvara.


  Cronológicamente, entre sus numerosos trabajos, además de la emblemática Puerta de Alcalá, ya citada, pueden destacarse los siguientes en la capital del reino:


  La conclusión de las obras del Palacio Real (1760-1765), entre las que destacan la ampliación del ala de San Gil en el sureste y la gran escalera principal de estilo imperial, que presenta un solo tiro de arranque con un primer tramo de escasa pendiente, toda ella de granito con peldaños en mármol de una sola pieza de cinco metros, que sustituyó por orden expresa de Carlos III a un primitivo proyecto de doble escalera realizado por Juvara y Sachetti, más acorde con la magnificencia del palacio. Inspirada en la del palacio de Caserta, obra de Vanvitelli, se respetó la caja de escalera, aunque trasladándose al ala contraria. Los leones en el arranque de las balaustradas fueron esculpidos por Robert Michel y Felipe de Castro. Los lunetos y la bóveda están decorados al fresco en rococó por Conrado Giaquinto con El triunfo de la Religión en el techo.


  La dirección de las obras del Hospital Clínico San Carlos (1769), sustituyendo en 1776, por orden real, a José de Hermosilla, autor de la planta tras las trazas iniciales de Ventura Rodríguez, que no fueron aceptadas. De la intervención de Sabatini destaca el patio del ala derecha, que consta de tres plantas sobre arquerías, advirtiéndose la fusión del barroquismo monumental italiano con la tradición escurialense autóctona.


  La construcción de un nuevo edificio para completar la manzana en el convento de las Comendadoras de Santiago (1773), que había sido levantado en el siglo XVII por los hermanos Manuel y José del Olmo.


  La fachada de la Real Basílica de San Francisco el Grande (1776-1784), realizada con disposición convexa para adecuarse al interior del templo, concebido por fray Francisco Cabezas entre 1761 y 1768 como una rotonda (nave circular) cubierta con una gran cúpula —cerrada por Antonio Polo a partir de la fecha anterior— de treinta y tres metros de diámetro, la tercera de mayores dimensiones de toda la cristiandad tras San Pedro del Vaticano y el Duomo de Santa María de las Flores de Florencia. Estructurada en dos cuerpos separados por una cornisa, exhibe columnas de capitel dórico en el primero para flanquear sus tres vanos circulares y jónico en el segundo enmarcando el mismo número de ventanas adinteladas, la central coronada por un frontón triangular detrás del que corre la balaustrada que remata el edificio.


  La Real Casa de la Aduana —hoy Ministerio de Hacienda— en la calle de Alcalá (1776), alternando en las ventanas del primer piso la ornamentación a base de frontones triangulares y curvos, mientras en la planta baja —la única en piedra de las tres que tiene— se extiende el almohadillado. La fachada se remata por una destacada cornisa sostenida por ménsulas onduladas.
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    Fachada convexa de la iglesia de San Francisco el Grande, adecuada al interior del templo, concebido como una rotonda cubierta con cúpula. Estructurada en dos cuerpos separados por una cornisa, exhibe columnas de capitel dórico en el primero y jónico en el segundo. Foto: Carlos J. Taranilla.

  


  El convento de Santa Ana, encargo de Carlos III en 1780 en relación con su patronato regio con el mismo de la Orden en Valladolid. De sencilla fachada coronada por frontón triangular con el escudo borbónico en su tímpano, la iglesia es de planta oval cubierta por una gran cúpula elíptica rematada con linterna; sobresale una pequeña capilla cuadrada cerrada con cúpula.


  La reconstrucción de la plaza Mayor tras el incendio de 1790, en colaboración con Juan de Villanueva.


  Destacan, además, sus intervenciones en los Reales Sitios de El Pardo y Aranjuez. En el primero, residencia invernal de la corte, donde ya en 1405 Enrique II de Castilla había ordenado construir un pabellón de caza sobre el que Enrique IV edificó un castillo que el emperador Carlos V convirtió en palacio y Felipe II hubo de mandar reconstruir a Francisco de Mora por causa de un grave incendio, Carlos III dispuso, en 1772, la ampliación del conjunto y su embellecimiento.


  Sabatini diseñó un nuevo edificio al este unido al anterior por medio de un pabellón; en su planta baja se halla el vestíbulo y en el primer piso el Comedor del Rey. El patio central recibió el nombre de los Borbones para diferenciarlo del de los Austrias del palacio antiguo, cuya fachada de ladrillo se pintó en color crema para hacer juego con la del recién construido. En la decoración de sus paredes participaron Mengs, Bayeu, José del Castillo y Francisco de Goya realizando cartones para tapices en la Real Fábrica. El esplendor de El Pardo duró lo que el monarca benefactor, pues pocos años después de su muerte el nuevo rey abandonó el palacio en favor del de Aranjuez, sufriendo El Pardo el traslado de sus muebles y mejores objetos al Escorial, principalmente.


  En el Real Sitio de Aranjuez realizó entre 1761 y 1768 las dos grandes alas hacia poniente de la fachada principal del palacio, formando un cour («patio») de aire francés que rompió el primitivo esquema herreriano.


  También en Aranjuez proyectó el convento de San Pascual, que fue construido entre 1765 y 1770 por el arquitecto Marcelo Fontón. Destaca la fachada de su iglesia, cercada entre dos torres y rematada por frontón entrecortado; columnas pareadas sobre plintos flanquean la portada, adornada con frontón curvo, y dobles pilastras el vano del segundo cuerpo. El interior, en planta de cruz latina con crucero poco marcado, contaba con pinturas de Mengs, Maella y Francisco Bayeu, echadas a perder durante la Guerra Civil.


  Además de estas obras, Sabatini llevó a cabo diversos trabajos en otras ciudades:


  En Toledo, fuera de la capital, en la vega baja, a la vera del Tajo, con el fin de utilizar la fuerza hidráulica, construyó la Real Fábrica de Armas (Espadas), sede desde 1998 de la universidad de Castilla-La Mancha. Las obras se iniciaron en 1777 por orden real y concluyeron en su mayor parte en 1780, según inscripción en la fachada. El edificio principal lleva el nombre del arquitecto italiano, autor también de la puerta de Carlos III por la que se accede al conjunto y está inspirado en la fábrica napolitana de Torre Anunzziata, proyectada por él mismo. De planta rectangular, dividido transversalmente por una crujía, contiene dos grandes patios porticados, el primero, de dos plantas y una buhardilla sobre arcos sostenidos por pilares, el segundo, de una sola altura donde se hallaban las fraguas, forjas y talleres. La fachada de dos pisos, en tono ocre, es de una gran severidad ornamental, alterada únicamente por el almohadillado bordeando vanos y cubriendo pilastras y el arco de entrada, y rematada por un ático sobre la portada coronado con frontón curvo. En el lado izquierdo se halla la capilla de Santa Bárbara, patrona del Arma de Artillería.


  En Valladolid, también por encargo real, diseñó los planos del nuevo edificio del convento de Santa Ana, que databa del siglo XVI. Bajo la dirección de Álvarez Benavides, las obras finalizaron en 1787. Su iglesia es de planta ovalada cubierta con cúpula trasdosada. Exteriormente, el edificio sigue la línea escurialense característica, como hemos dicho, de la arquitectura neoclásica española.


  En Granada diseñó, entre 1777 y 1782, un nuevo edificio para vivienda de la comunidad en el convento de las Comendadoras de Santiago.


  En Lérida ejerció la dirección facultativa de los trabajos y remodelación superficial de los planos de la Seo Nueva, obra de Pedro Mártir Cermeño, prestigioso teniente coronel perteneciente al Cuerpo de Ingenieros Militares cuyo proyecto para la edificación del nuevo templo había resultado elegido en el concurso público convocado en 1760 por el cabildo, con la aprobación del rey tras su paso por la ciudad del Segre, a la que llegó desde Barcelona después de su entrada en España por la frontera francesa camino de Madrid para hacerse cargo de la corona. Se trata de un templo de tres naves cubiertas con bóvedas semiesféricas sobre arcos fajones, y separadas por enormes pilares cuadrados con pilastras corintias adosadas; después del ábside semicircular de la cabecera se halla la girola poligonal, en la que se abren cinco capillas radiales, así como dos salas rectangulares adosadas destinadas a sacristía y a sala capitular respectivamente.


  La fachada —tras el rediseño de Sabatini y Josep Prat sobre el proyecto de Mártir Cermeño— elevando los cimientos para adaptarla a la topografía del terreno sin la monumental escalinata de acceso que este había trazado, se compone de un cuerpo central encuadrado entre dos torres cuadrangulares cubiertas con cúpula de acuerdo al diseño de Sabatini y decoradas por cuatro óculos ciegos de aire barroquizante, lejos del proyecto del arquitecto inicial. Tres grandes arcos de medio punto enrejados entre pilastras corintias pareadas dan acceso al interior; una balaustrada que bordea también ambas torres y en su parte central presenta un remate macizo con el escudo de los Borbones, corona este cuerpo a modo de ático, que en el proyecto original presidía una gran cruz. La cubierta a dos aguas, con su óculo central para iluminar el interior, según la perspectiva, da la impresión del clásico frontón triangular —que aquí no existe— coronando el edificio.


  Juan de Villanueva y su obra cumbre: el actual Museo del Prado


  Juan de Villanueva y Lázaro (1739-1811), madrileño de nacimiento, fue el principal representante de la arquitectura neoclásica en España y el arquitecto mayor de las Obras Reales a la muerte de Sabatini. Prolífico en extremo, realizó numerosas obras por encargo de la corte. Educado en Roma al abrigo de la Antigüedad clásica, presenta un estilo monumental, con fachadas imponentes de líneas rigurosamente rectas, en las que la simetría en la disposición de los elementos arquitectónicos es el rasgo característico.


  Villanueva fue autor, siempre por encargo de Carlos III, de abundantes proyectos, ejecutados posteriormente más o menos de manera fiel, como la sacristía (1770) y la capilla del Venerable Palafox (realizada por Vicente Ubón en 1772) en la catedral de Burgo de Osma (Soria), con influencias aún del italiano Vignola a través de Ventura Rodríguez en la primera y de Palladio y el Panteón de Roma en la segunda.


  En Boadilla del Monte, provincia de Madrid, construyó el palacio para el infante don Luis, hermano de Carlos III, deseoso de residir lo más próximo a la corte, ya que no podía estar en ella por haber contraído matrimonio morganático —con una mujer de rango social inferior al suyo—, según fue la voluntad real tras haber abandonado el infante la vida religiosa y ante el temor de que, de acuerdo a la Ley Sálica de 1713, si tenía hijos legítimos nacidos en España, perderían la corona los descendientes de Carlos III por ser italianos de nacimiento. Edificado en piedra y ladrillo, ofrece los característicos contrastes bicolores rojo y gris, estando resaltada la portada mediante columnas toscanas pareadas sobre las que apoya el balcón central. El mismo arquitecto fue el autor de una fuente de tres hornacinas frente a la fachada norte. Quedan restos de otra iniciada por Felipe de Castro y concluida por su discípulo Manuel Álvarez.


  En cuanto a sus trabajos en los Reales Sitios, diseñó en El Escorial algunas obras menores en 1769 como la herreriana Casa de Infantes para la servidumbre de los infantes don Gabriel, don Antonio y don Francisco Javier, resuelta en cinco patios en torno a los cuales se disponen las dependencias. Entre 1771 y 1775 construyó dos palacetes conocidos como la Casita de Arriba o del Infante —no confundir con la anterior— y la Casita de Abajo o del Príncipe. La primera, de inspiración palladiana, lleva ese nombre porque estuvo destinada al infante don Gabriel para albergar conciertos de música de cámara, a los que era muy aficionado. Una entrada flanqueada por dos columnas jónicas conduce al salón central, cubierto con cúpula, y a las habitaciones distribuidas en torno. Como dato curioso, fue residencia del rey Juan Carlos I en sus tiempos de estudiante.


  La Casita del Príncipe se llama así porque fue construida —cercana a la anterior— para el entonces príncipe de Asturias, futuro Carlos IV. Su planta tiene forma de T tras la ampliación efectuada entre 1781 y 1784, pues al principio constaba de un solo bloque cúbico inspirado en el Museo del Prado. Tiene dos pisos y en la fachada principal de inspiración palladiana, carente de frontón —atípico en España—, presenta un elegante pórtico dórico tetrástilo. En su interior lucen las artes decorativas en el mobiliario, relojes, lámparas, tapicerías, estucos y relieves pintados y en la sala de porcelanas del Buen Retiro, así como las pinturas de Lucas Jordán y Conrado Giaquinto y las bóvedas decoradas al fresco, entre otros, por Maella y Francisco Bayeu.


  Conocida con el mismo nombre, pero en El Pardo, tras el buen gusto demostrado en estas construcciones, el príncipe le encomendó en 1784 la construcción de un pequeño pabellón, realizado esta vez en vivo ladrillo visto frente a la sobriedad del granito gris. De una sola planta, posee un cuerpo central rectangular con dos alas laterales del mismo formato. La entrada está remarcada por un pequeño pórtico con dos columnas jónicas.


  En Aranjuez, el arquitecto principal del reino construyó obras menores, más bien con afán decorativo, como los dos templetes o cenadores del estanque de los peces en el Jardín del Príncipe: el Clásico, circular, formado por diez columnas de mármol verde de Italia con fustes negros, blancas basas y capiteles jónicos que sujetan la cubierta en forma de piña —antiguamente coronada por un dragón de bronce dorado, desaparecido como tantas piezas cuando la francesada—, y el Pabellón Chinesco, de forma ochavada, constituido por dos cuerpos de cuatro puertas y el mismo número de ventanas, coronado por un chapitel sobre el que se eleva una aguja que atraviesa una gran esfera; el actual, en madera pintada con base de mármol, es obra de Isidro González Velázquez imitando el que había realizado el maestro. La verja principal de hierro que da acceso al jardín, decorada por Pedro Michel, es también obra de Villanueva.


  Entre todas sus obras destaca especialmente el edificio que desde el 19 de noviembre de 1819 —por decisión de Fernando VII— alberga en Madrid el Museo del Prado. Proyectado en principio (1785) y en un posterior diseño (1787) para Gabinete de Historia Natural, su lenta construcción alcanzó hasta el inicio de la guerra de la Independencia, la cual le dio su primer oprobioso destino, que no fue otro que cuartel de la caballería invasora del mariscal Murat.


  Su edificación en piedra y ladrillo —materiales preferidos del autor— quiso continuar la tradición barroca de la arquitectura de los Austrias, proporcionándole ese característico tono bicolor gris y rojizo. Edificio insignia de la arquitectura neoclásica por antonomasia, adopta los órdenes antiguos en sus distintas fachadas: toscano (en lugar de dórico) en la fachada de poniente, jónico en la del norte y corintio en la meridional. Traspasada la segunda, se accede a la rotonda, también jónica, iluminada por un óculo cenital inspirado, como no podía ser de otra manera, en el Panteón romano. Su estructura en cinco cuerpos cúbicos —dos como nexo de unión entre el central y los laterales de los extremos— que juegan con planos de entrada y salida de superficies proporciona al conjunto del edificio efectos claroscuristas tildados con cierto aire prerromántico.
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    Museo del Prado. Monumental pórtico hexástilo toscano en la fachada oeste, frente a la que se halla el monumento a Velázquez, obra de Aniceto Marinas en 1899. En el ático que lo remata, el relieve esculpido por Ramón Barba recoge la alegoría del rey Fernando protector de las ciencias, las artes y la técnica. Foto: autor.

  


  En la Villa y Corte realizó también otros dos grandes proyectos: en 1788 el Nuevo Rezado, que será sede de la Academia de la Historia desde 1837, y el Oratorio del Caballero de Gracia al año siguiente. Este, su gran obra de carácter religioso, «el más bello templo neoclásico construido en España» —al decir de Enrique Valdivieso—, fue levantado de nuevo sobre el maltrecho edificio de 1654, según el segundo proyecto presentado, puesto que el primero estaba referido a su difícil reconstrucción. Consta de planta basilical dividida por columnas corintias en tres naves, con la central de mayores proporciones que las laterales y cubierta con lujosa bóveda de casetones, ábside semicircular en la cabecera y cúpula oval sobre el crucero. En 1795, por desavenencias entre el maestro y la congregación, aquel fue sustituido por Juan Pedro Arnal, que fue quien concluyó ese año la obra. La fachada a la calle Caballero de Gracia, proyectada en 1789 en el clásico estilo in antis, no se construyó hasta 1830 un tanto modificada por Custodio Moreno. La fachada norte a la Gran Vía ha sufrido diversas modificaciones por necesidades urbanísticas, además de desaparecer la sacristía y las viviendas de los religiosos. En 1991 se produjo la apertura de un gran arco triunfal sobre el ábside ligeramente recortado, que deja ver la cúpula.


  En 1790 comenzó a construirse según su diseño, que le había sido encargado por Carlos III a propuesta del célebre marino Jorge Juan, el Real Observatorio de Madrid en el cerrillo de San Blas —denominado así por una pequeña ermita dedicada al santo—, junto al actual parque de El Retiro, al tiempo que se encargó al astrónomo alemán William Herschel la construcción de un telescopio reflector de 7,6 metros de distancia focal y espejo de 61 centímetros de diámetro; hoy se muestra una reproducción efectuada en 2004. Construido en planta de cruz griega, posee un pórtico con doble fila de columnas corintias (hexástilo al frente) y en su centro un templete circular de columnas jónicas sobresaliente del edificio, inspirado en los modelos clásicos del tholos griego y los templos romanos de la diosa Vesta.


  Este edificio, junto con el citado Gabinete de Historia Natural y el siguiente que vamos a ver, formaba parte del Eje de las Ciencias.


  El Real Jardín Botánico data del 17 de octubre de 1755, fecha en la que fue creado por Real Orden de Fernando VI, instalándose entonces a orillas del Manzanares, cerca de la Puerta de Hierro. En 1774, Carlos III manda trasladarlo a su ubicación actual para completar el referido eje y encarga su diseño a Villanueva y Sabatini, siendo inaugurado en 1784. Su acceso se realiza a través de la neoclásica puerta de Murillo, construida in antis por el primero. El diseño de la Puerta del Rey —que solo se abre cuando los reyes visitan el recinto— se atribuye al citado arquitecto italiano a modo de arco de triunfo con tres vanos, el central circular y más alto que los laterales cuadrados, y rematado en frontón triangular. Fue construida por Antonio Berete, quien también realizó la verja de hierro que la cierra. A través de ella se accede al Paseo de Carlos III.


  En el interior existen tres terrazas escalonadas: la Baja o de los Cuadros, la central o de las Escuelas Botánicas, separada de la anterior por el llamado Paseo de las Estatuas, y, a su izquierda, la del Plano de la Flor, denominada así por su sinuosa estructura, en la que se incluyen distintas estancias como la Estufa de las Palmas. En el centro, al final del Paseo de Carlos III, en el estanque de su nombre, se halla una estatua del célebre naturalista sueco Linneo. Por el Paseo de los Olivos se llega a la Terraza Alta o de los Laureles, añadida en 2004 detrás del Pabellón Villanueva, diseñado por este arquitecto para invernadero.


  En su prolífica labor, Villanueva llevó a cabo también la reconstrucción de la plaza Mayor de Madrid tras el incendio de 1790, que había afectado particularmente al ala correspondiente a la calle de Toledo. Homogeneizó la altura en dos pisos de los edificios y se cerró el recinto con grandes arcadas de medio punto, a la par que se abrieron accesos como el Arco de Cuchilleros y el de Cofreros.


  Volviendo a El Escorial, en 1793 trazó en el Real Monasterio de San Lorenzo por encargo de Carlos IV a su llegada al trono, tras la nueva ordenación de la fachada norte, la gran escalera imperial que da acceso en la zona nororiental del conjunto al palacio de los Borbones, que, en claro contraste con la austera monumentalidad de las dependencias de los Austrias, constituye uno de los mejores ejemplos de decoración de interiores conservados en España, a caballo entre rococó y el nuevo estilo neoclásico: mobiliario de maderas finas, tapices con cartones pintados por Goya, Bayeu y José del Castillo enmarcados en molduras estofadas de oro cubriendo las paredes, candelabros, arañas de cristal de La Granja, jarrones de porcelana y cristal, plafones de estucos policromados… Subiendo los peldaños se llega a sus dieciocho lujosas estancias, restauradas en 2015, orientadas hacia el patio de coches: el comedor de gala, el salón de embajadores, el pequeño oratorio de la reina, el Salón Pompeyano —denominado así por su tapizado alusivo a los recientes descubrimientos arqueológicos en Italia— y la sala del rey, además del salón de música junto al oratorio del rey, el comedor privado, el dormitorio del rey y el cuarto de la reina con su tocador, su dormitorio y su sala de costura, culminando en el salón de recepciones.


  Además de los grandes arquitectos citados, trabajaron en la capital de las Españas, a la sombra de Fernando VI, aún en los compases barrocos clasicistas, otros como Diego de Villanueva (1715-1774), hermano mayor del anterior, que fue el encargado de la remodelación interior del convento de las Descalzas Reales (1756) y del Palacio de Goyeneche, que había sido construido por José Benito de Churriguera, con la finalidad de destinarlo a sede de la Real Academia de las Tres Nobles Artes de San Fernando, creada oficialmente en 1752. Su trabajo consistió en eliminar los elementos barrocos ornamentales, sobre todo en su fachada y portada, «sustituyéndolos por otros más dignos», pues «no era correspondiente a la que había de ser morada de las Bellas Artes», en el criterio de la corporación.


  Del francés Jaime Marquet (1710-1782), aparte de su intervención en Aranjuez sustituyendo a Bonavía como maestro mayor del palacio e interviniendo en la nueva planificación de la ciudad, su obra principal se halla en la Puerta del Sol, la antigua Real Casa de Correos, hoy sede de la Presidencia de la Comunidad Autónoma, cuyo proyecto trazó en 1767 logrando la aceptación frente a otro nada menos que de Ventura Rodríguez. En su fachada de tres plantas el cuerpo central de la baja está decorado con almohadillado; en las dos superiores se abren balcones y un gran frontón corona el pórtico, ligeramente saliente.
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    Antigua Real Casa de Correos, hoy sede de la Presidencia de la Comunidad Autónoma, en la Puerta del Sol de Madrid. Fachada de tres plantas decorada con almohadillado en el cuerpo central de la primera; un gran frontón preside los dos superiores. La torrecilla con campanas y templete se levantó para cobijar el famoso reloj de las doce uvas, instalado en 1867. Foto: Carlos J. Taranilla.

  


  Español, pero formado primeramente en Francia, Pedro Arnal (1735-1805) destacó por su obra principal, el antiguo Palacio de Buenavista, hoy Cuartel General del Ejército, proyecto realizado en 1777 que posteriormente ha sufrido diversas modificaciones de acuerdo a los usos a los que ha sido destinado. También son obra suya las trazas en 1783 de la desaparecida Imprenta Real, que constaba de hasta cuatro plantas en fachada y tres portadas de acceso, la central abierta en arco semicircular y las laterales adinteladas.


  López Aguado, González Velázquez y el triunfo del academicismo


  Academicista pleno se considera a Antonio López Aguado (1764-1831) por su riguroso monumentalismo y sobriedad decorativa, procedentes de su completa formación en la Academia de Bellas Artes de San Fernando, de la cual llegó a ser profesor y director de la sección de Arquitectura, culminando su carrera profesional como arquitecto real de Madrid. Además de la Puerta de Toledo, que ya vimos, intervino en la reforma del Palacio de la duquesa de Villahermosa (hoy Museo Thyssen Bornemisza) y en otras obras, concretamente en Aranjuez al lado de Juan de Villanueva, en el octogonal salón de baile de la Alameda de Osuna (1815) y en proyectos que no se llevaron a efecto, como el futuro Museo Fernandino en el Palacio de Buenavista (1814).


  Su obra principal se desarrolló en el Teatro Real de la plaza de Oriente, para el que tuvo que adaptarse al diseño de González Velázquez en forma de hexágono irregular alargado, a fin de atenerse al trazado urbano en el cruce de las cuatro calles y los frentes a las dos plazas a las que da el edificio: la de Oriente y la actual Isabel II. La primera, en forma elíptica, consta de tres cuerpos coronados por un ático a modo de frontón triangular en otro tiempo presidido por el escudo real. Cinco arcos de medio punto forman el pórtico —otros dos en cada uno de sus lados estaban destinados al paso de carruajes—, sobre el que se halla el mismo número de balcones en terraza del piso principal, abiertos entre columnas toscanas que se repiten en la planta siguiente enmarcando hornacinas simétricas de medio punto destinadas a albergar estatuas. En el interior, Aguado optó por aislar el auditorio de la geometría del edificio con un diseño rectangular de gran tamaño, trabajo que completará a su muerte Custodio Moreno hasta la conclusión definitiva en 1850.


  
    [image: img70] 

    Antonio López Aguado. Fachada elíptica del Teatro Real a la plaza de Oriente, formada por tres cuerpos con columnas adosadas de capiteles superpuestos (dórico, jónico y corintio). Foto: Carlos J. Taranilla.

  


  Isidro González Velázquez (1765-1840), hijo del pintor Antonio, tuvo una importante formación académica y trabajó también al lado de su maestro, Juan de Villanueva, en Aranjuez, donde además del proyecto de la fuente de Apolo para el Jardín del Príncipe construyó en el extremo oriental del mismo, siguiendo el diseño y las primeras obras iniciadas por aquel, la Casita del Labrador (1794-1803) con planta en forma de U, cuyas dos alas laterales encierran un patio cerrado por una verja de hierro forjado. Su elegante fachada de granito en la primera planta, luce en la segunda, de piedra blanca sobre muros en ladrillo, alternancia de balcones y hornacinas decoradas con estatuas clásicas, así como guirnaldas y puttis de escayola adornando en relieve la tercera, en una linda bicromía. Su nombre proviene de una antigua casa de labranza sobre la que se levantó el palacete.


  Con la invasión francesa, se exilió en Palma de Mallorca, donde continuó con su trabajo de arquitecto realizando una fachada para el Consulado del Mar y la ordenación del Paseo del Borne, así como la iglesia parroquial de Lluchmayor.


  Después de su retorno a Madrid al terminar la guerra, y con su nombramiento como Arquitecto Real, realizó dos grandes proyectos: la plaza de Oriente, en 1816, y el Obelisco al Dos de Mayo, en 1822. Además, fue el autor del cierre de la plaza de la Armería del Palacio Real mediante la unión del ala de Carlos III.


  La primera, tras el inicial proyecto de Sachetti para ajardinar la zona Este del Palacio Real, había sido ya una idea puesta en práctica por José Bonaparte (Pepe Plazuelas) durante su corta estancia en Madrid (1808-1813), con la intención de hacer visible el Palacio Real, en el que residía, desde la Puerta del Sol a través de la calle del Arenal, procediendo al derribo de edificios antiguos de las pequeñas calles adyacentes: del Tesoro, del Carnero, del Buey, de la Parra, del Jardín, de la Priora.


  A su retorno, el Deseado, que no le hizo ascos al proyecto, optó por comenzar la urbanización de aquellos solares que se había encontrado tras los derribos y encomendó en 1817 a González Velázquez el trazado de la plaza en torno al futuro Teatro Real, de cuyo diseño y dirección de las obras se encargó López Aguado entre 1818 y 1831. Aquella fue concebida en planta semicircular, articulada alrededor de un pórtico y seis manzanas de casas, tres a cada lado del teatro. No obstante, reinando Isabel II, en 1836, se decidió un nuevo proyecto, acorde con el edificio del Teatro Real, que se llevó a cabo en forma rectangular cerrada al frente por dos manzanas de edificios, siguiendo el definitivo trazado de Pascual Colomer en 1844.


  La perduración neoclásica en el historicismo ecléctico


  Durante el reinado de Isabel II, la arquitectura neoclásica aún mantiene su presencia en las construcciones oficiales, pero comienza a decaer ante la irrupción de un historicismo clasicista, cuyos elementos miran más hacia el Renacimiento y el manierismo italiano que hacia la Antigüedad clásica. En esta fase heterodoxa, que no deja de manifestarse a lo largo de todo el siglo, se sitúan, entre otros, los siguientes edificios en la capital de España:


  El Palacio del Congreso de los Diputados, obra de Narciso Pascual y Colomer entre 1843 y 1850. Su fachada presenta en el centro, elevado sobre una escalinata, un pórtico saliente formado por seis columnas corintias que sostienen el entablamento rematado por un frontón triangular en cuyo tímpano un relieve representa a España abrazando la Constitución rodeada de otras alegorías, esculpido por Ponciano Ponzano (1813-1877) al igual que los dos leones de ambos lados, fundidos con el bronce de los cañones tomados al enemigo en la guerra de África.


  La antigua Universidad Central, de larga fachada en dos plantas, según planos de Francisco Javier de Mariátegui en 1842, ejecutados tras su fallecimiento por Colomer.


  El Real Colegio de Medicina y Cirugía de San Carlos, en la calle de Atocha, diseñado por González Velázquez y ejecutado por Tiburcio Pérez. Tiene planta rectangular en torno a un patio central desde el que se accede al anfiteatro anatómico, en línea con la entrada. El principal recuerdo neoclásico se halla en su pórtico tetrástilo toscano a imitación del Museo Nacional del Prado, obra de Juan Pedro Ayegui.
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    Madrid. Fachada al Paseo de Recoletos del Palacio de Bibliotecas y Museos, que alberga la Biblioteca Nacional. De tipo octástilo, presenta superposición de órdenes: dórico en el inferior y jónico en el superior. Foto: Carlos J. Taranilla.

  


  El Palacio de Bibliotecas y Museos —que alberga el Museo Arqueológico y la Biblioteca Nacional—, proyectado en 1860 por Francisco Jareño y terminado por Ruiz de Salces en 1892. La fachada del primero —que por adaptarse al desnivel del terreno tiene tres pisos— es hexástila y presenta superposición de órdenes (dórico en el inferior y jónico en el superior). La de la segunda, de dos plantas, es octástila de capiteles corintios y se remata con un frontón.


  El edificio de la Bolsa, con fachada formada por un pórtico hexástilo corintio sobre el que descansa un entablamento sin frontón, no se inauguró hasta 1893, tras veinticinco años de construcción según proyecto original de Enrique María Repullés y Vargas.


  El pórtico de la Real Academia Española de la Lengua, construido por Miguel Aguado de la Sierra en 1894, está formado por cuatro columnas dóricas sobre una escalinata que sostienen el entablamento con su arquitrabe liso, friso dividido en triglifos y metopas y cornisa, rematado por un frontón triangular.


  Silvestre Pérez y el colaboracionismo con el invasor


  En la etapa napoleónica, con Pepe Botella en el trono, rey que presumía de modernizador, prosiguieron las reformas urbanísticas en la capital, si bien se quedaron en el papel, puesto que no hubo tiempo ni posibilidades de llevarlas a cabo. El arquitecto afrancesado fue el aragonés Silvestre Pérez y Martínez (1767-1825), a cuyo cargo estuvo en mayo de 1810 el diseño que no se llevó a efectos de un arco de triunfo ubicado en la Puerta de Toledo con motivo del viaje de José I a Andalucía.


  Antiguo discípulo de Ventura Rodríguez, había realizado en 1789 el proyecto del Palacio de Villahermosa en la esquina del Paseo del Prado con la Carrera de San Jerónimo, que posteriormente completó López Aguado en 1805. Su riguroso Neoclasicismo se había ya manifestado en el proyecto del tabernáculo de la catedral de Málaga (1797) y en sendas obras llevadas a cabo en el País Vasco: las iglesias de Motrico (Guipúzcoa), en 1798, y Santa María de la Asunción de Bermeo (Vizcaya), en 1807. Ese mismo año, incesante en su actividad urbanística, trazó también el proyecto para el Nuevo Bilbao o Puerto de la Paz.


  Nombrado Arquitecto Mayor de Madrid por el rey intruso, diseñó algunos ambiciosos proyectos que no se llegaron a ejecutar, entre ellos, un viaducto que salvaba la pendiente de la calle Segovia con la intención de unir el Palacio Real con la iglesia de San Francisco el Grande (sede de las Cortes por aquel entonces), simbolizando así la unión de los poderes ejecutivo y legislativo.


  Tras su exilio en Francia al acabar la guerra y su exculpación por colaboracionismo, a la subida al trono de Fernando VII retornó de nuevo a Euskadi y continuó su labor en el mismo racional, severo, estilo neoclásico, como se observaba en el desaparecido teatro de la capital alavesa (1817), en el Hospital de Achuri en Bilbao (en colaboración con Gabriel Benito de Orbegozo) y en sus diseños de 1819 para los ayuntamientos de Bilbao y San Sebastián, llevados a la práctica posteriormente. En la primera de esas ciudades trazó en 1821 la Plaza Nueva —sobre la que ya se había planteado alguna iniciativa en 1786 por parte de Manuel Loredo— en forma de un cuadrado perfecto de 22 por 22 arcadas, sostenidas sobre grandes pilares con columnas toscanas adosadas y una gran austeridad decorativa en los edificios salvo en la fachada del de la Diputación, que presenta cuatro pilastras jónicas rematadas por frontón triangular. Los trabajos fueron dirigidos por Antonio de Echevarría en 1825 modificando los planos originales por un rectángulo de 18 por 25 arcadas, que a su vez también modificó Avelino de Goicoechea suprimiendo las buhardillas y añadiendo un tercer piso al hacerse cargo de las obras entre 1840 y 1851, e intervino igualmente Pedro de Belaunzarán.


  La arquitectura neoclásica regional


  En la arquitectura vascongada, que frente a la madrileña hace gala de un gran sentido de la proporción y de la modernidad, apreciable en la integración de los edificios dentro de los conjuntos urbanos —lo cual significa un buen sentido de la planificación—, la primera obra neoclásica puede atribuirse al prolífico Ventura Rodríguez, trasmisor de las corrientes academicistas: el pórtico de la parroquia de Azpeitia, en 1771. La obra señera, no obstante, estuvo a cargo de Antonio de Echevarría, diseñador en 1827 de la Casa de Juntas y el Templo de los Patriarcas en Guernica, que, en torno al viejo árbol donde el antiguo representante del señorío de Vizcaya juraba las libertades (los fueros), componen una escenografía simbólica.


  Obra del ya citado Olaguíbel es la fachada de la iglesia de las Brígidas (1783), también en Vitoria, su ciudad natal. Con sendas colosales pilastras articulando sus dos cuerpos y una rigurosa portada adintelada entre dos columnas de capitel corintio, se remata en frontón triangular. Destaca también, además de la hoy desaparecida reforma del presbiterio que llevó a cabo en la catedral, el pórtico hexástilo de estilo jónico en el lado sur de la iglesia parroquial de San Vicente de Arriaga, también desparecido; no así la torre cuadrada coronada por airoso campanario, que diseñó en 1789 y aún se yergue con sus líneas neoclásicas.


  En la Bella Easo (Donosti, San Sebastián) Pedro Manuel de Ugartamendía construyó en 1815 la Plaza Porticada. En Vitoria, Martín Miguel de Saracíbar, que había realizado por setecientos reales en 1830 los planos de la pequeña iglesia de San Juan Evangelista en la localidad de Montevite, en forma de rotonda cubierta con cúpula, fue el autor en 1833 del diseño del palacio de la Diputación, cuyas obras finalizaron una década más tarde, ampliándose con una segunda planta en 1858.


  En la vecina Iruña (Pamplona) destacaban en la plaza del Castillo dos emblemáticas joyas desaparecidas: la fuente corintia coronada por la alegoría de la Beneficencia, una de las cinco proyectadas en 1788 por el pintor Luis Paret, y el teatro construido por José de Nagusía, autor también en 1850 de la fachada oeste del Palacio de Navarra —hoy ampliado—, cuyo cuerpo central consta de seis columnas toscanas rematadas por un frontón triangular.


  En Zaragoza, bajo la órbita de la Real Academia de San Luis, trabajaron los Yarza, padre e hijo, ambos miembros de una larga familia de arquitectos oriundos de Guipúzcoa. El primero, José Julián (1712-1785), maestro de obra de la Seo, construyó entre 1764 y 1767 su fachada principal, que sigue la línea aún barroca clasicista de Ventura Rodríguez en la basílica del Pilar, al igual que el coreto, que había contratado dos años antes de acuerdo al proyecto del maestro.


  Su hijo, José (1759-1833), que llegó a ser arquitecto municipal, sigue también el estilo clasicista de Ventura Rodríguez. Realizó, en una densa actividad, numerosos proyectos; entre ellos, la fachada y escalera del palacio arzobispal (1787), el convento de Trinitarias Descalzas o la reconstrucción en 1814 del templo subterráneo de origen paleocristiano en el monasterio de Santa Engracia.


  Contemporáneo suyo, y también discípulo de Ventura, fue Tiburcio del Caso Martínez (1769-1846), muy relacionado con la ingeniería civil, en concreto, con las obras del Canal Imperial de Aragón, en cuyas cercanías construyó, en 1799, la iglesia de San Fernando en el barrio de Torrero de la capital maña, haciendo gala de un depurado estilo neoclásico. Presenta una fachada formada por un pórtico tetrástilo con capiteles de orden compuesto y guirnaldas colgantes; encima, se asienta el entablamento sobre el que apoya un frontón triangular de tímpano vacío y rematado por una cruz; sobre él corre una balaustrada; lo flanquean dos torres cuadrangulares de escasa altura, en cuyo segundo cuerpo, abierto en arcos de medio punto, se ubica el campanario, coronado por chapiteles piramidales. En el interior, planta casi cuadrada con una rotonda central cubierta por una gran cúpula de perfil peraltado, rematada con linterna y dispuesta sobre elevado tambor, en el que se abren ventanas rectangulares ciegas entre dobles pilastras corintias adornadas con frontones rectos y curvos alternativamente.
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    Salamanca. Pórtico tetrástilo saliente del Palacio de Anaya. Un óculo claroscurista se abre en el tímpano del frontón triangular que lo corona. Foto: Carlos J. Taranilla.

  


  En Castilla se dan distintos ejemplos en la nueva portada principal de la catedral de Burgos —tras despojarla de sus arquivoltas góticas— y en el cementerio de la ciudad, obra de Marcos Arnáez. La primera es obra de Juan de Sagarvinaga, un arquitecto de orígenes barrocos que, como su maestro, Ventura, transitó hacia el Neoclasicismo como también se observa en su torre pórtico de la catedral de Ciudad Rodrigo, abierta bajo severo frontón triangular en arco de medio punto flanqueado por dos pares de columnas dispuestas sobre plintos y coronadas con capiteles corintios. Encima, la sobria torre cuadrada de dos cuerpos, el segundo abierto en pares de ventanas semicirculares para albergar las campanas y cubierto con cúpula y cupulino.


  Este arquitecto, en colaboración con José de Hermosilla, comenzó en 1760 las obras del Palacio de Anaya en Salamanca, a fin de sustituir al antiguo colegio mayor de San Bartolomé, muy deteriorado a causa del terremoto de Lisboa. Destaca su pórtico tetrástilo de capiteles jónicos adornados con guirnaldas, al que se accede por una escalinata, rematado por severo frontón triangular que muestra un óculo abierto en su tímpano.


  En tierras leonesas el Neoclasicismo se centró principalmente en las obras de modernización llevadas a cabo en distintos monasterios de la provincia: San Miguel de Dueñas, Santa María de Carracedo, San Pedro de Montes y, especialmente, San Andrés de Vega de Espinareda. Del primero destaca su claustro, iniciado en 1741 por Gaspar López, maestro de obras en la catedral de Astorga, donde también construyó su claustro de doble planta, que constituye uno de los principales ejemplos de arquitectura neoclásica en León. Antes de fin de siglo se realizaron también la portería y el claustro Abacial del monasterio.


  En Carracedo se levantó una nueva iglesia para sustituir a la primitiva, encargada en 1796 a Pedro Piñeiro, quien construyó un templo de cruz latina y nave única con cabecera semicircular. En Montes, destaca el claustro de los Arcos, que bien hace honor a su nombre, pues solo estos, y en muy mal estado, restan de su construcción. Lo mismo se puede decir del Real Monasterio de San Benito en Sahagún, donde poco más se conserva que una de las portadas neoclásicas de acceso al templo. En Espinareda se levanta imponente la fachada de la iglesia (1768-1780) que, a pesar de algunos tintes aún barrocos en los adornos sobre la puerta, muestra en sus dos pilastras jónicas sobre altos pedestales flanqueando la entrada y en sus sobrias torres cuadradas que enmarcan el cuerpo central, el amanecer neoclásico, que se observa igualmente en su interior de nave única cubierta con bóveda de aristas interrumpida por una cúpula ochavada sostenida sobre pilastras toscanas. Tanto la sacristía como el claustro muestran también la sobriedad característica del neoclásico.


  Entre otros ejemplos de este estilo en la provincia se halla la iglesia de Meral de Torayo, obra de Manuel Peña y Padura, cuya fachada flanqueada por dos torres se remata con frontón triangular. Y, andando el siglo, el Neoclasicismo perduró en el edificio del mercado en Ponferrada y en la iglesia de San Pedro Apóstol de Valencia de Don Juan, obra de Isidoro Sánchez Puelles, ya en el último cuarto de la centuria, que presenta entre dos sobrias torres cuadradas un pórtico realzado por cuatro columnas toscanas de orden gigante que sostienen el entablamento, sobre el que se abre, ya en el segundo cuerpo, una ventana termal; encima, remata el imafronte el clásico frontón triangular, en cuyo tímpano se abre un óculo por toda decoración.
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    León. Fuente de Neptuno, construida en 1789 por Isidro Cruela y esculpida por Mariano Salvatierra. El dios del mar, coronado de laurel, enarbola su tridente sentado sobre una roca y un delfín. Debajo, tres tritones ofrecen gansos. Foto: Carlos J. Taranilla.

  


  En el capítulo de las obras públicas hay que mencionar, en León, las distintas fuentes urbanas que se realizaron en los reinados de Carlos III (la de plaza de San Marcelo y la de San Isidoro) y Carlos IV (la de Neptuno, hoy en el Jardín de San Francisco, la de la plaza del Grano, la de San Martín), así como el puente sobre el río Torío, que une la capital con Puentecastro, antiguo vicus romano; construido en 1778, cuenta con diez arcos y gruesos pilares con tajamares semicilíndricos aguas abajo y apuntados aguas arriba.


  En Segovia el mejor ejemplo neoclásico se halla en la portada de la Casa de la Moneda, edificio que había sido trazado por Juan de Herrera en 1583 y concluido cinco años más tarde. Se abre en arco de medio punto situado entre dos severas columnas toscanas dispuestas sobre plintos, siguiendo el diseño de Juan José Alzaga, en 1829.


  En Toledo desarrolló la mayor parte de su obra Ignacio de Haan (1758-1810), discípulo de Sabatini y protegido del cardenal Lorenzana. Destacan entre sus obras el edificio de la Real Universidad (1790-1794), con su columnata jónica en la fachada y su purista patio del mismo orden, y la Puerta Llana de la catedral, terminada en 1800, llamada así por su situación a ras de suelo, sin escalones de acceso; a modo de edículo, dos pares de columnas jónicas sostienen el entablamento que remata un frontón triangular.


  Otro foco activo tuvo su desarrollo en Galicia a lo largo del último tercio del siglo XVIII, centrado —aparte de la fachada de la catedral de Lugo, que ya vimos— en Santiago de Compostela, donde la obra más significativa aún en tránsito desde el Barroco, es el palacio del arzobispo Rajoy —hoy ayuntamiento— sito en la monumental plaza del Obradoiro frente a la catedral. Las trazas son del francés Charles Lamour en 1767, la obra fue terminada cinco años más tarde. La arquitectura clasicista de su tierra dejó huella en la monumental fachada de este edificio de tres plantas elevado sobre arquerías de medio punto sostenidas en pilares almohadillados y coronadas por un ático rematado en balaustrada. Se resaltan, entre columnas, el cuerpo central y las alas laterales, el primero terminado en un frontón triangular en cuyo tímpano está representada la milagrosa aparición de Santiago Matamoros en la batalla de Clavijo para auxiliar a las tropas cristianas; frontones curvos con el escudo del fundador esculpido en su tímpano coronan los cuerpos laterales; una estatua del apóstol sobre caballo rampante, recortándose en el cielo, campea sobre el primero.


  En la plaza de la Azabachería, tras haberse liquidado sin pudor la fachada románica catedralicia, Domingo Lois de Monteagudo, discípulo del gran Ventura, terminó entre 1765 y 1770, coronándola con frontón curvo sobre el que domina la estatua del apóstol, la actual, iniciada en estilo barroco de acuerdo al diseño de Lucas Ferro Caaveiro en 1759.


  Otro ejemplo ya claro del Neoclasicismo santiagués se halla en la fachada de la iglesia del antiguo convento de San Francisco, fundado por el Pobrecito de Asís cuando llegó como peregrino a la ciudad del apóstol. Ceñida por dos torres cuadradas cubiertas con cúpula, corona su imafronte un frontón triangular sobre dos columnas de capitel dórico, iguales a las cuatro que flanquean la hornacina que alberga la imagen del santo en el primer cuerpo.


  Del mismo autor del proyecto de la fachada de la seo lucense, Sánchez Bort, puede citarse con anterioridad la iglesia de San Julián en El Ferrol, obra de 1763, realizada en planta de cruz griega.


  En las lindantes tierras de Asturias, concretamente en Oviedo, desarrolló lo principal de su obra Manuel Reguera González (1731-1798), discípulo como tantos de Ventura Rodríguez, bajo cuyos planos comenzó en 1768 su obra cumbre: el antiguo Hospicio, hoy Hotel Reconquista, con su capilla circular exteriormente y octogonal al interior, cubierta por una gran cúpula de la misma estructura y doble tribuna sobre las arquerías que sustentan el tambor, a fin de que los enfermos incapacitados pudieran asistir al culto. En 1773 terminó el Palacio de Velarde o condes de Nava, hoy Museo Provincial de Bellas Artes, también en la capital del Principado, de planta cuadrada en torno a un patio central, destacando en él la finura de sus repisas y molduras en los balcones y cornisas de su fachada principal; molduras que también utilizó para adornar los ventanales del segundo piso de la fachada sur del palacio de los marqueses de Valdecárzana Heredia, hoy Palacio de Justicia, cuyas otras dos plantas —la superior y la baja— carecen de elementos decorativos, concentrándose estos en el escudo nobiliario que se dispone en el último piso sobre un entablamento sustentado por pilastras que arranca del anterior y se corona con frontón recto abierto por su base. En 1775 emprendió la reforma del monasterio ovetense de San Vicente, en cuyo claustro renacentista dejó ver tintes barrocos en el segundo piso, no así en la fachada del convento de Santo Domingo, donde se observa la fría inspiración herreriana en su pórtico a modo de arco triunfal formado por columnas colosales de capitel dórico apoyadas en plintos y adosadas a los pilares que sostienen tres arcos —más ancho el central— sobre los que se dispone el entablamento que remata una balaustrada.


  En el lado norte contrario de la península, tras la intervención de Ventura Rodríguez en 1761 quien emprendió las obras en planta rectangular del colegio de Cirugía de Barcelona —cuyo exterior sigue la línea escurialense del convento de los Filipinos de Valladolid—, el protagonismo regional estuvo en la Escuela de la Lonja, partidaria de la racional severidad de formas neoclásica. El arquitecto más representativo de la nueva corriente que reaccionaba a los excesos a veces delirantes del barroquismo fue Pedro Cermeño, autor en 1760 del diseño de la catedral Nueva de Lérida, que luego supervisó Sabatini, como hemos visto anteriormente.


  Ahora bien, el edificio insignia de la arquitectura barcelonesa es la Lonja de la Ciudad Condal, iniciada en 1784 por Joan Soler Fonseca y continuada por su hijo Tomás y por Joan Fábregas hasta la finalización de las obras en 1809. Entre los logros de la construcción estuvo la correcta integración del Salón de Contrataciones, obra gótica que se respetó afortunadamente. Se trata de un edificio rectangular de tres plantas con un pórtico principal dispuesto sobre columnas pareadas y rematado por un frontón triangular apoyado sobre columnas jónicas, dobles en los extremos.


  Destaca también en la Barcelona neoclásica el edificio de la Aduana Antigua, construido en 1792 según planos del conde Miguel de Roncalí, arquitecto y a la sazón ministro de Hacienda de Carlos IV. De grandes dimensiones, su planta rectangular presenta frontones bajo pilastras adosadas rematando las esquinas, donde se concentran notas decorativas en los atisbos de almohadillado que se repiten en toda la planta baja, así como en los breves adornos que coronan las simétricas ventanas de esta y del piso superior.


  En Valencia, dirigido por la Academia de San Carlos, se llevó a cabo la renovación del proyecto de Felipe Fontana para el Teatro Principal, en el que intervinieron Cristóbal de Sales y Salvador Escrig. Vicente Marzo y Manuel Blasco destacaron en la realización de retablos; el primero en el de Nuestra Señora de los Desamparados y el segundo en el de la iglesia de San Esteban.


  En la vecina provincia de Murcia una obra destacable es la iglesia de Jumilla, iniciada por Lorenzo Alonso y concluida por su discípulo, Ramón Berenguer. En la capital se hallan dos obras de Francisco Bolarín: la Casa de la Inquisición y el monumento a Fernando VII.


  Otro importante foco regional de la arquitectura neoclásica se halla en Andalucía, con dos núcleos principales: Sevilla y Cádiz.


  En la ciudad del Betis fue decisiva para el desarrollo de la arquitectura neoclásica la Real Escuela de las Tres Nobles Artes, fundada en 1775, de la cual salieron nuevos arquitectos decididos a terminar con el Barroco que mantenía una fuerte raigambre en toda la provincia sevillana. Uno de ellos fue José Álvarez, a quien se debe la iglesia de Santa Cruz de Écija, de airosa torre cuyo campanario de tres cuerpos recuerda a la Giralda; al interior consta de tres naves y crucero cubierto con cúpula; fue levantada en dicha fecha sobre el templo anterior, que hubo de demolerse a causa de los graves efectos del terremoto que había tenido lugar veinte años antes.


  Este mismo arquitecto terminó en 1785 la iglesia de San Bernardo de Sevilla, también de tres naves y cúpula sobre tambor en el crucero, con su fachada de ladrillo en la que destaca su portada de aire barroco, formada por pilastras sobre las que descansa un frontón recto partido que alberga una hornacina con la imagen del santo titular.


  En la iglesia parroquial de Alnazcóllar utilizó un diseño similar de corte barroco para la portada: columnas pareadas toscanas sostienen el entablamento sobre el que se dispone el segundo cuerpo ceñido por columnas jónicas; corona el conjunto un frontón triangular con un óculo ciego en su tímpano.


  En la citada escuela sevillana fue profesor el vasco Bernardo Lucas Cintora, que tuvo obra en el Archivo General de Indias, ubicado, previa reforma y adaptación, en la Antigua Lonja; colaboró así mismo en la Real Fábrica de Tabacos y en el Hospital del Rey. Su obra más significativa es la iglesia de la Magdalena de la localidad de El Arahal, construida entre 1785 y 1800 sobre la anterior, destruida por el terremoto lisboeta de 1755. Su fachada, de aires barrocos, está formada por dos cuerpos, el primero resalta la entrada con dobles columnas dóricas elevadas sobre plintos y el segundo se embellece con una hornacina entre columnas jónicas que alberga la imagen de la titular; corona el conjunto un pequeño ático cuadrado cubierto por un frontón triangular. Su torre única, de planta cuadrada, está rematada por un campanario octogonal coronado por elegante chapitel piramidal cubierto de azulejos.


  José Echamoro construyó las iglesias de San Bartolomé (1769) y San Ildefonso (1800); la primera de sencilla portada coronada por frontón recto y torre de airoso campanario; el interior consta de tres naves cubiertas con bóvedas y una cúpula sobre el crucero. La segunda, sobre planos de José de Barcenilla, consta en su hermoso exterior de un cuerpo central de dos pisos —en el primero se enmarca la portada entre dos pares de columnas jónicas y en el segundo la hornacina con la estatua del santo titular entre triples columnas corintias— rematados en frontón recto; lo flanquean dos torres de tres cuerpos, cuadrado el primero, octogonal el segundo y circular el tercero, cada uno enmarcado entre finas columnas, jónicas las primeras y corintias las restantes.
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    Fachada principal de la catedral de Cádiz. Dos torres rematadas por templetes circulares formados por ocho columnas que sustentan los cupulines enmarcan el cóncavo cuerpo central aún barroco, coronado por un frontón triangular neoclasicista. Foto: Pablo Prieto Aparicio.

  


  Fruto del gran desarrollo urbano de Cádiz —debido al notable incremento del tráfico marítimo cuando la ciudad se convirtió en sede de la Casa de Contratación con América— fue la construcción, entre otros muchos edificios, de la Catedral Nueva, que Vicente Azero y Arebo (1675-1739) había proyectado en 1721. No obstante, ante las divergencias con el cabildo por la doble cúpula y la cimentación de las gigantescas torres proyectadas de cien metros de altura y cuatro cuerpos octogonales sobre los que descansarían otros dos circulares, presentó su dimisión. El arquitecto Torcuato Cayón Orozco de la Vega (1725-1783), de línea clasicista francesa, redujo los pisos a cuatro (1775) y Manuel Machuca y Vargas, un arquitecto clásico academicista, a los tres actuales (1789). La fachada principal se diseñó en tres calles cóncavas y convexas, al estilo borrominesco, con dos cuerpos superpuestos rematados por un gran óculo que terminaba en un frontón circular partido. El actual remate neoclasicista en frontón triangular es de Cayón y la estructura definitiva, tras otras intervenciones, de Machuca, cuyo diseño para ambas torres fue concluido finalmente en 1853 por Juan de la Vega y Correa, rematándolas por templetes circulares rodeados por ocho columnas compuestas que sustentan el cupulín. La planta, con girola de once capillas poligonales, está inspirada en la catedral de Granada, de Diego Siloé, si bien las naves se reducen de cinco a tres. Una cúpula sin linterna cubre el crucero.


  Como obra civil de Torcuato Cayón destacan las Puertas de Tierra en la muralla gaditana, llamadas así porque son el único acceso a la ciudad por vía terrestre. La portada principal fue ejecutada en mármol según diseño de José Barnola en 1755, con sendas columnas pareadas sobre plintos que sostienen un entablamento coronado por un ático que contiene el escudo real.


  Otro Torcuato, Torcuato José de Benjumeda —formado como ayudante de su tocayo citado—, fue el autor de la reforma de la fachada del ayuntamiento gaditano y de la Cárcel Real, un edificio rectangular de dos plantas con cuatro columnas toscanas adosadas a los pilares que sostienen las arcadas que forman el pórtico, y un patio cuadrado central entre dos rectangulares.


  A ambos maestros, el segundo tomando el relevo del primero tras la muerte de este, se debe la iglesia de San José (concluida en 1787), cuyo interior presenta planta de salón dividida en tres naves y crucero cubierto con cúpula.


  También en colaboración habían iniciado unos años antes (1781) el oratorio de la Santa Cueva, tanto el recinto aéreo en planta elíptica cubierta con cúpula como la capilla subterránea.


  De concluir y reformar el ayuntamiento de San Fernando, iniciado también por el maestro gaditano Cayón, se encargó el nuevo arquitecto municipal, Pedro Miguel Albisu, vasco de nacimiento, pero formado en la Real Academia de Bellas Artes de Madrid, de la cual dependía todo el desarrollo arquitectónico. Su imponente fachada consta de tres plantas, la planta baja decorada con almohadillado y las dos plantas superiores articuladas mediante pilastras corintias de orden gigante, entre las que se abren los ventanales cuadrados, adornados con frontones curvos en el primer piso. Cinco grandes arcadas sobre las que corre una balconada, forman el pórtico.


  Entre otros ejemplos andaluces de severidad neoclásica pueden citarse la Colegiata de Santa Fe (Granada), donde triunfa el orden dórico de la mano de Lois de Monteagudo (un discípulo de Ventura que ya vimos trabajar en Compostela), y la Audiencia de Málaga, diseñada en 1787 por Manuel Martín Rodríguez luciendo el característico almohadillado renacentista de origen florentino, así como la alternancia de frontones rectos y curvos sobre las ventanas del piso principal.


  La singular arquitectura neoclásica canaria


  El Neoclasicismo llegó al archipiélago canario a fines del siglo XVIII y pervivió con distintas variantes durante el XIX, principalmente en las dos islas mayores, Gran Canaria y Tenerife, aunque también tuvo amplio eco en la arquitectura popular de las restantes, como se observa, por ejemplo, en la localidad de Los Llanos de Aridane, sita en la isla de San Miguel de La Palma. De todas formas, muchos edificios presentan solo algunos rasgos del estilo, como fue siendo común a medida que avanzaba el siglo XIX y el eclecticismo se fue adueñando de la arquitectura, que continuaba empero manteniendo elementos del neoclásico, muy adecuado por su monumentalidad para expresar el carácter jerárquico que se pretendía imbuir en la arquitectura civil e institucional.


  En la primera de las dos islas citadas la obra principal es la conclusión del templo catedralicio de Santa Ana en la capital, Las Palmas, edificio gótico tardío del siglo XVI que había sido iniciado en 1497 por deseo de los Reyes Católicos y, en lugar de al Este como es habitual en los templos cristianos, extrañamente orientado al Noreste, concretamente, al sol del solsticio de verano, lo que ha dado lugar a suposiciones relacionadas con reminiscencias de antiguos cultos aborígenes al Sol. Su interior está dividido en tres naves a la misma altura —planta de salón— separadas por columnas circulares fasciculadas a modo de palmeras, que recogen los nervios de las bóvedas estrelladas. El arquitecto Diego Nicolás Eduardo (1733-1798), el introductor del Neoclasicismo, levantó en 1771 el crucero y el cimborrio cubierto con cúpula a tono con la anterior fábrica. Al morir este, la fachada posterior del templo fue ejecutada en cantería azul por José Luján (1756-1815), siguiendo el diseño del anterior, a modo de gran arco triunfal coronado por una balaustrada; en su interior alberga un relieve de la patrona del templo con la Virgen niña. La fachada principal, diseñada y ejecutada hasta el primer cuerpo también por Luján, consta de un paño central dividido en dos cuerpos separados por cornisa saliente y articulados por columnas adosadas de órdenes superpuestos (jónico y corintio); en el primero, se abre en arcos de medio punto un pórtico triple; en el segundo, obra del historicismo de Laureano Arroyo a mediados del siglo XIX, rompe el lienzo en la calle central un rosetón de recuerdos góticos entre ambos ventanales dispuestos en las calles laterales. Remata el edificio un ático semicircular coronado por frontón triangular, obra también de Arroyo. Flanquean el cuerpo central dos torres cuadrangulares gemelas de tres pisos coronadas con templetes de planta cilíndrica cubiertos con cúpulas.


  De Eduardo y Luján son también las iglesias de San Agustín y San José de Las Palmas, ambas de nave única cubierta con bóveda de cañón, pero fachadas muy diferentes; la primera acabada en semicírculo y la segunda con un frontón triangular sobre su entrada.


  La otra obra importante del primero, iniciada en 1778 con su hermano Antonio José y la colaboración de Patricio García, y concluida en 1826, es la iglesia de Santiago de los Caballeros en Gáldar. El origen del templo está vinculado al adelantado mayor, Alonso Fernández de Lugo, devoto del apóstol. El interior es de planta basilical compuesta de tres naves separadas por pilares poligonales y crucero cubierto con una gran cúpula, mientras el resto lo hace con bóvedas de cañón. La fachada, en piedra dorada de Gáldar, está formada por dos cuerpos divididos por cornisas; en el primero, entre columnas adosadas, se abre la triple entrada; en el segundo, entre pilastras, los tres ventanales. Corona el edificio un ático rematado con frontón circular, enmarcado entre dos torres gemelas cuadradas terminadas en sendos campanarios circulares.


  Luján fue el autor del retablo de la Virgen de la Portería en la iglesia de San Francisco. Se le atribuye, así mismo, el diseño de la fachada del cementerio de Vegueta.


  Respecto a la arquitectura grancanaria de tipo civil, hay que señalar las distintas casas señoriales de la capital isleña, generalmente de dos plantas, con elegantes pilastras jónicas adosadas enmarcando los ventanales, adornados con frontones rectos y curvos en alternancia, y rematadas con balaustradas y jarrones, como las de Viera y Clavijo en la plaza de Santa Ana, la de la plaza del Espíritu Santo o la de don Patricio Bravo de la Huerta (atribuida a José Luján), u otras de los siglos XVI y XVII reformadas ahora como la Casa Regental (1809), algunas (casas Manrique y Falcón) conservando el típico balcón de madera y el patio central característicos de la arquitectura colonial canaria.


  En Tenerife los edificios con tintes neoclásicos aparecen, mediado ya el siglo XIX, de la mano de Juan Nepomuceno Verdugo Da Pelo, autor del ayuntamiento de La Laguna, en 1822, y del diseño de la fachada de la iglesia de Nuestra Señora de los Remedios, convertida en catedral de San Cristóbal en 1819.


  LA ESCULTURA ACADEMICISTA Y MONUMENTAL


  La pasión por el arte de la Antigüedad clásica se apoderó también, como no podía ser de otra manera, de la escultura española a partir de bien entrado el segundo tercio del siglo XVIII, de acuerdo a las directrices de la Academia en su afán por reaccionar frente a los excesos ornamentales del Barroco y su prolongación rococó, considerados delirantes en la corte de Carlos III.


  Aun así, en los primeros compases del nuevo estilo no dejan de pesar, como en toda fase de tránsito, las características de la etapa pasada en su proceso de disolución, que nunca es instantáneo. Por tanto, la ambigüedad formal es la principal característica de estos primeros tiempos neoclásicos, y no solo en escultura sino también en arquitectura, tal como ya hemos visto, igual que había sucedido en el tránsito del Clasicismo escurialense al Barroco.


  Los primeros temas que se impusieron entre los nuevos artistas fueron de tipo mitológico, en consonancia con la época greco latina que era objeto de admiración, imponiéndose el trabajo en mármol y bronce, materiales considerados nobles, frente a la madera policromada utilizada en la imaginería religiosa, que había dominado la escultura barroca española.


  No obstante, en España, al contrario que otros países, este campo de la escultura siguió teniendo un lugar destacado, al ser la Iglesia uno de los principales clientes de los artistas.


  El estudio artístico del cuerpo humano


  Entre los academicistas se impuso la copia de modelos antiguos junto al estudio del natural y el alejamiento de la imaginería policromada, de exacerbado realismo. El ideal se buscó en el cuerpo humano, plasmación de la belleza natural, en la plenitud de su juventud. Los artistas se adentraron en el estudio de la anatomía como una ciencia auxiliar del arte, si bien, ello no había dejado de ser frecuente también en los pintores, especialmente, desde los tiempos renacentistas: Leonardo, Rafael, Caravaggio, adicto a las salas de disección de cadáveres, a fin de conocer con detalle los pormenores del cuerpo humano para representarlos lo más fielmente posible.


  Dominó, pues, la representación —al gusto clásico— del desnudo, no solo en su aspecto físico, calculado, de rigurosas proporciones en pos de la belleza ideal, sino en su carácter simbólico divinizado, como fue el caso de Napoleón y su hermana Paolina, creados por Canova al modo de las deidades del Olimpo.


  En este sentido, las obras perseguían una frialdad emotiva extrema, rígida, estatuaria —nunca mejor dicho—, huyendo de cualquier atisbo pasional que pudiera reflejar los más elementales sentimientos humanos, salvo, quizá, una pertinaz melancolía, en su afán por centrarse en reflejar un carácter intemporal, distante, ausente, alejado del realismo pasional que había hecho furor como protagonista durante la etapa barroca. A ello contribuyó la falta de cualquier policromía en las obras, en consonancia, se pensaba, con el mundo clásico, pues las creaciones de entonces habían llegado a sus manos desprovistas del color que en su tiempo las había cubierto. Así y todo, se introdujeron algunos rasgos faciales con el fin de lograr la identificación del personaje cuando se trataba de retratos.


  Tras la primera propuesta al rey Felipe V del pintor Antonio Meléndez, en 1726, para «erigir una Academia de las Artes del diseño, pintura, escultura y arquitectura, a ejemplo de las que se celebran en Roma, París, Florencia y Flandes, lo que puede ser conveniente […] a honra de la nación española», sin resultado positivo, fue el escultor italiano Domenico Olivieri, en 1742, tras una breve experiencia privada, quien logró del monarca el permiso pertinente para la apertura del embrión de esta institución con el nombre de Junta Preparatoria, hasta 1752, fecha en la que se fundó por Real Decreto de 12 de abril la Real Academia de Bellas Artes.


  Otro de los grandes promotores de la fundación de la Academia fue el escultor gallego Felipe de Castro (1711-1775), que estuvo alrededor de doce años en Roma en el círculo de Mengs, tras haber sido discípulo en su formación de Miguel Romay en Santiago de Compostela y del duque Cornejo en Sevilla.


  Olivieri y Castro, siguiendo la iconografía del padre Sarmiento —luego criticada por Mengs—, estuvieron a cargo de las obras escultóricas del Palacio de Oriente y el primero fue autor, en concreto, de las estatuas de los reyes que coronan el ático de la fachada, así como de los relieves en mármol de Fernando VI y Bárbara de Braganza. Ambos llevaron a cabo las efigies de los emperadores romanos nacidos en Hispania. Allí trabajaron también Juan de Villanueva padre, Antoine Dumandré, Juan Porcel, Felipe del Corral y Alejandro Carnicero, entre otros. Por orden de Carlos III, fueron todas ellas retiradas de estos emplazamientos y trasladadas a los lugares donde principalmente hoy se observan: la plaza de Oriente y El Retiro.


  Otro autor de esta época fue el francés Robert Michel, a quien ya hemos visto trabajando en las esculturas de la Puerta de Alcalá y en la escalera del Palacio Real.


  Las fuentes del Prado: La Cibeles, Apolo, Neptuno


  Obra de los primeros escultores que representan el tránsito desde las formas barrocas al Neoclasicismo se levantaron, en aquel Madrid embellecido por el mejor alcalde de la Villa, con inspiración mitológica como mandaban los nuevos cánones, y bajo diseño de Ventura Rodríguez, las fuentes del nuevo Paseo del Prado: La Cibeles (1780-1781), Apolo o Las Cuatro Estaciones (1780) y Neptuno (1782). Son obra respectivamente de Francisco Gutiérrez, Manuel Álvarez y Alfonso Bergaz, y Juan Pascual Mena con la contribución de su discípulo José Arias. La primera simboliza la madre tierra, la segunda el fuego del sol y la tercera el agua.


  La diosa Cibeles sostiene en su mano derecha un cetro y en la izquierda las llaves de la ciudad, está sentada en un carro dispuesto sobre unas rocas, en las que se observan alguna planta, una rana y una serpiente, y tirado por dos leones —obra del francés Robert Michel—, que representan el mito de Hipómenes y Atalanta, jóvenes enamorados condenados por la diosa a vivir uncidos a su carro en esa forma animal —según una creencia no se cruzaban— por haber profanado su santuario gozando allí de su amor. Los dos puttis de su parte trasera —uno arrodillado y arrojando agua desde un ánfora y otro de pie sosteniendo una caracola— fueron realizados posteriormente en mármol de Carrara por Miguel Ángel Trilles y Antonio Parera. El grupo escultórico estuvo situado en principio junto al palacio de Buenavista hasta que, en 1891, con la reforma urbanística de la plaza, se situó en el centro de la misma, tal como lo vemos hoy. En 1860 se habían sustituido los dos caños por los que manaba el agua para el abastecimiento público por las figuras de un oso y un grifo (cuerpo de león con cabeza y garras de águila), que hoy se hallan en el Museo de San Isidro.


  
    [image: img74] 

    Fuente de Cibeles en Madrid. La diosa sujeta en su mano derecha un cetro y en la izquierda las llaves de la ciudad, sentada sobre su carro tirado por dos leones que representan el mito de Hipómenes (o Melanión) y Atalanta. Foto: Carlos J. Taranilla.

  


  Apolo tocando la lira, dios de las Artes, enemigo de la oscuridad, acorde con el nuevo espíritu de la Ilustración, y acompañado de las alegorías de las Cuatro Estaciones —de él depende su sucesión—, alude al rey Sol, de cuya dinastía desciende el monarca español. La estatua del dios fue realizada por Alfonso Bergaz, quien también esculpió en cada uno de los laterales las máscaras de Circe y Medusa por cuyas bocas surte el agua sobre tres conchas superpuestas.
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    Fuente de Apolo en el Paseo del Prado de Madrid. El dios de las Artes, tocando la lira y acompañado de las alegorías de las Cuatro Estaciones —de él depende su sucesión—, alude al rey Sol, de cuya dinastía Borbón desciende el rey de España. Foto: Carlos J. Taranilla.

  


  Neptuno, que en principio estaba orientado mirándose mutuamente con Cibeles, esculpido por Juan Pascual Mena y a su muerte por José Arias, con una culebra enroscada en su mano derecha y el tridente en la izquierda, sobre su carro en forma de concha tirado por dos hipocampos, símbolo de las tormentas y del mar tempestuoso, representa el dominio hispano de los mares.
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    Fuente de Neptuno de Madrid. El dios del mar sobre su carro en forma de concha tirado por dos hipocampos, símbolo de las tormentas y del mar tempestuoso, obra de Juan Pascual Mena y José Arias. Foto: Carlos J. Taranilla.

  


  Una cuarta fuente, también bajo diseño del omnipresente Ventura, es la llamada de la Alcachofa (1781), construida junto a la antigua puerta de Vallecas o Atocha —donde hoy existe una réplica moderna, de fines del siglo XX, en bronce— y trasladada desde 1880 al parque de El Retiro; fue realizada por Alfonso Giraldo Bergaz y Antonio Primo con la colaboración de José Rodríguez; de la mano y el cincel del primero —que «puede ser calificado del último gran escultor barroco», al decir de Morales y Marín— son el Tritón y la Nereida que sostienen el escudo de armas de Madrid, y del segundo los cuatro puttis sobre la taza y la alcachofa que la corona, un vegetal muy apreciado por sus propiedades medicinales, que se tenía también por amuleto de fertilidad.


  También junto al estanque del Retiro —en la Glorieta de Nicaragua— se encuentra desde 1879 la fuente llamada de los Galápagos o de Isabel II, encargada por su padre para conmemorar el primer año de vida de la princesa. Obra de Francisco Javier de Mariétegui con esculturas del cordobés José Tomás (1795-1848), es todo un canto a la fantasía: tres hadas conceden a la futura reina sus dones, representados por cuatro delfines que llevan a la grupa a cuatro puttis que simbolizan la inteligencia, la sabiduría y la prudencia junto a la fertilidad de los elementos marinos que habitan en el agua (origen de la vida), mientras las ranas y los galápagos sobre la última grada que dan nombre a la fuente —primeras piezas en bronce fundido en Madrid— representan la longevidad.
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    Fuente de la Alcachofa, en el parque de El Retiro. Un Tritón y una Nereida sostienen el escudo de armas de Madrid. La alcachofa que la corona era muy apreciada por sus propiedades medicinales y se tenía también por amuleto de fertilidad. Foto: Carlos J. Taranilla.

  


  Diseñadas nuevamente por Ventura, se levantan en el antiguo Paseo de los Trajineros, hoy del Prado, las Fuentecillas, cuatro fuentes en caliza blanca rematadas, dos a dos, por un tritón y una sirena, que fueron inauguradas en 1781. En ellas trabajaron los anteriormente citados escultores Michel, Gutiérrez, Bergaz, junto con Narciso Aldebó y José Rodríguez.


  Francisco Gutiérrez Arribas (1727-1782), formado como alumno en el taller de Luis Salvador Carmona, realizó también, sobre diseño de Sabatini, el monumento funerario (1765) en mármol y bronce de Fernando VI y su esposa Bárbara de Braganza para el convento de las Salesas Reales de Madrid, en el que también colaboró Juan de León —la serenidad de las imágenes de la Abundancia, la Justicia y el Tiempo carentes de la teatralidad barroca, y la racional simetría, a pesar del esquema barroco de Sabatini, hablan ya de Neoclasicismo—, así como el sepulcro de san Pedro de Alcántara en Arenas de San Pedro (Ávila), las imágenes de santo Domingo de Guzmán y san Pedro en la catedral de Burgo de Osma (Soria), el San Antonio de la madrileña iglesia de los Alemanes, la Piedad de la catedral de Tarazona y otras obras de tipo religioso.


  En el tránsito de estilos se halla, así mismo, la obra de Juan Pascual Mena (1707-1784), que realizó además de lo visto diversas obras religiosas en madera policromada, aunque sin barrocos postizos, entre las que puede citarse el San Francisco de Asís del Museo Nacional de Escultura de Valladolid.


  Entre los grupos escultóricos de importancia realizados por estas fechas destaca el de la santa capilla del Pilar de Zaragoza, en el que colaboró Carlos Salas (1728-1780), discípulo de Olivieri y Castro, que también trabajó en la catedral de Toledo, donde entre otras esculturas llevó a cabo el relieve de la Asunción de la Virgen para el trasaltar. También es suyo el altar en mármol de Santa Tecla en la seo tarraconense, obras, en suma, que retienen aún no pocos resabios barrocos.


  Las escuelas regionales: Galicia, Barcelona, Valencia, Canarias


  Escultores gallegos destacados —al abrigo de una cierta prosperidad económica en su tierra— fueron José Ferreiro y Felipe de Castro; el primero afincado en Santiago de Compostela y demasiado atado todavía a los planteamientos barrocos, lo que le hace nadar entre dos aguas, pues tan pronto se observan reminiscencias del Laocoonte en la Cabeza de san Lucas en el monasterio santiagués de San Martín Pinario, como recuerda a Bernini con su Santa Escolástica de la iglesia compostelana del mismo nombre.


  En Barcelona fue fundamental para el desarrollo del Neoclasicismo la primeramente denominada Escuela Gratuita de Diseño —de Nobles Artes, más tarde—, fundada en 1775 con sede en la Lonja, vinculada a la industria textil catalana de las telas de algodón o lino con estampados florales, conocidas como indianas por su procedencia de la India y su posterior introducción durante el siglo XVIII en las colonias americanas (las Indias). El gravamen sobre la importación de estos productos favoreció su desarrollo tanto en el Plá de Barcelona como donde existieran abundantes prados para secar los tejidos sobre la hierba, que quedaba teñida del mismo color, superficies que por acoger estos productos recibieron también ese mismo nombre.


  Entre sus directores estuvo Salvador Gurri (1749-1819), autor del retablo de la Epifanía en la iglesia de San Felipe Neri, aún apegado al correoso barroco. Los alumnos, en general, completaban su formación en Roma, y además algunos en la Academia de Madrid, como los hermanos Jaume y Josep Folch i Costa; ambos —a su regreso, en destinos dispares— se distinguieron en la labra de sepulcros, el primero en el del arzobispo Moscoso en la catedral de Granada y el segundo en el del marqués de la Romana en la seo mallorquina.


  El escultor principal de la Cataluña neoclásica es Damià Campeny (1771-1855), formado en la academia de San Lucas de Roma, donde fue recogido bajo la protección del mismísimo Canova. Imbuido ya del clasicismo al uso en la Urbe Eterna, realizó por entonces Himeneo, Paris y Diana, Amor conyugal. Su obra principal, Lucrecia muerta (1804), bandera de la escultura neoclásica española, labrada en mármol de Carrara, deja ver, por aprendizaje de su maestro romano, el equilibrio compositivo, la armonía, el estudio anatómico detallado en sus carnes y la perfección del paño mojado transparentando estas; reminiscencias que no dejan de observarse en Baco con Sileno, que se compara al Dédalo e Ícaro del italiano.
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    Antoni Solá. Monumento en bronce a Cervantes (1835) frente al Congreso de los Diputados. Madrid. Foto: Carlos J. Taranilla.

  


  Otra figura destacada fue Antoni Solá (1787-1861), de formación similar al artista precedente. Autor del grupo Venus y Cupido, enviado desde su taller en Florencia, es quizá más conocido, además de por el posterior monumento en bronce a Cervantes (1835) frente al Congreso de los Diputados, por el de Daoíz y Velarde (1822) en la plaza del Dos de Mayo, también en Madrid, debido a las connotaciones patrióticas. No escatimó recuerdos de los héroes clásicos: túnicas y espadas romanas, actitudes solemnes en su juramento e incluso cierto realismo en los rostros que hace recordar el retrato romano. No obstante, su producción se centró mayormente en el campo mitológico.


  En Valencia se fundó en 1768 la Real Academia de San Carlos, de la que salieron destacados escultores, entre otros, Manuel Tolsá (1757-1816), José Esteve (1741-1802) y José Guinés (1768-1823), que trabajó, como sabemos, en la Puerta de Toledo de Madrid.


  El primero, también arquitecto, se trasladó a México, país al que portó consigo el Neoclasicismo de su tierra esculpiendo al modo imperial romano la estatua ecuestre de Carlos IV para la plaza del Zócalo en la capital.


  El segundo destacó como imaginero religioso (Purísima Concepción de la catedral de Valencia) y tallista de belenes al estilo napolitano, tarea en la que también descolló el tercer maestro citado, además de contar con una faceta mitológica: Venus con Cupido.
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    Dolorosa de José Luján Pérez, en la catedral de Santa Ana de Las Palmas. El suave modelado y la flexibilidad de los contornos de la figura denotan similitudes con la obra de Nicolás Salzillo.

  


  En Canarias destaca la obra de José Luján Pérez (1756-1815), también arquitecto como hemos visto, y pintor de formación académica isleña, pues no se movió, salvo en un viaje a La Habana, de la tierra que le vio nacer, a pesar de que algunos suponen otro viaje a la Península, de momento, sin probar. Las concomitancias con la dulcificada obra de Nicolás Salzillo se han explicado a través de diversos dibujos que llegaron a su poder, lo cual parece demasiado vano y, quizá, se deban simplemente a casuales coincidencias en el suave modelado y la flexibilidad de los contornos de las figuras de ambos maestros, si bien, como dice Morales y Marín, la «policromía es más pobre» que la del escultor murciano. Sus obras más conocidas, varias repartidas por el archipiélago, son las Dolorosas (catedral de Santa Ana y convento de Santo Domingo en Las Palmas y La Predilecta de la parroquia de la Concepción de La Laguna) y, particularmente, el Santísimo Cristo de la sala capitular de la catedral grancanaria, fechado en 1793 al igual que el Cristo a la columna de la basílica de Nuestra Señora del Pino de la Villa Mariana de Teror. De su taller saldrá una nueva generación de artistas como Manuel Hernández el Morenito, Silvestre Bello y Manuel Estévez.


  Los escultores de Cámara


  Recibieron este nombre el primer y el segundo escultor encargados de dirigir los talleres que realizaban las obras para la corte; su actividad tuvo lugar durante los reinados de Carlos IV y Fernando VII. Desarrollaron un estilo plenamente neoclásico sirviéndose del empleo de materiales nobles como el mármol y el bronce en detrimento de la madera policromada, que tanto auge había tenido durante los períodos renacentista y barroco e incluso en la Edad Media.


  La temática se centra casi exclusivamente en el terreno alegórico y mitológico junto con una faceta histórica y retratista al lado de los temas monumentales destinados a ornamentar las ciudades. Esta nueva obra tendrá como principal clientela a las instituciones oficiales, empezando por la monarquía, frente a los tradicionales encargos eclesiásticos, que pasan a segundo plano.


  En esta línea destaca, en primer lugar, el aragonés Juan Adán Morlán (1741-1816), quien después de una azarosa vida —formado en su tierra, trasladado a Roma por sus propios medios hasta que logró una pensión de la Real Academia de San Fernando—, en la que no le faltaron los cargos —académico de mérito en Madrid y San Lucas de Roma— y los encargos —pese a la acusación de ser responsable del incendio en la Seo Nueva de Lérida de sus propias obras—, logró alcanzar, en 1795, el nombramiento de escultor de cámara honorario de Carlos IV y, un lustro antes de su muerte, la dirección de la Real Academia estando en el trono el rey Bonaparte, por lo que a la caída de este se anuló su nombramiento. No obstante, el rey Deseado lo restituyó en el cargo en 1814 y, al año siguiente, logró alcanzar la cima de su carrera: primer escultor de cámara, por el tiempo que aún le dejó la vida, un año más.


  En los retratos de los reyes Carlos IV y María Luisa de Parma y en el del favorito Godoy, representados a la manera heroica idealizada, hace gala de sus conocimientos de la Antigüedad imperial romana, tanto en gestos y posturas como en el tratamiento de los ropajes. Como obra pública destacan las figuras de Hércules y Anteo en la fuente con el mismo nombre de los jardines de Aranjuez —levantada por orden de Fernando VII— y en su Venus de la Alameda de Osuna, donde hace gala de un gran dominio de la técnica del paño mojado.


  Trabajó para las de Granada (sepulcro y estatua orante del arzobispo Galván) y Jaén (tabernáculo y retablo de san Eufrasio), así como en el Seminario Conciliar de Salamanca, donde realizó el sepulcro del obispo Beltrán.


  El maestro cordobés de Priego, José Álvarez Cubero (1768-1827), se considera la cima de la escultura neoclásica española. Tras una primera estancia en París, en 1805 viaja a Roma, donde trabaja con el dios Canova y residirá durante veinte años, en los cuales llega a conocer la cárcel del castillo de Sant’Angelo por orden de Napoleón al negarse a jurar a su hermano José como rey de España; pero la influyente mano del anterior le sacará del cautiverio.


  En su producción destacan varias facetas. En primer lugar, la de retratista con un evidente manejo de los ropajes y en ellos de la técnica del paño mojado, visible en sus figuras sedentes al modo de las matronas romanas —María Luisa de Parma, Isabel de Braganza— y sus bustos —Carlos IV, Fernando VII— tanto para la realeza como para la nobleza —los infantes Carlos y Francisco de Paula, el duque de Frías, los duques de Berwick— y los intelectuales —Ceán Bermúdez, el compositor Rossini—.


  La temática mitológica fue otra de las preferentemente cultivadas por Álvarez Cubero, como no podía ser menos en el gran escultor hispano residente en la Roma de los césares, donde tanto se admiraba, así mismo, la cultura griega. Prueba de ello es su Apolo inspirado por la música o Apolino, para la Casa del Labrador de Aranjuez, claramente inspirado (valga la redundancia) en el escultor clásico Praxíteles, de quien toma —bien cierto que exageradamente— la curva en la cadera. Junto a esta obra esculpió otras tres para los nichos del mismo salón: Diana cazadora Morfeo adolescente y Amor con sus atributos.


  Su obra cumbre, esculpida a su regreso a la patria, es Defensa de Zaragoza, referida al primer sitio de la plaza aragonesa, en la que en composición piramidal representa a un hijo que protege con su cuerpo a su padre herido mientras lucha a brazo partido. Ejecutado primero en un vaciado en yeso, el grupo despertó la admiración al ser expuesto en 1818 en Roma y llegó a creerse una obra de raíz homérica: Néstor y Antíloco. Cinco años más tarde, Fernando VII accedió a costear su ejecución en mármol. La inspiración se puede ver en diversas obras de carácter dispar: el grupo de los Tiranicidas de estilo severo griego por la captación del momento pregnante (el instante preciso de ejecutar una acción); el Galo suicidándose, del período helenístico y, contemporáneamente a su ejecución, en Hércules y Licas o en Creugante de Canova. Se trata de un tema patriótico, de exaltación del heroísmo anónimo, en el que los valores estéticos están en la fuerza expresiva y en el modelado de grandes contrastes lumínicos sobre la solidez de los volúmenes perfectamente marcados. Esta obra le valió el ingreso en las academias de San Lucas de Roma y San Fernando de Madrid, de la que fue nombrado director en 1826. Al año siguiente retornará a la patria para hacerse cargo del nombramiento de primer escultor de cámara en la vacante del fallecido José Ginés.
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    Álvarez Cubero. Defensa de Zaragoza, según dibujo en la revista española El Mundo Universal (30-7-1857). En composición piramidal representa a un hijo que protege con su cuerpo a su padre herido.

  


  Su obra tuvo una gran influencia sobre todo en generaciones posteriores, de las que formó parte su hijo, José Álvarez Bouquel, también escultor.
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  La guerra de la Independencia. Goya


  EL REINADO DEL ABÚLICO CARLOS IV


  Carlos IV sucedió a su padre, Carlos III, en 1788. Monarca de carácter pasivo, abúlico, dominado por su esposa, María Luisa de Parma —bien elocuentes son los rostros de cada uno en el conocido cuadro de Goya que retrata a la familia real— y el amante de esta, Manuel Godoy, favorito del rey, vio cómo su país era sumido en las guerras contra Francia e Inglaterra, así como en graves problemas internos: crisis agrarias, inflación, déficit estatal galopante y las epidemias de 1804 y 1809, al tiempo que fracasaban las políticas ilustradas puestas en marcha por su antecesor.


  Floridablanca, como primer ministro, ejerció una fuerte represión contra los simpatizantes de la Revolución francesa, prohibió la entrada y difusión de periódicos, libros y panfletos, y reavivó el Santo Oficio para perseguir a los ilustrados.
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    La familia de Carlos IV, 1800-1801, en el Museo del Prado. En los gestos y la posición en la escena, Goya retrató el carácter y el papel de cada personaje. El abúlico rey con la mirada perdida, la reina María Luisa en el centro, dominando la situación. La mujer que vuelve el rostro alude a la futura, desconocida esposa de Fernando VII (a su lado). Al fondo, el pintor se autorretrató en homenaje a Velázquez en Las Meninas.

  


  A raíz del guillotinamiento de Luis XVI, pariente de Carlos IV, España declaró la guerra a la Francia revolucionaria; las tropas españolas pasaron los Pirineos e invadieron el Rosellón en 1797. Pero, al año siguiente, ante el contrataque francés, que ocupó el País Vasco y Cataluña, tuvimos que firmar la Paz de Basilea y entregar a Francia, a cambio de su retirada, la parte española de la isla de Santo Domingo. Así y todo, el cínico Godoy recibió el título de príncipe de la Paz.


  Un año más y España, cambiando de rumbo, firma con Francia el primer Tratado de San Ildefonso de alianza mutua, cuyas desastrosas consecuencias no se hicieron esperar.


  En 1801 tuvo lugar la guerra de las Naranjas con Portugal, ante la negativa del país luso a participar en el bloqueo continental contra Gran Bretaña. Al cabo de tres semanas escasas de guerra se firmó la paz de Badajoz, por la que España devolvía las plazas portuguesas ocupadas excepto Olivenza. El galante Godoy, que iba al frente de las tropas, envió un ramo de naranjas a la reina María Luisa, de donde viene el nombre con el que se conoce este breve conflicto.


  En 1802, por el Tratado de Amiens, que puso fin a la guerra que mantenían Gran Bretaña y sus aliados contra Napoleón y los suyos, España recuperó la isla de Menorca, ocupada por los ingleses en 1708 cuando la guerra de Sucesión Española (1700-1713), a cambio de renunciar a la isla de Trinidad.


  En 1805 se produjo la derrota de Trafalgar, que ya hemos visto.


  El príncipe de la Paz, como apostador empedernido, siguió enfrascando a España en guerras continuas. En 1807, por el Tratado de Fontainebleau, se acordó con Francia, para asegurar la efectividad del bloqueo británico impuesto por Napoleón, la invasión y reparto de Portugal; un tercio de su territorio, El Algarve, sería entregado a Godoy con el título de rey, en reconocimiento por permitir el paso de las tropas francesas por territorio español.


  LA INVASIÓN Y DEFENSA DE LA PATRIA


  Mientras Godoy negociaba con Napoleón, el príncipe de Asturias —heredero de la corona española, futuro Fernando VII— preparaba una conspiración para derribar al valido y a su propio padre y alcanzar así el trono. Pero fue descubierto y solo se salvó por la intercesión de su madre, la reina María Luisa.
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    El Dos de mayo o La carga de los mamelucos en la Puerta del Sol de Goya, 1814, en el Museo del Prado. La furia, los violentos escorzos, la pincelada rápida caracterizan esta escena patriótica.

  


  Sin embargo, Godoy tenía las horas contadas; el 17 de marzo de 1808 se produjo un motín en Aranjuez y fue detenido, salvando el pellejo por la intercesión de Fernando a ruegos, quién lo diría, de su padre, el rey Cornudo. Este, cuyo carácter no estaba hecho para estos trotes, abdicó dos días más tarde —19 de marzo— en favor de su hijo. Napoleón vio la oportunidad de hacerse con la corona española para entregársela a su hermano José, convirtiéndole en un títere más de su puzle europeo.


  Mientras Murat tomaba el centro neurálgico de Madrid, Bonaparte invitó a Bayona a padre e hijo Borbón con el pretexto de mediar en las disputas. Una vez allí, obligó a Fernando VII a abdicar y devolver la corona a Carlos IV y, acto seguido, a este a traspasársela a él para a su vez entregársela a su hermano José, que sería bautizado por el pueblo como Pepe Botella, el Rey de Copas, a pesar de ser abstemio. Las clases altas (nobleza, clero), la Junta de Estado y el Consejo de Castilla aceptaron al nuevo rey como la mejor manera de evitar los desórdenes y la anarquía.


  No obstante, el pueblo —tocado en su amor propio cuando se corrió la voz de la partida de los últimos miembros de la familia real prácticamente secuestrados, con el llanto de un infantito que no quería subir al carruaje— se armó como pudo y con uñas y dientes se sublevó en Madrid el 2 de mayo de 1808, con la participación de los capitanes Luis Daoíz y Pedro Velarde y otros héroes del Parque de Artillería de Monteleón como el teniente Ruiz Mendoza, quienes sacaron los cañones a la calle. La sangre corrió desde San Bernardo hasta Fuencarral y, aplastada la sublevación por las tropas de Murat, antes de cerrar la noche y durante toda la lluviosa madrugada, tuvieron lugar los fusilamientos de patriotas en Recoletos, el Paseo del Prado, la montaña del Príncipe Pío y la Moncloa, inmortalizados por el pincel de Goya.


  Un bando de la alcaldía de Móstoles (cuyo autor es discutido) rezaba: «¡Españoles! La Patria está en peligro. Madrid perece víctima de la perfidia francesa. ¡Acudid a defenderla!», apelando a la obligación que según las Siete Partidas de Alfonso X tenían los ayuntamientos para emprender la defensa del territorio en caso de invasiones extranjeras, especialmente en ausencia del rey como era el caso, extendió la sublevación por el camino de Extremadura y Andalucía como un reguero de pólvora y, aunque tardó unas semanas en hacerse eco toda España y constituirse las distintas Juntas provinciales, fue la chispa simbólica que dio comienzo a la guerra de la Independencia (1808-1814). Esta fue también un proceso de reorganización política de acuerdo a los principios del liberalismo y supuso un conflicto civil entre patriotas y afrancesados (reformistas colaboradores del invasor).


  La Junta de Gobierno que Fernando VII había dejado cuando su partida a Bayona, empero, solicitaba a Napoleón que nombrara rey de España a José Bonaparte y ordenaba a todos los españoles, el 3 de junio, deponer las armas. Con el confusionismo reinando por doquier, José I, que abdicó la corona de Nápoles para ceñir la de España, fue proclamado rey el día 11 en Vitoria, publicó su Constitución de Bayona y entró en Madrid el día 20, condenando, para intentar ganarse al pueblo, la carnicería de los franceses tras el levantamiento popular del 2 de mayo. Pero la guerra de la Independencia era ya un hecho. En su desarrollo pueden distinguirse tres fases:


  
    	Desde el levantamiento del 2 de mayo hasta finales de 1808. Se produce el control de las principales vías de comunicación por parte de los franceses y tienen lugar episodios heroicos como el primer sitio de Zaragoza, en el que los invasores no logran tomar la ciudad por la resistencia de los maños y de heroínas como Agustina de Aragón al mando del general Palafox. Tiene lugar en julio la batalla de Bailén, en la que las tropas del general Castaños derrotan al mariscal Dupont.


    	Desde fines de 1808 hasta 1812. Napoleón se ve obligado a penetrar en España al frente de la Grand Armée para, después de la toma de Zaragoza en el segundo sitio y la victoria de Somosierra, reponer a José I en el trono. Se organiza la guerra de guerrillas en torno a Espoz y Mina, Juan Martín el Empecinado y el cura Merino.


    	Desde 1812 hasta fines de 1813. Aprovechando la salida de tropas francesas con destino a la campaña de Rusia, y con la ayuda de los efectivos británicos de Wellington, los españoles inician su ofensiva y derrotan definitivamente a los invasores en las batallas de Arapiles (Salamanca), Vitoria y San Marcial. Napoleón tiene que firmar el Tratado de Valençay (11 de diciembre de 1813) reconociendo la independencia de España y liberando a Fernando VII.
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    Madrid. Plaza del Dos de Mayo. Monumento a los capitanes artilleros Daoíz y Velarde, realizado en mármol blanco de Carrara por Antoni Solá, en 1822, con pedestal de Francisco Jareño. Junto al arco del antiguo cuartel de Monteleón, los héroes con un cañón detrás en actitud de prestarse mutuo juramento de morir por la patria.

  


  LAS CORTES DE CÁDIZ Y LA PEPA


  Mientras se desarrollaba la guerra, tuvo lugar una revolución política en España. La Junta Central convocó Cortes extraordinarias el 22 de mayo de 1809 para tratar del modelo de Estado ante la caída evidente del Antiguo Régimen. Rompiendo con él, en lugar de efectuar la convocatoria por estamentos como era usual, se decidió hacerlo por representantes. Ante la ocupación de casi todo el país por los franceses, se optó por la ciudad de Cádiz como lugar idóneo, al estar todavía libre y, además, cercana a Gibraltar, donde fondeaba la escuadra inglesa, ahora aliada.


  Con no pocas dificultades para la llegada de los diputados a través de territorio en guerra, el inicio de sesión tuvo lugar el 24 de septiembre de 1810. En principio, se reconoció como rey legítimo a Fernando VII, declarándose, por tanto, nula la Constitución de Bayona y las Cortes asumieron la soberanía nacional.


  El 23 de diciembre se formó una comisión encargada de redactar el texto constitucional, que fue aprobado el 19 de marzo de 1812, aniversario de la coronación de Fernando VII y Día de San José, por lo que a la naciente Constitución se la conoció popularmente con el nombre de la Pepa, y el grito «¡Viva la Pepa!» fue sinónimo del vítor a la primera constitución democrática de España, compuesta de un preliminar y 384 artículos divididos en diez títulos, cuyos principios básicos, eran:


  
    	La monarquía parlamentaria como sistema de gobierno.


    	La soberanía nacional.


    	La división de poderes.


    	El sistema unicameral por sufragio universal masculino indirecto (se elegían representantes que a su vez elegían a los diputados en cortes).


    	La confesionalidad católica del Estado.

  


  Así mismo, se decretaron otra serie de medidas económicas y sociales y quedaron reconocidos derechos como:


  
    	La igualdad ante la ley.


    	La libertad de industria y la consiguiente supresión de los privilegios gremiales.


    	El derecho de propiedad.


    	El derecho a la educación.


    	La inviolabilidad del domicilio


    	La libertad de prensa e imprenta.


    	La proporcionalidad en el sistema impositivo.


    	La abolición de los mayorazgos y señoríos jurisdiccionales que ataban a los campesinos con sus señores.


    	La abolición del Tribunal de la Inquisición.
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    Fernando VII con manto real, de Goya, 1814-1815, en el Museo del Prado. El rey Felón mira de frente con pícara sonrisa, luciendo la banda de la Orden de Carlos III y el Toisón de Oro colgando del collar de Gran Maestre, y sosteniendo en su mano derecha el cetro con el escudo de armas de Castilla y León.

  


  Con estas disposiciones se abandonaba el Antiguo Régimen y se consagraba el liberalismo en España, aunque su aplicación práctica fue efímera en principio y se redujo a un trienio posteriormente, como vamos a ver a continuación.


  RETORNA EL DESEADO: «¡VIVAN LAS CADENAS!»


  Finalizada la guerra, Fernando VII el Deseado, hizo su entrada triunfal en España, como si hubiera hecho algo él por ganarla. Los que estaban deseosos de restaurar el Antiguo Régimen para recuperar sus privilegios se manifestaron en el Manifiesto [valga la redundancia] de los Persas —llamado así porque en su encabezamiento se cita la costumbre de aquel pueblo de pasar días de anarquía tras el fallecimiento de un rey y el advenimiento de otro, a fin de que las consecuencias del pillaje les hiciera fieles al sucesor—, un escrito que le fue presentado al monarca en abril de 1814, en Valencia, por sesenta y nueve diputados que solicitaban la anulación de todas las medidas legislativas de las Cortes de Cádiz.


  Encantado de la vida, respondiendo al «¡Vivan las cadenas!» que gritaban los absolutistas que habían desenganchado los caballos para tirar ellos del carruaje que le traía a casa, el rey Felón (como ha pasado a la historia) dictó el decreto del 4 de mayo accediendo a lo solicitado e, ítem más, ordenando la detención de los diputados liberales y restaurando, en definitiva, la sociedad estamental.


  No obstante, ante la situación calamitosa de la Hacienda pública, agravada por la emancipación de las colonias americanas, el desgobierno y la ineficacia política, el descontento se tradujo en diversos pronunciamientos militares llevados a cabo por miembros del ejército de carácter liberal, que habían sido desplazados por mandos de origen noble. Los más destacados fueron los de Espoz y Mina, Díaz Porlier, Lacy y Miláns del Bosch, Vidal, la llamada conspiración del Triángulo —intento de secuestro del rey para hacerle jurar la Constitución— y el del teniente coronel Rafael de Riego, el único que tuvo éxito, en enero de 1820, cuando se sublevó en Cabezas de San Juan (Sevilla) con las tropas que iban a partir hacia América.


  Obligado, el rey, con su cinismo habitual («Marchemos francamente, y yo el primero, por la senda constitucional»), juró la Constitución de 1812, que fue restaurada por una Junta Provisional, iniciándose así el Trienio liberal (1820-1823).


  La división de los liberales en dos corrientes (moderados y exaltados), que básicamente diferían en el tiempo y la forma de poner en práctica las disposiciones constitucionales, más la oposición tenaz de los absolutistas, con la rebelión militar del 7 de julio de 1822, así como otras intentonas de combatir a los liberales, como la llamada Regencia de Urgel (agosto), pusieron en jaque al gobierno.


  Pero el final de las libertades en España vino del extranjero. Las grandes potencias, reunidas en el Congreso de Verona (octubre de 1822), atendiendo las demandas de Fernando VII, invadieron España en abril de 1823 con un ejército denominado los Cien mil hijos de san Luis, dirigido por el duque de Angulema, que tras una tibia resistencia del Gobierno que incluyó el desplazamiento primero a Sevilla y luego a Cádiz llevando consigo al rey, restauró el absolutismo a los gritos de: «¡Vivan las cadenas y mueran los negros [los liberales]!». «¡Vivan las cadenas y muera la nación [la soberanía nacional]!».


  Por delante se abría la que se conoce como Década ominosa (1823-1833), que se caracterizó por la vuelta al absolutismo y la represión de los liberales, quienes, como otras veces en la historia de España, tuvieron que buscar refugio en el exilio.


  A la muerte de Fernando VII se planteará el problema sucesorio, puesto que poco antes del nacimiento de la princesa Isabel, en 1830, se publicó la Pragmática Sanción —ya aprobada por Carlos IV en 1789 pero no promulgada—, que abolía la Ley de Agnación Rigorosa o Sucesión Fundamental, de Felipe V, que prohibía reinar a las mujeres si había varones en la línea principal (hijos) o lateral (hermanos y sobrinos), volviéndose a las normas establecidas en el códice de las Siete Partidas, de Alfonso X el Sabio. Disconforme, su hermano, el infante Carlos María Isidro, encabezará la facción de los carlistas, que desencadenará la guerra contra los isabelinos o partidarios de la princesa Isabel. Preparando el terreno, su padre, en los tres años que aún vivió, dio un giro a su política en favor de los liberales, entre quienes la futura reina tenía sus mayores partidarios por concentrarse los absolutistas alrededor de su tío. Así, proclamó una amnistía para facilitar el regreso de los exiliados y puso al frente tanto del ejército como de los ayuntamientos a mandos isabelinos.


  La guerra civil que se desencadenó a la muerte del rey terminó con la Paz o Abrazo de Vergara (1840), pero la reconciliación no fue total entre ambos bandos, puesto que otras dos guerras civiles y diversos alzamientos esperaban a las gentes y las tierras de España a lo largo del siglo XIX.


  EL BOHEMIO MENGS Y LOS PINTORES ACADEMICISTAS


  El pintor alemán, de Bohemia, Antón Raphael Mengs (1728-1779), formado con su padre Ismael (conocido miniaturista en Dresde) antes de su estancia para completar el aprendizaje entre 1741 y 1744 en Roma, donde fue alumno y amigo de Winckelmann y se interesó especialmente por la obra de Rafael —como se observa en su fresco El Parnaso (1760), inspirado en el mismo de este pintor para las Estancias Vaticanas, despojado, pues, de los escorzos y las perspectivas barrocas de sotto in su—, tuvo una gran repercusión en la pintura española desde su venida a nuestro país en 1761 llamado por Carlos III, en cuya corte permaneció como primer pintor del rey hasta 1769, además de haber sido director de la Real Academia de San Fernando, al igual que en Roma lo había sido de la de San Lucas.


  Además de participar en la decoración del Palacio Real y el de Aranjuez, donde sus frescos aún mantienen connotaciones tardobarrocas, al gusto que allí se profesaba, y de sus cuadros de tema religioso carentes de emotividad como Cristo flagelado, dejó en esta etapa retratos de personajes de la realeza: Carlos III, Carlos IV príncipe de Asturias, María Luisa Princesa de Asturias, María Amalia de Sajonia (reina consorte de España), caracterizados por lo minucioso de su pincelada, la magistral captación de los brillos y el matiz escultórico de las figuras.


  Fue también un gran teórico, siendo traducidas sus obras a varios idiomas; entre ellas, destaca Consideraciones sobre el gusto y la belleza en la pintura.


  Creó escuela en la Villa y Corte, en la que sus principales seguidores tendieron hacia un academicismo clasicista basado en la armonía y simetría compositiva y en el predominio de la línea sobre el color, abandonando el barroco decorativo, las explosiones coloristas y los recursos ilusionistas ópticos.


  Entre ellos, destacan los hermanos Francisco, Ramón y el cartujo fray Manuel Bayeu y Subías. Francisco (1734-Madrid, 1795) inició la formación artística en su Zaragoza natal, en el taller de José Luzán, ingresando posteriormente en la Real Academia de Bellas Artes de San Fernando de Madrid. Estudió con Antonio González Velázquez, con quien colaboró en la decoración al fresco de la cúpula de la capilla de la Virgen del Pilar de Zaragoza, denotando por aquel entonces algunas influencias de Corrado Guiaquinto en el uso del color. Trabajó también en la cartuja del Aula Dei y en el convento de Santa Engracia, ambos en la capital aragonesa. Fue también discípulo de Mengs, cuya influencia neoclásica academicista se hizo notable en toda su obra desde que colaboró bajo su órbita, desapareciendo su anterior importancia del colorismo en pro del equilibrio y la simetría de las composiciones.


  Tuvo un ascenso fulgurante, pues fue nombrado pintor de cámara y director de la Real Academia en 1788, constituyéndose a partir de esta fecha como el principal pintor de la corte. Realizó decoraciones al fresco para el Palacio Real de Oriente, el Palacio de El Pardo, la cúpula y las bóvedas de la colegiata de La Granja, el oratorio del Real Palacio de Aranjuez, el convento de la Encarnación y la iglesia de San Francisco el Grande de Madrid, el claustro de la catedral de Toledo (en colaboración con Maella) y otras en las que, a pesar del tránsito hacia el frío, riguroso Neoclasicismo, aún se pueden apreciar varias connotaciones de los grandes decoradores italianos como Luca Giordano y Corrado Giaquinto.


  Su hermano Ramón (1746-1793) tuvo una formación inicial muy similar; trabajó con Goya en los frescos del Pilar de Zaragoza. Realizó, así mismo, cartones para tapices en la Real Fábrica de Santa Bárbara a base de temas costumbristas y populares.


  Mariano Salvador Maella (1739-1819), influido por Mengs, persistió en el cultivo del academicismo pictórico, habiéndose formado también con González Velázquez antes de ser pensionado en Roma durante los años 1759 a 1765. A su regreso a Madrid entró por la puerta grande de la corte: pintor de cámara, primer pintor del rey y director de la Real Academia.


  Fue un artista muy prolífico que cultivó géneros muy diversos: fresquista en los palacios de los Reales Sitios (Aranjuez, La Granja, El Pardo) y en el Palacio Real, así como en la decoración de la capilla del Venerable Palafox en la catedral de Burgo de Osma, en el claustro de la catedral de Toledo, en el convento de San Pascual de Aranjuez (perdidos durante la última guerra civil); autor de retratos (Carlos III con el hábito de su Orden, La infanta Carlota Joaquina), de temas mitológicos (Las cuatro estaciones), de escenas costumbristas de género y pintura de historia (La batalla de Aljubarrota), entre otros.
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    El ciego músico de Ramón Bayeu, 1786, en el Museo del Prado. Cartón para tapiz de tema costumbrista destinado al Palacio de El Pardo.

  


  En toda esta obra se caracteriza, fundamentalmente, por su estricto academicismo basado en la perfección del dibujo y el predominio absoluto de la línea sobre el color, apartándose de alguna inicial influencia procedente de la órbita de Giaquinto y el barroco decorativo.


  Acusado de afrancesado por su colaboracionismo con el rey Bonaparte, fue excluido de la corte al regreso de Fernando VII.


  Otro discípulo de Mengs fue Gregorio Ferro (1742-1812), un pintor fundamentalmente de temática religiosa, en la que destacan su San Agustín y el misterio de la Santísima Trinidad en el convento de La Encarnación de Madrid y el retablo de la iglesia parroquial de los santos Justo y Pastor en Toledo. En la Real Academia de San Fernando, de la que terminó siendo director general en 1804 frente al mismísimo Goya, se conserva su cuadro Alegoría del nacimiento del infante don Carlos Clemente, sostenido en los brazos de la imagen alegórica de España coronada.


  OTROS PINCELES ESPAÑOLES


  Aparte de los anteriores maestros, seguidores del pintor de Bohemia, en la segunda mitad del siglo XVIII, a lo largo de gran parte de la geografía española, se distinguieron varios pintores a caballo entre los reinados de Carlos III y Carlos IV.


  Luis Egidio Menéndez o Meléndez (1716-1780), nacido en Nápoles y miembro de una familia de artistas, destacó especialmente en la pintura de miniaturas como ilustrador de libros, pero, sobre todo, en el género de las naturalezas muertas o bodegones, de los cuales realizó, entre 1760 y 1771, hasta cuarenta y cuatro para decorar las habitaciones del rey Carlos III en el palacio de Aranjuez. Hizo gala de un gran dominio de la composición, la luz y el volumen, por lo que, entroncando con Zurbarán, se consagró como el principal representante de este género en la pintura española de la centuria. Entre otras obras, puede mencionarse un autorretrato que pintó aún en su juventud (1746), conservado en el Museo del Louvre.


  Luis Paret y Alcázar (1747-1799) estudió en la Real Academia de San Fernando y posteriormente viajó a Roma. Además de la influencia italiana, que captó en su estancia en Italia, tiene notable concomitancia francesa porque a su regreso a Madrid entró en el taller que tenía en la Villa el pintor francés François Traverse. Llevó a cabo varias obras para la corte de Carlos III: Parejas reales, La comida de Carlos III, Paseo frente al Jardín Botánico, La tienda del anticuario Geniani, en la que se aprecia su cultivo de la elegancia, si bien, en ocasiones, presenta tonos un tanto fríos que le alejan de los resabios rococoides que aún se observan en su pincel.
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    La tienda del anticuario Geniani de Luis Paret y Alcázar, 1772, en el Museo Lázaro Galdiano de Madrid. La elegancia de las formas, el preciosismo rococó de los detalles se combinan con los fríos tonos azules neoclásicos.

  


  Fue exiliado a Puerto Rico por circunstancias personales y, tras la conmutación de la pena, volvió a España y se instaló en Bilbao, donde gozó de gran popularidad. A la subida de Carlos IV al trono, y de nuevo en Madrid, logró hacerse con varios encargos sobre vistas de la Villa y de los Reales Sitios.


  José del Castillo (1737-1793), activo desde la temprana edad de diez años, estudió en el taller de Corrado Giaquinto en Roma y, a su regreso a España, logró el ingreso en la Real Fábrica de Tapices de Santa Bárbara, de la cual partirá de nuevo hacia la Ciudad Eterna durante una breve etapa en la que coincidió con Juan de Villanueva. No logró el reconocimiento debido a su obra, a pesar de conseguir el ingreso en la Real Academia, quizá por no adaptarse totalmente a los postulados artísticos emanados de esta institución, difíciles de compaginar con su aprendizaje italiano. La mejor prueba de sus inmejorables condiciones ha sido la pertinaz confusión de alguna de sus obras con las del genial Goya.


  Además de su principal faceta como realizador de cartones para tapices, que decoran el dormitorio de Carlos IV en El Escorial —temas costumbristas, escenas de caza y pesca—, fue también pintor de escenas populares —El jardín del Buen Retiro— y religiosas, entre las que hay que destacar Abrazo de san Francisco y santo Domingo, en la iglesia de San Francisco el Grande, San Agustín y los menesterosos, del convento de La Encarnación o los Santos Justo y Pastor ante el Juez, cuadro que se guarda en el Museo Lázaro Galdiano. Otra de sus facetas se halla en el campo de la ilustración, como se observa en la edición del Quijote que realizó la Real Academia Española de la Lengua en 1780.


  En el tránsito de la pintura neoclásica hacia el Romanticismo está el género de historia de José de Madrazo (1781-1859), concretamente su cuadro Muerte de Viriato (1807), que en el deseo de comparar a los héroes de la guerra de la Independencia con la resistencia peninsular frente a la dominación romana, recoge la muerte a traición por parte de sus compañeros de este pastor lusitano, imposible de dominar por los conquistadores, que habían puesto precio a su cabeza, un precio que se quedó en el aire porque «Roma no paga a traidores». El tema, inspirado en su estudiada composición del Juramento de los Horacios, de David, es una muestra excelente de todas las características de la pintura neoclásica: predominio del dibujo, colores fríos, inspiración en temas antiguos, volumen y modelado en los personajes, dominio de la perspectiva…, combinado con una disposición teatral de la escena y una expresión de sentimiento y dramatismo que hablan ya de Romanticismo, período en el cual este género, la pintura de historia, alcanzará su auge en España.
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    Muerte de Viriato de José de Madrazo, 1807, en el Museo del Prado. La pintura más emblemática del Neoclasicismo español, refleja toda la grandeza de las obras de quien fue maestro del pintor en París, Jacques-Louis David.

  


  Cultivador también de la pintura de historia, entre otras facetas, es el valenciano Vicente López (1772-1850), que ya en la academia de San Carlos de su tierra logró un primer premio durante su formación inicial con el cuadro El rey Ezequías haciendo ostentación de sus riquezas, galardón que vuelve a conseguir, ya en San Fernando de Madrid, con Los Reyes Católicos recibiendo una embajada del rey de Fez. Aprovecha su nuevo centro para recoger las enseñanzas académicas de Mengs, a través de Maella, especialmente el dominio del dibujo, sin descartar resabios del rico colorido rococó que asimila en la contemplación en los Reales Sitios de los grandes frescos de Corrado Giaquinto y Lucas Jordán.


  Pasa los años de la guerra de la Independencia en su Valencia natal, donde además de pintar Fernando VII con el hábito de la orden de Carlos III, entra al servicio de los invasores realizando distintos retratos, entre ellos, del mariscal Soult. Buen captador del detalle, con el poso de la tradición naturalista de la escuela valenciana, se muestra hábil en la plasmación de lujos y calidades en los ropajes y ornatos de los personajes y en la obtención de un fiel realismo en los rostros, tanto que, a su regreso, el Felón le reclamó a la corte y le nombró primer pintor de cámara.
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    El pintor Francisco de Goya de Vicente López, 1826, en el Museo del Prado. Inacabado por deseo expreso del protagonista, según se dice, este retrato de medio cuerpo, con el pincel y la paleta en una y otra mano, refleja mejor que una fotografía el enérgico carácter de Goya, a dos años de su muerte.

  


  De 1826 es su célebre Retrato de Goya, dos años antes de la muerte del gran maestro.


  En la década de los 30 inicia su tránsito hacia la pintura romántica, aunque sin haber dejado aparte los imponentes y minuciosos retratos como Fernando VII con el hábito de la orden del Toisón de Oro, pero la época isabelina se había apartado ya de la frialdad neoclásica para tornar al dominio del colorido, que se observará también en los retratos de corte de Federico de Madrazo, Esquivel y otros.


  GOYA, UN GENIO A LOMOS DE DOS SIGLOS


  Francisco de Goya y Lucientes nació en Fuendetodos, Zaragoza, en 1746, y murió exiliado en Burdeos, Francia, en 1828.


  Goya es el gran genio de la pintura española y universal, cuya obra, como decía Carlos Cid Priego, «del relamido rococó y neoclásico pasó a la fuerza barroca, al apasionamiento romántico, a la soltura impresionista, a la horrorosa fuerza expresionista, a la textura informalista, a la premonición del surrealismo».


  Las distintas etapas en que se puede dividir su vida y obra explican la evolución artística y los cambios que sufre su personalidad en el transcurso de los grandes acontecimientos históricos que le tocó vivir a lo largo de su agitada existencia: reinado de Carlos III y IV, período de José Bonaparte, guerra de la Independencia, restauración de Fernando VII; sucesos que convulsionaron la historia de España entre finales y principios de un siglo y otro.


  Primera etapa. Los inicios


  Su aprendizaje se inscribe en el taller de José Luzán, según manifestó el propio artista. En los años 1763 y 1766 se presenta a unos concursos convocados por la Real Academia de San Fernando de Madrid, pero no se le otorga ningún premio. Realiza algunas obras de no gran mérito.


  En 1771 viaja a Roma, donde continúa su aprendizaje, y envía un cuadro titulado Aníbal cruzando los Alpes al concurso de la Academia de Parma, con el que logró una mención honorífica del jurado.


  Vuelve a Zaragoza ese mismo año y se le confían las pinturas de la bóveda del coreto del Pilar, ejecutadas al fresco.


  Hacia 1772-1773 realiza el gran ciclo mural de la Vida de la Virgen para la Cartuja de Aula Dei, cerca de Zaragoza; estas pinturas, si bien no muestran todavía la mano de un genio, hacen ya, en varios aspectos, intuirlo.


  De ese año o el siguiente es su primer autorretrato, que respira naturalismo.


  Su matrimonio (1773) con Josefa Bayeu, hermana del pintor Francisco Bayeu —bien relacionado en Madrid—, le abre las puertas de la Corte.


  Segunda etapa. El triunfo y la alegría de vivir


  Hasta 1792, año en el que sufrirá una grave enfermedad, se sitúa su etapa esplendorosa de triunfo en la Corte.


  Por mediación de Mengs y de su cuñado Bayeu se le encarga la realización de cartones para tapices en la Real Fábrica de Santa Bárbara. Es la época del muñequismo de las figuras, colores claros y alegres, temas cotidianos, costumbristas, llenos de gracia, que gozan de una gran aceptación: El quitasol, El ciego de la guitarra, El cacharrero, La gallina ciega, la serie Las cuatro estaciones —La florista, La siega, La vendimia (en composición piramidal, típica del estilo neoclásico) y El invierno—; La pradera de San Isidro, cuadros de majas y majos…, un ambiente social galante y festivo en consonancia con los primeros éxitos.


  En 1780 es elegido miembro de la Real Academia de San Fernando. Su reconocimiento se hace manifiesto. Es la época del Cristo del Museo del Prado y otra serie de temas religiosos, entre los que destacan los frescos de la cúpula Regina Martyrium del Pilar de Zaragoza.


  En 1781, pinta los frescos de la iglesia de San Francisco el Grande de Madrid.


  En 1783 el cardenal infante don Luis le toma como su protegido; y al año siguiente es nombrado pintor del rey, y cobra gran fama como retratista: El marqués de Floridablanca, La marquesa de Pontejos, La familia de los duques de Osuna, que le toman bajo su protección en 1785.


  
    [image: img89] 

    El quitasol de Goya, 1777, en el Museo del Prado, de la serie de cartones para tapices de la Real Fábrica de Santa Bárbara. «Muñequismo» en las figuras, colores claros, temas costumbristas, cotidianos y alegres.

  


  Se ha hablado, en esta etapa, de influjos neoclásicos, concretamente de Rafael Mengs, también de Bayeu; no obstante, hay que tener en cuenta que, aunque posible, en Goya debe considerarse siempre como algo ceñido a su estilo personal. Se han querido ver, así mismo, aspectos de Velázquez en los fondos de la Sierra de Guadarrama.


  En 1789 es designado «pintor de cámara».


  Tercera etapa. La enfermedad


  Entre 1793 y 1808 se puede situar su tercera etapa, que abarca hasta el comienzo de la Guerra de la Independencia. El inicio de esta fase viene marcado por el desarrollo de la grave enfermedad que sufrió el pintor durante el invierno de 1792-1793; consecuencia fatal de la misma será la sordera para toda la vida. Surge un gran cambio en su personalidad, derivado del mundo interior en el que se refugia al faltarle el contacto con el exterior que le proporcionaba el oído. Es la época de Los caprichos, su primera gran serie de grabados, estampas de trajes, costumbres, etc., una sátira de la sociedad contemporánea que abundaban mucho, tanto en España como en Inglaterra (William Hogart). Su fuente de inspiración estuvo en series de grabados como Memorias de la Academia Asnal (1630), sátira en la que los académicos llevan todos cabeza de burro; en una famosa Relación de un auto de fe en Logroño, en el siglo XVII; en publicaciones del Diario de Madrid, de El Censor, en textos de su amigo Moratín, en las corrientes críticas de la Ilustración contra el clero y la nobleza. Además de un retrato de la gente del pueblo, son un ataque contra los vicios y la ignorancia, de los que no se libra nadie.


  Elaborados con su atormentada imaginación (El sueño de la razón produce monstruos, escribió bajo uno de ellos), han dado lugar a que se hable de presurrealismo; el genio de Goya, cómo no, tenía que anticiparse siglo y medio a este movimiento.


  Es también la época de sus poco piadosos frescos para la ermita de San Antonio de la Florida (ángeles como «manolas», dice Valeriano Bozal), bajo los cuales se halla hoy su sepultura. También por ahora acaba de pintar otra de sus obras más importantes de tema religioso: El prendimiento de Cristo, un tanto abocetada para imprimir mayor turbación al hecho, a la par que huyendo de la religiosidad tradicional.


  En 1799 se le nombra «primer pintor de cámara», llegando pues a la cúspide de su carrera.


  Entre estas fechas y el comienzo de la guerra se inscribe su gran serie de retratos en torno a la familia real y altos personajes de la corte: La familia de Carlos IV, Godoy, La condesa de Chinchón, etc. Su prestigio no tiene límites. Pinta también por ahora sus célebres cuadros La maja desnuda y La maja vestida, que se han identificado con la XIII duquesa de Alba —su musa—, o bien con la actriz Pepita Tudó (amante de Godoy). Al final de la guerra le costaron un proceso inquisitorial.
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    La maja desnuda de Goya, 1795-1796, en el Museo de Prado. Probablemente la duquesa de Alba, o bien la actriz Pepita Tudó (amante de Godoy), sigue la tipología tradicional de la diosa Venus tendida en el lecho, y con ese nombre se citó en principio a pesar de faltar el habitual Cupido en la escena.

  


  Cuarta etapa. Los desastres de la guerra


  Entre 1808 y 1814, coincidiendo con el comienzo y el final de la guerra de la Independencia, se puede establecer otra etapa en la vida y obra del pintor. A estas fechas corresponden una serie de cuadros que le valieron la crítica de los patriotas. Son pinturas para la corte de José Bonaparte, quien llama al maestro en una maniobra para servirse de su prestigio y captar la atención popular. Aunque le acusaron de afrancesado, no lo fue realmente y al terminar la contienda se le declaró inocente.


  En 1812 murió su esposa, Josefa Bayeu. Y a finales de 1813 los franceses son expulsados de España al terminar la guerra.


  Es la época de la serie Los desastres de la guerra —ochenta y dos aguafuertes que critican los horrores de la contienda: cuerpos mutilados, cadáveres desmembrados—, cuadros sobre la epopeya de la lucha contra los invasores: El dos de mayo o La carga de los mamelucos en la Puerta del Sol, el tristemente célebre Los fusilamientos de la Moncloa, que recoge esta escena del 3 de mayo de 1808 en todo su dramatismo y crudeza.
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    El 3 de mayo de 1808 en Madrid o Los fusilamientos de Goya, 1814, en el Museo del Prado. El dramatismo de esta terrible escena aflora en la muerte representada crudamente en primer término, en la figura que alza las manos como un Cristo del pueblo, en los verdugos como autómatas descargando el plomo.

  


  Realiza también diversos retratos de héroes nacionales, como el de Palafox ecuestre.


  Quinta etapa. De las «pinturas negras» a la tumba en el exilio


  Goya entra en su última etapa. De 1815 es su Autorretrato, de boca entreabierta, mirada fija y cabello revuelto, con una aguda captación psicológica; así como la serie de grabados sobre la Tauromaquia, con toda la carga trágica.


  De 1819 datan sus pinturas negras de la Quinta del Sordo —su casa, así bautizada sarcásticamente por el populacho—, ejecutadas sobre la pared seca, no al fresco, que reciben este nombre por el predominio del color negro y los tonos oscuros; son temas visionarios, fantásticos, de alucinación y brujería (Viejas comiendo sopas, Saturno devorando a sus hijos, El Coloso o El pánico, Duelo a garrotazos, Aquelarre), que vuelven a hablar de presurrealismo. Toma como modelo para plasmar rostros deformes personas con enfermedades degenerativas.


  En estas fechas se sitúan Los disparates o Los Proverbios, obras de fantasía y ensueño que contienen una ácida crítica al Antiguo Régimen. Otros títulos de ahora son El incendio, El naufragio, La Celestina. Realiza también temas religiosos, como La oración en el Huerto, de gran expresionismo, tratados a su personal manera de crítica a la religiosidad oficial.


  Con el restablecimiento de Fernando VII y la instauración del absolutismo, Goya se siente decepcionado; él era un liberal, adepto a las teorías ilustradas.


  Temiendo la represión, marcha a Francia con pretextos de salud. A partir de 1824 se instala definitivamente en Burdeos, un exilio voluntario, donde realizó, miniaturas sobre marfil, litografías sobre toros y varios óleos con la misma temática. Su último cuadro, pintado con aire impresionista, fue La lechera de Burdeos (1827), que últimamente ha entrado en polémica sobre su atribución, al igual que desde 2008 ocurre con El coloso (según el Prado, de Asensio Juliá, su único discípulo conocido), aunque importantes expertos no lo comparten.
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    El Coloso (1818-1825), en el Museo del Prado. Surrealista tema que anuncia la catástrofe, cuya atribución a Goya ha sido puesta en duda desde 2008 al identificarse en el ángulo inferior izquierdo las iniciales «A. J.», que podrían corresponder a Asensio Juliá, colaborador en alguna ocasión de Goya.
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    Saturno devorando a su hijo (1820-1823), en el Museo del Prado, de la serie de catorce escenas conocidas como Pinturas Negras de la Quinta del Sordo, la casa del pintor junto al Manzanares, así bautizada sarcásticamente por el populacho.

  


  La muerte le sobreviene el 16 de abril de 1828, siendo trasladado posteriormente su cuerpo —sin cabeza—, tras descansar varios años en el cementerio sacramental de San Isidro, a San Antonio de la Florida, en Madrid, donde hoy se halla el genio cuyo talento superó su época y se adelantó a las venideras.
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    El Aquelarre o El gran cabrón (1820-1823), en el Museo del Prado. Escena de brujería, demoníaca, de la serie Pinturas Negras de la Quinta del Sordo, caracterizadas por las alucinaciones que preludian el onirismo surrealista.

  


  Algunas teorías apuntan que Goya accedió a que su amigo Jule Laffargue le cortara la cabeza después de muerto para realizar el correspondiente estudio frenológico —una ciencia muy en boga en aquel tiempo—, que pretendía adivinar la personalidad a través del estudio de cráneo. Pero la especulación no ha dejado de aludir a algún hecho macabro teniendo en cuenta la relación de la pintura del aragonés con brujerías y aquelarres. Lo cierto es que en el Museo de Zaragoza existe un cuadro de vanitas del pintor Dionisio de Fierros en cuya parte trasera se lee: «El cráneo de Goya pintado por Fierros en 1849». El cráneo en cuestión podría haber terminado en Salamanca, ciudad donde uno de los hijos de Fierro se licenció en Medicina.
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    La lechera de Burdeos (1827), que últimamente ha entrado en polémica sobre su atribución a Goya. Museo del Prado. Una obra plenamente impresionista en su juego de captación de la luz-color.
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    Duelo a garrotazos de Goya, 1819-1823, en el Museo del Prado. En una composición descentrada, totalmente antiacademicista, plasmada la escena en un ambiente de gran expresionismo que alude a las luchas fratricidas, la pincelada ancha anticipa el impresionismo e incluso el informalismo en algunas zonas donde predominan las manchas de color.
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  La independencia de Iberoamérica


  LOS ORÍGENES DEL MOVIMIENTO INDEPENDENTISTA Y SUS CAUSAS


  En cuatro virreinatos, además de otros organismos administrativos menores como las capitanías generales, las audiencias y los cabildos, se organizaba políticamente el inmenso Imperio español en América; de norte a sur, eran los siguientes:


  
    	Nueva España, con capital en Ciudad de México.


    	Nueva Granada, con capital en Santa Fe de Bogotá.


    	El Perú, cuya capital era la ciudad de Lima.


    	El Río de la Plata, cuya capital estaba en Buenos Aires.

  


  En cuanto a las causas que produjeron el movimiento independentista en las colonias españolas de América, en general, se pueden agrupar en dos tipos: internas y externas.


  Entre las primeras, la de mayor peso era la distribución de los principales cargos de gobierno, que estaban desempeñados siempre por españoles. La burguesía criolla —americanos descendientes de hispanos—, que constituía la clase económicamente más poderosa, era marginada de los altos niveles de la administración de su propia tierra, a pesar de que las principales propiedades se hallaban en su poder: haciendas, plantaciones y minas.


  Así mismo, el régimen de monopolios que se había impuesto en América dificultaba el desarrollo de su economía, afectando particularmente al comercio, ya alterado de manera notable por la práctica del contrabando.


  La corrupción administrativa y la expulsión de los jesuitas —decretada en 1767— había contribuido a exacerbar los ánimos frente a la metrópoli al afectar a su labor en estas tierras. De ahí que ya en 1781 tuvo lugar en Nueva Granada la llamada Insurrección de los Comuneros de Socorro, a cuyo frente se hallaban mandos criollos como José Antonio Galán y Juan Francisco Berbeo —el comandante general— que, aunque dirigían su protesta contra la política fiscal impuesta por las autoridades españolas, en el fondo, demostraban las patentes ansias de autodeterminación e independencia que venían aflorando en el continente americano. Pero la represión fue durísima. Valga como ejemplo, abortada la revuelta, la sentencia de muerte y desmembramiento del cadáver del primero, dada a 30 de enero de 1782:


  Condenamos a José Antonio Galán a que sea sacado de la cárcel, arrastrado y llevado al lugar del suplicio, donde sea puesto en la horca hasta cuando naturalmente muera; que, bajado, se le corte la cabeza, se divida su cuerpo en cuatro partes y pasado por la llamas (para lo que se encenderá una hoguera delante del patíbulo); su cabeza será conducida a Guaduas, teatro de sus escandalosos insultos; la mano derecha puesta en la plaza del Socorro, la izquierda en la villa de San Gil; el pie derecho en Charalá, lugar de su nacimiento, y el pie izquierdo en el lugar de Mogotes; declarada por infame su descendencia, ocupados todos sus bienes y aplicados al fisco; asolada su casa y sembrada de sal, para que de esa manera se dé olvido a su infame nombre y acabe con tan vil persona, tan detestable memoria, sin que quede otra que la del odio y espanto que inspiran la fealdad y el delito.


  Los grupos sociales que constituían la clase baja eran muy variopintos y heterogéneos. Lo formaban indígenas sometidos, esclavos negros y toda una suerte de población marginada por su origen: mulatos (mezcla de blancos y negros), mestizos (hijos de blancos e indios) y otros híbridos como cobrizos (así llamados por el color de su piel) y zambos (unión de negros e indígenas).


  También entre la población indígena se habían producido rebeliones contra el dominio español en los tiempos pasados; la primera, ya en el siglo XVI, en el Perú, a cargo del inca Tupac Amaru («serpiente resplandeciente», en quechua), a la que siguieron en la centuria siguiente otras revueltas en México y el Yucatán, caracterizadas por la aversión al hombre blanco sojuzgador, sin distinción entre hispanos y criollos. Así mismo, a finales del siglo XVIII, un descendiente del anterior líder indígena, José Gabriel Condorcanqui Noguera (Tupac Amaru II), protagonizó a partir del 4 de noviembre de 1780 en los virreinatos del Río de la Plata y el Perú —extendiéndose de Cuzco a Tucumán—, la que se conoce como Gran Rebelión, en principio contra el mal gobierno español sobre los indios, aunque posteriormente se trató de un fenómeno independentista, en el que se llegó a decretar por primera vez en Hispanoamérica la abolición de la esclavitud negra. Vencido y capturado, el 17 de mayo de 1781, después de haberle dado tormento y cortado la lengua, fue decapitado en la plaza de Armas de Cuzco al haber sido imposible desmembrar su cuerpo vivo atando cada una de sus extremidades a cuatro caballos que tiraban en sentido opuesto; todo ello tras haberle hecho presenciar la muerte de sus más cercanos colaboradores, de sus hijos y de su esposa.


  Respecto a las causas de tipo externo, es indudable que las ideas de libertad pregonadas por la Ilustración, así como la Declaración de Independencia de las colonias inglesas de Norteamérica (1776) y la Revolución francesa (1789), sirvieron de base al pensamiento independentista en Iberoamérica.


  Ya en 1806 se produjeron las primeras tentativas independentistas criollas tanto en Venezuela como en Argentina. En el primer país el protagonista fue el general Francisco Miranda, natural de Caracas que, tras solicitar ayuda extranjera en las capitales europeas enemigas de España, como Londres —donde creó una sociedad secreta que llegó a contar con ramificaciones en España— y el París revolucionario, preparó con la ayuda inglesa dos expediciones militares desde las Antillas para liberar su tierra del dominio español. Aunque ambas resultaron un fracaso, le han valido el elocuente sobrenombre del Precursor. A sus órdenes combatió un joven y entusiasta patriota, el también caraqueño Simón Bolívar, futuro Libertador.


  Al mismo tiempo, el desembarco de un ejército inglés hizo posible la conquista momentánea de la ciudad de Buenos Aires, pero los rioplatenses, al mando de Jacques de Liniers —militar francés, capitán de navío de la Armada española—, lograron recuperar la ciudad y, ya habiendo sido este nombrado virrey del Río de la Plata por su actuación expulsando a los invasores, rechazaron al año siguiente otra tentativa británica en Montevideo.


  El momento histórico preciso y definitivo se dio en 1808 al producirse la entrada de los franceses en la península ibérica, que precipitó los hechos.


  EL PRINCIPIO DEL FIN DEL DOMINIO ESPAÑOL EN AMÉRICA (1808-1815)


  Debido al vacío de poder existente en España provocado por el traslado a Bayona de la familia real y la abdicación de Fernando VII en favor de Napoleón Bonaparte, en las ciudades más importantes de Hispanoamérica se crearon las primeras Juntas de Gobierno que, aunque en principio gritaban «¡Viva Fernando VII!», fueron el germen de la formación de un poder político autóctono.


  En 1809, en Chuquisaca, Alto Perú, actual Sucre (Bolivia), se produjeron los primeros acontecimientos. La Real Audiencia de Charcas destituyó al virrey y formó una Junta de Gobierno —en principio fiel a Fernando VII—, pero contraria a los rumores que circulaban sobre la entrega del país a la infanta Carlota Joaquina de Borbón, hija primogénita de Carlos IV y María Luisa de Parma, consorte de Portugal por su matrimonio con el rey Juan VI, que pretendía reemplazar a su hermano Fernando VII como regente de España en tanto este estuviera preso de Napoleón y el trono usurpado por José Bonaparte.


  La rebelión se extendió a La Paz, donde el 16 de julio se formó la Junta Tuitiva de los derechos del Rey y del Pueblo. El día 27 del mismo mes se aprobó un plan de gobierno, que puede considerarse el primer esbozo de estatuto constitucional de Iberoamérica. Al llegar el mes de diciembre, el movimiento independentista fue abortado definitivamente y sus líderes ejecutados.


  Ese mismo año (1809), el 9 de agosto, se creó una junta en Quito que al día siguiente comunicó al presidente de la Audiencia su destitución. El 16 se constituyó la Junta Suprema, que mantuvo su independencia hasta el 28 de octubre, en que se rindió ante la llegada de las tropas que desde Santa Fe de Bogotá y Lima enviaron, respectivamente, los virreyes Amar y Abascal.


  En 1810, con toda España prácticamente en manos de Napoleón, surgieron las juntas de Caracas, Bogotá, Buenos Aires y Santiago de Chile, que se negaron a reconocer la autoridad de la Junta Suprema Central que ostentaba el poder en la metrópoli hispana.


  México, por la Virgen de Guadalupe


  En el norte del continente, habiendo fracasado la constitución de una junta en la ciudad mexicana de Querétaro, el brote independentista se produjo en las primeras horas de la mañana del 16 de septiembre de 1810 en la localidad de Dolores (Guanajuato), escenario del famoso «Grito» o arenga a sus feligreses del sacerdote Miguel Hidalgo y Costilla, el cura Hidalgo, conminándoles a que se levantasen contra las autoridades españolas —no contra la Corona— a las que acusaba de afrancesadas.


  No existe constancia documental de las palabras exactas pronunciadas por Hidalgo. Según las distintas versiones, la arenga terminó con vivas a América, al rey Fernando VII y a la virgen de Guadalupe.


  La rebelión fue seguida especialmente por la población india y mestiza. Debido a que se aclamaba al rey de España, la protesta iba dirigida únicamente contra la subordinación a los gobernantes españoles, a quienes llamaban de manera peyorativa por sus aires de grandeza los gachupines. Este término hace alusión seguramente a un antiguo linaje cántabro, los Cachopines de Laredo, que a sí mismos se tenían por descendientes de sangre pura; la expresión derivó en otras similares como los chapetones en Perú.


  Derrotado el 17 de enero de 1811 en la batalla de Puente de Calderón, el cura Hidalgo fue capturado el 21 de mayo tras un intento de acudir a Estados Unidos para buscar adeptos. Después de ser juzgado, expulsado del sacerdocio y condenado a muerte en Chihuahua, fue fusilado el 30 de julio. Su cabeza, como la de otros insurgentes, quedó expuesta dentro de una jaula en la Alhóndiga de Granaditas de Guanajuato para general escarmiento.


  Al sur del virreinato, otro cura, José María Morelos y Pavón (natural de la villa mexicana de Valladolid), que se había presentado a Hidalgo para unirse a la causa, protagonizó la sublevación con el encargo de hacerse con el importante puerto de Acapulco —que no podrá ser hasta el 21 de agosto de 1813—, adonde llegaban anualmente ricos cargamentos a través del Pacífico por la ruta conocida como Galeón de Manila, capital de las Filipinas, que por entonces también formaban parte del Imperio español.


  Después de varias campañas y diversos acontecimientos como la toma de Oaxaca el 25 de noviembre de 1812 —la misma jornada en la que 291 años antes los españoles habían conquistado la ciudad a mixtecas y zapotecas—, la proclamación de la independencia de México el 6 de noviembre de 1813 en el Supremo Congreso Mexicano de Chilpancingo y la promulgación del Decreto Constitucional para la Libertad de la América Mexicana el 22 de octubre de 1814 en la ciudad de Apatzingán, el llamado Siervo de la Nación terminó siendo capturado por las tropas españolas del coronel Manuel de la Concha el 5 de noviembre de 1815. Tras su degradación religiosa el día 27, fue juzgado y condenado a muerte en Ecatepec el 21 de diciembre y fusilado de rodillas y de espaldas al pelotón el día siguiente.


  Primer triunfo en el Río de la Plata y en «donde se acaba la tierra»


  Al sur del continente, en el virreinato del Río de la Plata, triunfó enseguida la denominada Junta Provisional Gubernativa, que prestó juramento en Buenos Aires la tarde del 25 de mayo de 1810 y proclamó el primer gobierno de las Provincias Unidas del Río de la Plata. Ante la oposición del cabildo, del presidente de la Audiencia y del virrey, Baltasar Hidalgo de Cisneros, estos dos últimos fueron arrestados y embarcados para España, y el primero sustituidos sus miembros por otros favorables a la causa.


  El intento de emancipar los territorios dependientes del Alto Perú —donde ya justo un año antes, el 25 de mayo de 1809, se había formado la referida Junta de Chuquisaca— fue abortado por la reacción del virrey peruano, José Fernando Abascal y Sousa, quien inmediatamente declaró incorporadas a su jurisdicción dichas provincias y asumió su defensa militar frente a los independentistas rioplatenses.


  Hacia el Paraguay partió, ya en septiembre, una expedición al mando del general Manuel José Belgrano —el futuro creador dos años más tarde de la bandera albiceleste argentina— buscando la adhesión de sus habitantes, pero estos la rechazaron y proclamaron su propia junta, negándose a someterse a Buenos Aires.


  En la llamada Banda Oriental, actual territorio del Uruguay, tras la Admirable Alarma o Grito de Asencio, que tuvo lugar el 28 de febrero de 1811 a orillas del lago de ese nombre, se produjeron las primeras acciones contra las autoridades españolas, dirigidas por José Gervasio Artigas, a la par que se manifestaba la adhesión a la junta rioplatense.


  Después de derrotar al ejército del nuevo virrey del Río de la Plata, Francisco Javier de Elio, en la batalla de Las Piedras, el 18 de mayo, se puso sitio por tierra a Montevideo —dirigido por José Casimiro Rondeau al frente de tropas de gauchos y guaraníes—, si bien la escuadra realista mantenía el control fluvial a través de los ríos Plata, Paraná y Uruguay, y los españoles contaban con el concurso de los portugueses. Así pues, el cerco no tuvo éxito, aunque se mantuvo hasta el 12 de octubre. Se firmó un armisticio el día 20 del mismo mes, que no fue escrupulosamente respetado por todas las partes, por lo que las hostilidades continuaron en la región. Incluso se llamó al virrey Elio a España con la intención de terminar con los independentistas sin acogerse a ningún tipo de acuerdo. La caída definitiva de la ciudad hubo de esperar a que se produjera el que se conoce como segundo cerco, que comenzó un año después, el 20 de octubre de 1812, y se prolongó hasta el 23 de junio de 1814.


  En la antigua Capitanía General de Chile («la flor y nata de la tierra», en lengua quechua; o el lugar «donde se acaba la tierra», en la voz aimara), transformada en 1786 en dos Intendencias (Santiago y La Concepción) dependientes del virreinato del Perú, la primera Junta de Gobierno o Junta Provisional Gubernativa del Reino se formó el 18 de septiembre de 1810. El capitán general Mateo de Toro y Zambrano, un anciano criollo de ochenta y dos años, la cedió el poder y esta juró lealtad a Fernando VII y al Consejo de Regencia de Cádiz.


  Al fallecer Zambrano fue sustituido por Juan Martínez de Rozas a finales del mes de febrero, pero no siendo bien visto por los realistas a causa de sus contactos con las Provincias Unidas del Río de la Plata, el 1 de abril se produjo el «Motín de Figueroa», en el que las tropas del coronel de este nombre se sublevaron con la intención de disolver la Junta e impedir las elecciones al Congreso Nacional, que habían sido convocadas. La reacción de los Granaderos en la plaza de Armas de Santiago abortó la rebelión. La Real Audiencia fue disuelta y sustituida por una Cámara de Apelaciones.


  En el Congreso se manifestaron dos corrientes que provocaron el estallido de la guerra civil entre los partidarios de un régimen monárquico constitucional, representados por José Miguel Carrera, y los defensores de la república, dirigidos por Bernardo O’Higgins. Aprovechando estas disensiones, el virrey Abascal de Perú envió una expedición militar que logró derrotar a este último en el llamado Desastre de Roncagua (1 y 2 de octubre de 1814), si bien logró escapar rompiendo el cerco a la carga, sable en mano, con unos 300 hombres. La suerte de los prisioneros fue terrible, dándose la masacre de los heridos en la antigua iglesia habilitada como hospital.


  Finaliza así la primera fase de la independencia chilena, conocida como la Patria Vieja (1810-1814).


  «Guerra a muerte» en el norte


  En cuanto a los acontecimientos en el norte, tras un levantamiento espontáneo en Caracas el día de los oficios de Jueves Santo, se produjo en la jornada siguiente la renuncia al poder del nuevo capitán general de Venezuela, el brigadier Vicente Emparan, forzado por el cabildo, que se había reunido ante la disolución de la Junta Suprema de España que dio paso al Consejo de Regencia de España e Indias. El 20 de abril de 1810 se constituyó la Junta Suprema de Caracas, «conservadora de los derechos de Fernando VII», que gobernó hasta el 2 de marzo del año siguiente, fecha en la que el primer Congreso salido de las elecciones convocadas asumió el poder y nombró un triunvirato presidido por Juan Escalona, que dirigió el país hasta el 5 de julio, día de la firma de la Declaración de Independencia de Venezuela.


  Las provincias de Coro, Maracaibo y —tras menos de un mes de vacilación— Guayana, se habían mantenido fieles al Consejo de Regencia. Inmediatamente, la Junta de Caracas procedió a mandar misiones diplomáticas a distintos países. A principios de junio, Simón Bolívar partió desde La Guayra a Londres, pero Inglaterra estaba comprometida con España en la lucha contra Napoleón y mostró sus reservas en cuanto a prestar apoyo a los independentistas. Otra delegación se dirigió a los Estados Unidos, entre cuyos miembros iba un hermano del futuro Libertador.


  Respecto a las medidas tomadas, destacan la abolición del comercio de esclavos, la supresión de los impuestos de exportación para los productos agropecuarios y la creación de la Sociedad Patriótica de Venezuela. Esta había sido el germen de la consolidación del movimiento independentista con la incorporación de Francisco Miranda y el joven Simón Bolívar.


  Este último, nacido en Caracas en 1783, huérfano de madre desde los tres años, había sido educado por un preceptor de ideas liberales, Simón Rodríguez. En su compañía, siendo oficial del ejército español y estando de visita en Roma antes de precipitarse los acontecimientos, había realizado solemnemente, entre las ruinas antiguas, el que se conoce como Juramento del Monte Sacro, por el cual se comprometía a libertar América.


  Declarada la independencia de España, el Acta fue aprobada por los diputados el 7 de julio y el día 14 se izó por primera vez la bandera tricolor (amarilla, azul y roja), basada en el diseño realizado por Miranda en 1806. La Constitución Federal de los Estados de Venezuela fue aprobada el 21 de diciembre.


  Tras dominar las insurrecciones de la propia Caracas y Nueva Valencia —esta última más reñida— se sucedieron diversos acontecimientos contrarios para la causa: un terremoto destruyó la capital al año siguiente (26 de marzo de 1812), Bolívar pierde Puerto Cabello y Francisco Miranda capitula en la ciudad de San Mateo ante el general español Domingo de Monteverde el 25 de julio a cambio de que sean respetados personas y bienes, lo que no se concede para todo el territorio de Venezuela «sin distinción de ocupado o no ocupado», como Miranda pedía, aunque sí «para los desertores que han pasado al ejército de Caracas». Sus partidarios, entre los que se hallaba Bolívar y el comandante de la Plaza, coronel Las Casas, traicionándole pero acusándole a él de traidor, procedieron a su detención asaltando su alcoba cuando dormía en La Guayra con la intención de embarcar al día siguiente, y le entregaron a los españoles, quienes tras encarcelarle primero en Puerto Cabello y luego en Puerto Rico le introdujeron en un buque hispano que le condujo a la prisión del Arsenal de la Carraca en Cádiz, donde fallecerá el 14 de julio de 1816. Posteriormente revitalizado entre los grandes hombres que lucharon por la independencia de Venezuela, sus restos no se han podido identificar por haber sido enterrado en una fosa común, como reza su epitafio en el mausoleo que le hace honor en el Panteón Nacional de Venezuela, mientras la losa de la tumba —semiabierta— simboliza la esperanza de hallarlos algún día.


  Obtenido el salvoconducto de Monteverde, según se dice por esta colaboración, Bolívar se traslada a Cartagena de Indias, en Nueva Granada, donde el 15 de diciembre de 1812 redacta el Manifiesto de Cartagena instando a evitar «los escollos en los que ha naufragado Venezuela […] y a preparar la reconquista de Caracas». Reconocido su grado militar de coronel de ejército, participó en la liberación de varias poblaciones. Tras la batalla de Cúcuta el 28 de febrero de 1813, en la que logró derrotar a las tropas españolas, se hizo cargo del mando de la guarnición militar de la ciudad con el grado de brigadier.


  En Nueva Granada los primeros acontecimientos habían tenido lugar el 20 de julio de 1810, inaugurándose el período de seis años conocido como la Patria Boba o Primera República, en el cual se produjeron enfrentamientos entre los propios independentistas, quienes pugnaban acerca del modelo de Estado que debía instaurarse en el país: centralista o federal.


  El detonante se conoce con diversos nombres: el Grito o la Reyerta del 20 de julio, o también, el Florero de Llorente, expresión que procede de la revuelta que se produjo ante la negativa del comerciante español José González Llorente a prestar tal objeto a un criollo que lo pedía para la cena de agasajo a otro criollo, algo a lo que ya se sabía que el primero no iba a acceder. En aquel ambiente extremadamente caldeado, este hecho no era más que una disculpa para encrespar aún más los ánimos ante la negativa a responder por parte del virrey, Antonio José Pomar y Borbón, a la solicitud de la instauración de una Junta de Gobierno en Santa Fe. Depuesto de su cargo, se le nombró en principio presidente de la Junta de Gobierno constituida, pero a los seis días fue hecho prisionero acusado de conspiración y se le condujo el 15 de agosto a Cartagena de Indias, desde donde partió posteriormente para exiliarse en España.


  Todas las provincias e incluso varias ciudades crearon sus propias juntas, entre las que destacó la Junta de Santa Fe de Bogotá, que se denominó a sí misma Junta Principal del Nuevo Reino de Granada.


  En 1811 la provincia de Bogotá, partidaria del centralismo, se había proclamado independiente; las demás constituyeron la Federación de las Provincias Unidas de Nueva Granada.


  Desde Cúcuta, Bolívar inició en febrero de 1813 la que se conoce como Campaña Admirable a lo largo de los Andes venezolanos y, tras tomar la ciudad de Mérida, obtuvo el título de Libertador por decisión del cabildo. Después de la publicación en la ciudad de Trujillo, el 15 de junio, del Decreto de Guerra a Muerte —«Españoles y canarios, contad con la muerte, aun siendo indiferentes, si no obráis activamente en obsequio de la libertad de Venezuela»— y tras derrotar a los realistas y la capitulación de estos en La Victoria, entró triunfalmente en su Caracas natal el 6 de agosto de 1813.


  A continuación, tomó diversas medidas de carácter militar, político, jurídico y económico para organizar el Estado.


  No obstante, a principios del año siguiente, un capitán de ascendencia asturiana, José Tomás Boves, levantó a los temibles jinetes-pastores de la región de Los Llanos contra los partidarios de la independencia. No por simpatías con los españoles, para ellos América era su patria, sino por repugnancia frente a los criollos de la ciudad, los señoritos, decían. Ante la situación adversa, Bolívar optó por abandonar Caracas y retirarse hacia el este.


  Las sucesivas derrotas dejan prácticamente todo el país en manos de los realistas, salvo la región oriental y la isla de Margarita.


  A fines de 1814, Bolívar se halla en Cartagena solicitando ayuda de Nueva Granada. Reconocido su liderazgo por los venezolanos allí presentes, logra tomar Santa Fe. Pero, en busca de nuevos apoyos, el 14 de mayo de 1815 se traslada a Jamaica, donde estuvo a punto de morir en un atentado. Desde allí marcha hacia Haití, a la que arriba la víspera de Navidad. Logra preparar una expedición de más de mil hombres y parte al inicio de la primavera para la isla Margarita, desde donde, el 16 de julio, sale hacia el continente, pero algunos reveses y disensiones le obligan a refugiarse de nuevo en Haití.


  CAEN LIBRES, UNA A UNA, COMO FRUTA MADURA (1816-1824)


  Terminada la guerra de la Independencia en España, comienzan a arribar refuerzos a América, con lo que en algunos lugares se frena la causa independentista.


  Pablo Morillo y Morillo desembarca el 7 de abril de 1815 en la costa oriental de Venezuela con un contingente de más de 10 000 hombres llegados en sesenta y cinco buques. Desde allí se dirige a isla Margarita y somete a la guarnición, que no ofrece resistencia pese a tratarse de más de 3000 defensores.


  Tras seguir por La Guayra, Caracas y Puerto Cabello, logra la toma de Cartagena de Indias después de un asedio de ciento cinco días. Enterado de la traición del gobernador de isla Margarita, Juan Bautista Arismendi, a quien habiéndole sido perdonada la rebelión pasó a cuchillo luego de su partida a todos los españoles, puso en marcha el que en Colombia se conoce como Régimen de Terror, con el funcionamiento de tres tribunales represores y la ejecución de varios cientos de personas previa expropiación de sus bienes y quema de sus objetos personales, así como exposición en público de sus cabezas cortadas.


  Desde Chile al Perú


  En el sur, tras varios años de guerras civiles entre federalistas y centralistas, se convocó el Congreso de Tucumán, que proclamó el 9 de julio de 1816 la independencia de las Provincias Unidas en Sud América [sic] (antiguas del Río de la Plata). Paraguay, gobernado por el dictador Rodríguez Francia, se había separado de Buenos Aires en 1815.


  El general José de San Martín, que había reemplazado a Belgrano en la jefatura del Ejército del Norte, y nuevo gobernador de Cuyo (Mendoza), tras cruzar la cordillera de los Andes, derrotó a los españoles en las batallas de Chacabuco (12 de febrero de 1817) y Maipú (5 de abril de 1818), logrando la independencia de Chile.
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    Estatua ecuestre de Simón Bolívar el Libertador en la plaza Bolívar de Caracas, su ciudad natal.

  


  Desde aquí, por encargo de O’Higgins, jefe de Estado chileno, organizó la Expedición Libertadora del Perú, compuesta por veinticinco naves con 6000 hombres a bordo, que zarpó el 20 de agosto de 1820. Tras el desembarco en septiembre, San Martín establece su cuartel general en Pisco.


  Reembarcado de nuevo hacia el Norte, y después de varias campañas exitosas, se celebra una entrevista entre San Martín y el virrey La Serna el 4 de junio de 1821. Al día siguiente, este último abandona Lima y se traslada a Cuzco, mientras el general Canterac parte para la sierra. En la noche del 12 de julio, tras las avanzadillas que habían llegado tres días antes, San Martín hace su entrada triunfal en Lima. El día 28 proclama solemnemente la independencia sujetando una bandera peruana y exclamando: «Desde este momento el Perú es libre e independiente por la voluntad general de los pueblos y por la justicia de su causa que Dios defiende. ¡Viva la patria!, ¡viva la libertad!, ¡viva la independencia!».


  A partir de entonces se hizo cargo de los asuntos de gobierno políticos y militares con el título de Protector.


  La Serna envía refuerzos a la fortaleza del Real Felipe en el puerto del Callao, donde se concentra toda la resistencia realista. Pero la guarnición termina rindiéndose el 19 de septiembre.


  Posteriormente, tras la batalla de Pichincha, que supuso la liberación de Quito el 24 de mayo de 1822, tuvo lugar la célebre entrevista con Bolívar en Guayaquil el 26 de julio, de la que hablaremos después.


  Todo el poder para el Libertador


  Simón Bolívar, después de afianzar su liderazgo tras el fusilamiento en octubre de 1817 de Manuel Piar, que había tomado Guayana y desafiaba su mando, consagrado ya como jefe de las fuerzas independentistas en Venezuela, se instala en Angostura, ciudad que había sido conquistada el pasado 19 de julio al ser evacuada por los realistas dos días antes; la mayoría de los fugitivos fueron capturados o se perdieron en los brazos del delta del Orinoco y terminaron en el fondo del río.


  A partir de aquí, se produjo el enfrentamiento con las tropas de Morillo, quien logró derrotarle en su avance hacia Caracas el 16 de marzo de 1818 en la batalla de La Puerta.


  Con la adhesión de los llaneros (habitantes de la región de los Llanos) del general José Antonio Páez, llamado el Centauro, y tras instar la celebración del Congreso de Angostura el 15 de febrero de 1819 para acordar una serie de medidas tendentes a elaborar la ley fundamental, se proclama la unión de Venezuela y Nueva Granada en la nueva República de Colombia (la Gran Colombia), que se dividió administrativamente en tres departamentos: Cundinamarca —antigua Nueva Granada—, con capital en Bogotá —antigua Santa Fe—, Venezuela con capital en Caracas, y Quito, con capital en la ciudad del mismo nombre. A Simón Bolívar se le concedió el título de Libertador y fue elegido presidente del nuevo país. Al término de las sesiones se acordó que el congreso se reuniría nuevamente en Cúcuta, en 1821.


  El 7 de agosto, después de haber dejado atrás la cordillera de Los Andes, que se vio forzado a atravesar en la época menos propicia, Bolívar logra la victoria de Boyacá, que le permite la entrada triunfal en Bogotá el 10 de agosto.


  El 27 de noviembre, siguiendo instrucciones del nuevo gobierno liberal español para abrir negociaciones, se produce la entrevista entre Morillo y Bolívar en Santa Ana de Trujillo y firman un tratado que supuso un armisticio de seis meses y el final de la pasada guerra a muerte. A continuación, Morillo parte para la patria y deja en su lugar al general Miguel de la Torre, nuevo capitán general de Venezuela.


  Este fue derrotado en la batalla de Carabobo el 24 de junio de 1821, en parte por la desobediencia del general Francisco Tomás Morales, que se negó a contratacar ante la llegada de las tropas de Páez. La independencia venezolana quedó asegurada.


  En el Congreso de Cúcuta (6 de mayo-14 de octubre de 1821) se ratificó el nacimiento de la Gran Colombia. El día 3 de octubre se leyó el texto de la Constitución de la nueva república y Simón Bolívar juró como presidente.


  Antonio José Francisco de Sucre, lugarteniente de Bolívar, había sido el redactor del Tratado de Santa Ana. Con refuerzos enviados por el general San Martín desde el Perú logró la citada victoria junto al volcán Pichincha el 24 de mayo de 1822, que abrió las puertas a la independencia de Ecuador (Audiencia de Quito).


  En la entrevista que tuvo lugar en Guayaquil entre los dos líderes de la independencia hispanoamericana, San Martín y Bolívar, el día 26, con el fin de aunar fuerzas para acabar con el último reducto español y delimitar las fronteras entre el Alto Perú y Colombia, así como para tratar de la futura organización del continente sudamericano, se acordó la incorporación de Ecuador a la Gran Colombia. Al término de la reunión, San Martín, viendo imposible la colaboración con el Libertador porque él defendía la monarquía como forma de gobierno mientras su interlocutor no se apeaba de la república para cualquier territorio, regresó a Perú dejando parte de su ejército a las órdenes de Bolívar; abandonó todos sus cargos y partió para Chile, desde donde marchó a Francia, retirándose de la escena política iberoamericana.


  Sucre entra en Lima en 1823. Bolívar derrota a los españoles del general José de Canterac en la batalla de Junín el 6 de agosto de 1824. Por fin, Sucre vence y captura al virrey José de La Serna en Ayacucho, el 9 de diciembre. Era la última batalla. La independencia de Hispanoamérica se había consumado.


  Bolívar, que había dicho a sus soldados: «Hasta la misma Europa mira con agrado hacia vosotros, pues la libertad de América es la esperanza del Universo», sobre las alturas del Potosí, la zona que tantas riquezas había dado a los españoles, realizó un acto simbólico colocando cuatro banderas: la peruana, la chilena, la colombiana y la argentina. Era un homenaje a toda América del Sur.


  Tras la entrada victoriosa del general Sucre en Cuzco y la ocupación completa de la región del Charcas, en el Alto Perú se formó un nuevo Estado: Bolivia, en honor al Libertador, Simón Bolívar. Su capital, la antigua Chuquisaca, recibió el nombre de Sucre.


  Por delante quedaba la ardua tarea de organizar políticamente todo un continente. Bolívar, enfermo de tuberculosis, el mismo mal que se había llevado de este mundo primero a su madre y luego a su jovencísima esposa española (María Teresa Rodríguez del Toro) al final de ocho meses de matrimonio (casado a los dieciocho y viudo a los diecinueve), tras agonizar durante casi una semana, el 17 de septiembre de 1830, a sus cuarenta y siete años, dio su espíritu dejando, orgulloso, estas palabras en su testamento: «Si mi muerte contribuye para que cesen los partidos y se consolide la unión, yo bajaré tranquilo a la tumba».


  México libre y su efímero imperio


  En México, después del fusilamiento de Morelos a finales de 1815, los realistas —al mando del virrey Félix María Calleja— se hicieron con el dominio de prácticamente todo el virreinato, excepto Veracruz y algunas zonas de la Sierra Madre del sur donde operaban las partidas de Vicente Guerrero. Este, tras el Abrazo de Acatempan (10 de febrero de 1821) con Agustín de Itúrbide, antiguo enemigo de la causa independentista pero reconvertido por su oposición al trienio liberal que se había iniciado en España, se avino a firmar el Plan de Iguala, el 24 de febrero. En virtud de este acuerdo, que contaba con el respaldo de la aristocracia y el clero, e incluso el visto bueno del nuevo virrey, O’Donojú, se ofrecía la corona de México a Fernando VII u otro Borbón a condición de separarse de la España liberal.


  El 27 de septiembre, el llamado Ejército Trigarante o de las Tres Garantías —religión, unión e independencia—, compuesto por las tropas de Itúrbide y los partidarios de Guerrero, al mando del primero, hizo su entrada triunfal en la ciudad de México entre los vítores del pueblo, que lucía los colores verde, blanco y rojo de la bandera nacional, los cuales según una versión simbolizan, cada uno, una de las tres susodichas garantías. Al día siguiente se firmó el Acta de Independencia del Imperio mexicano, con Agustín de Itúrbide como presidente del Consejo de Regencia, formado por cinco miembros.


  A lo largo de los meses siguientes, y hasta el 18 de noviembre en que lo hizo la de San Juan de Urúa, se fueron rindiendo las últimas fortalezas españolas: San Carlos de Perote y San Diego en Acapulco.


  En 1822, el 21 de julio, se procedió a la coronación de Itúrbide como emperador con el nombre de Agustín I, cuyo efímero reinado, por disensiones internas, entre ellas las conspiraciones liberales para instaurar la República, y el intento de Itúrbide de disolver el Congreso rompiendo el Plan de Iguala, terminó el 19 de marzo del año siguiente con la abdicación y exilio del emperador, si bien regresó un año después al frente de un contingente para intentar recuperar su trono, pero fue derrotado y llevado al paredón frente al pelotón de fusilamiento.


  Un triunvirato dio paso a la República federal, cuya Constitución fue aprobada el 4 de octubre de 1824 y cuyo primer presidente fue Guadalupe Victoria, que tomó posesión de su cargo el día 10.


  El 22 de noviembre, promovida por la élite comercial, que aspiraba a lograr beneficios a través de sus relaciones con Inglaterra y Estados Unidos, surgió la República Federal de Centroamérica, separada de México y compuesta por cinco estados: Guatemala, El Salvador, Honduras, Nicaragua y Costa Rica. Panamá formaba parte de la Gran Colombia.


  El Brasil, modelo de independencia pacífica


  El inmenso Brasil portugués, en su mayor parte inexplorado y habitado por poblaciones indígenas, estaba organizado también en capitanías generales. Su capital era la ciudad de Río de Janeiro.


  El movimiento independentista brasileño tuvo una chispa idéntica al de la América hispana: la invasión napoleónica de la península Ibérica. Concretamente, las tropas de Bonaparte se habían adentrado en el país luso bajo el pretexto de no haber cerrado sus puertos a la flota inglesa, enemiga de Francia.


  En estas circunstancias, en 1808, la familia real portuguesa emigró a Brasil e instaló su corte en la capital de la colonia.


  Tras la Restauración de las monarquías llevada a cabo en el Congreso de Viena, el rey Jorge VI —que ese mismo año (1815) había elevado a Brasil a la categoría de reino, equiparable al de Portugal— optó por continuar residiendo con su corte en el país sudamericano, mientras en Europa la capital reconocida era la de la nación liberada del dominio napoleónico, es decir, Lisboa.


  La situación no se sostuvo mucho tiempo, pues la oligarquía portuguesa temía perder los privilegios y negocios que tenía en marcha con la antigua colonia, ahora elevada al rango de reino, que habían comenzado a producirse tras la apertura comercial de sus puertos, decretada ya en 1808, a otros países como Inglaterra.


  Así las cosas, el 24 de agosto de 1820 se produjo una revuelta en Oporto que exigió el regreso del rey Jorge VI a Lisboa a riesgo de ser abolida la monarquía. Los hechos se desencadenaron también en el nuevo reino brasileño, concretamente en Bahía, donde se decantaron por la solución portuguesa mientras surgían partidarios de mantener la corona en tierras brasileñas.


  El año siguiente, 1821, en Río de Janeiro se exigió la vuelta del rey a Portugal para jurar la Constitución que se estaba redactando. La solución salomónica para calmar los ánimos de revuelta fue efectivamente el retorno del monarca a su país, pero dejando en Brasil como regente al príncipe Pedro de Alcántara, heredero de la corona.


  Ahora, las dos posturas habían encontrado firmes partidarios. Los portuguesistas, por así decir, exigieron el regreso inmediato del príncipe don Pedro a Lisboa, mientras quienes querían mantener la corona brasileña clamaron por su estancia en tierras americanas. Al grito de «¡Me quedo!», el regente optó por la segunda opción, haciendo caso omiso a las vagas peticiones de su padre para que se trasladase a Portugal.


  De esta manera, se creó el germen de la independencia del nuevo país, manifestado en distintos enfrentamientos con las tropas portuguesas que aún quedaban en territorio brasileño. No obstante, estas refriegas no adquirieron carta de naturaleza y se puede decir que la independencia brasileña se llevó a cabo de una manera pacífica.


  En 1822 el príncipe D. Pedro fue coronado emperador al tiempo que se proclamaba la independencia del Brasil. Dos años más tarde, en 1824, se publicó la Constitución del nuevo país, que fue reconocido oficialmente por Portugal al año siguiente, esto es, en 1825.


  EL ARTE NEOCLÁSICO EN IBEROAMÉRICA


  Antes de la independencia, el arte iberoamericano estaba dirigido de manera rigurosa por la metrópoli. Los proyectos arquitectónicos debían contar con la aprobación de la Real Academia de San Fernando, que se convirtió en un verdadero freno porque rechazaba todos aquellos que no cumplían rígidamente con los nuevos cánones neoclásicos y nunca llegó a dar su visto bueno a ninguno.


  Aparte, el trabajo artístico se centró en los talleres artesanales, donde se dio una producción de tipo popular, muy extendida ya durante el período barroco. En la primera mitad del siglo XIX continuaba en toda su vigencia sobre todo en pequeñas ciudades y núcleos rurales, donde se seguían empleando —al igual que aún hoy día— técnicas y materiales tradicionales como el barro secado al sol mezclado con paja (adobe, tapial) y la madera para los entramados.


  En Hispanoamérica el neoclásico fue el estilo que representaba el liberalismo. Combinando formas puras y rasgos de otros movimientos, al igual que en Europa, pasada su época de oro —más tardía que en el Viejo Continente a causa de las guerras de emancipación— continuará presente a través de obras eclécticas y resurgirá con fuerza en el siglo XX presidiendo los edificios institucionales.


  Tras la independencia, los nuevos países llevaron a cabo un programa constructivo para albergar sus organismos oficiales y, a la par, servía de propaganda del Estado. Acometieron igualmente toda suerte de construcciones civiles: teatros, museos, hospitales, mansiones, villas y estaciones de ferrocarril, de acuerdo a los nuevos tiempos. Por ello, una de las características de la arquitectura neoclásica iberoamericana, como hemos dicho, es su aparición combinada no solo con reminiscencias del pasado colonial e indígena, sino con los estilos eclécticos que tuvieron su desarrollo desde mediados del siglo XIX, en especial, los historicismos.


  Al norte, en México


  Al norte del continente, en México, la llegada del Neoclasicismo se produjo con la fundación de la Academia de San Carlos, en 1781, cuyos docentes, como el fundador, Jerónimo Antonio Gil, provenían principalmente de España. Se trató del lenguaje expresivo de las clases cultas frente al barroco colonial, en su deseo de modernizarse al socaire de las corrientes europeas.


  El principal arquitecto, venido de la madre patria, fue el también escultor valenciano, ya citado, Manuel Tolsá (1757-1816), que construyó entre otras obras el palacio o seminario de Minería en México (1797-1813), con fachada de tres pisos decorada con almohadillado en la planta baja y superposición de órdenes dórico y corintio. Destaca también su labor en la catedral metropolitana, en la que terminó la cúpula central rematada con linterna, al igual que las balaustradas que coronan la fachada.


  Del mismo autor son la Casa de los condes de Buenavista en Ciudad de México y el Hospicio Cabañas (1805) en Guadalajara (entonces Nueva Galicia), llamado así en honor a su fundador, el obispo Juan Cruz Ruiz de Cabañas y Crespo. En su iglesia, cubierta con cúpula, presenta un pórtico hexástilo de orden dórico.


  En Guanajuato destaca la casa del conde Rul, concluida en 1800, el mejor ejemplo de mansiones residenciales de la época. Su fachada presenta decoración de almohadillado en el cuerpo inferior y en el superior un balcón corrido que une sus cinco ventanales, el central decorado con un frontón curvo y enmarcado entre columnas pareadas de capitel jónico, mientras que los laterales están flanqueados por pilastras y decorados con frontones rectos. Un gran frontón triangular remata este señorial edificio, atribuido a Francisco Eduardo Tresguerras. Originales de este autor son también el pórtico jónico del Convento de las Teresas o Teresitas en Querétaro y la iglesia del Carmen en Celaya (Guanajuato), en cuya portada lateral sur se aprecian influencias de Borromini por sus muros ondulantes; destaca sobremanera su gran cúpula oval recubierta al exterior de azulejos, dispuesta sobre un tambor elevado en el que se abren ocho ventanales enmarcados por pares de columnas. Tresguerras levantó asimismo obras de tipo utilitario y ornamental, como la Caja del Agua, en San Luis de Potosí, la Fuente de Neptuno en Querétaro y el Puente de la Laja en Celaya.


  Después de la independencia, la Academia, que había entrado en declive tras la muerte de Tolsá, resurge durante la presidencia de Antonio López Santa Ana. Fue reorganizada entre 1843 y 1847 y cobró auge con la llegada del italiano Francisco Javier Cavallari como nuevo director de Arquitectura; se estableció el estudio conjunto con la ingeniería civil, hasta que, en 1867, con la nueva denominación de la Academia como Escuela Nacional de Bellas Artes, volvieron a separarse los estudios.


  Castera y Paz diseñaron, en la capital, la iglesia de Loreto, cuya sobria fachada entre pilastras dóricas se halla flanqueada por dos torres cuadradas coronadas por campanarios circulares, entre los que destaca, observando de frente, la silueta de la grandiosa cúpula hemiesférica elevada sobre un alto tambor.


  Sobre diseño de Tolsá, el artista local José Manzó levantó el altar mayor de la catedral de Puebla, que combina mármoles y estucos con un aire cercano al barroco.


  En cuanto a edificios civiles, en Guanajuato se construyó el Teatro Juárez, de fachada con pórtico dórico hexástilo coronado por estatuas de las musas. En San Luis de Potosí, el Teatro de la Paz, con pórtico hexástilo de orden corintio sosteniendo el frontón.


  El Neoclasicismo, que había decaído tras la independencia, resurge durante el Porfiriato o época de Porfirio Díaz (1830-1915), como es buena muestra la Columna de la Independencia (1902-1910), inspirada en la Vendôme de París; coronada por la estatua dorada de la Niké, alegoría de la Victoria, conmemora el primer aniversario de la independencia mexicana.


  Otro ejemplo es la catedral de Toluca, iniciada en 1867 según planos de Ramón Rodríguez Arangoiti. Tras estar paradas las obras, estas no se concluyeron hasta 1951, respetando fielmente el proyecto original.


  Respecto a la escultura mexicana, aparte de la construcción de retablos —muchas veces tras la destrucción de los antiguos barrocos por considerarlos de mal gusto frente al nuevo buen gusto—, predomina la inspiración mitológica grecolatina, como se observa en el popularmente conocido Caballito, la estatua ecuestre de Carlos IV (hoy frente al Palacio de la Minería), fundida en bronce por Tolsá, autor también de las figuras de las tres virtudes teologales, fe, esperanza y caridad, que coronan la torre del Reloj en la catedral de México.


  No obstante, a partir de la fundación de la Escuela Clásica por parte de Manuel Vilar, se tiende hacia la representación de retratos de héroes indígenas con cierta inspiración en modelos antiguos. En esta línea se encuadra la estatua de Cuauhtémoc (1887) en el paseo de la Reforma, obra de Miguel Noreña, elevada sobre un pedestal con reminiscencias aztecas elaborado por Francisco Jiménez.


  En cuanto a la pintura, predominan los artistas extranjeros durante la primera mitad de la centuria; a partir de entonces se impuso un estilo académico con colores fríos, de tema mitológico. Los maestros más destacados fueron Rafael Ximeno y Planes, retratista e inmerso aún en la línea decorativa, Pelegrí Clavés, que destacó también en el retrato además del paisaje y la pintura de historia, el grabador Joaquín Fabregat y Eugenio Landeso, pintor paisajista ya entrado en el Romanticismo.


  En Centroamérica y el Caribe


  En Nicaragua destaca entre las construcciones neoclásicas la capilla de las Ánimas en el cementerio de la ciudad de Granada, trazada en 1871 por Teodoro Emilio Hocke y realizada por Carlos Ferrey Aragón. Elevado sobre una escalinata se alza el pórtico tetrástilo de capiteles jónicos que sostiene el entablamento sobre el que se asienta el frontón.


  En el revival del estilo se construyó en 1935, en Managua, el Palacio Nacional de la Cultura, sobre el anterior edificio derribado por el terremoto de 1931. Presenta, entre sendas columnatas dóricas, un pórtico saliente formado por columnas pareadas de orden gigante que sostienen el entablamento coronado por frontón triangular.


  También en Managua, el antiguo ayuntamiento, venido abajo cuando el terremoto de 1972, imitaba en su fachada un templo clásico hexástilo.


  La basílica catedral de la Asunción en la ciudad de León fue levantada entre 1747 y 1860 según diseño de Diego de Porres. Por sus dimensiones es el tercer templo de todo el continente, tras la iglesia mexicana de Guadalupe y la catedral de Lima. Predomina el estilo barroco, si bien muestra algunos elementos de carácter neoclásico.


  En Costa Rica el principal modelo neoclásico sobrio es el Palacio Municipal de San Ramón, cuya fachada fue diseñada en dos plantas por el ingeniero Konrad Runnebaum en 1878, aunque antes de estar concluida el terremoto de 1924 derribó la mayor parte de la segunda, por lo que se decidió demolerla y reducir el edificio solamente a la primera, cuyo pórtico central, antes de la nueva distribución arquitectónica acometida en 1918, estaba realzado con columnas dóricas pareadas sobre plintos flanqueando la entrada, repetidas en el segundo cuerpo a cada lado del balcón central para sostener el frontón.
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    Antiguo Palacio Nacional, hoy de la Cultura, en Managua, construido sobre el anterior edificio tras el terremoto de 1931.

  


  En la Nueva Guatemala de la Asunción, fundada en 1775 tras ser abandonada la ciudad de Santiago de los Caballeros o Antigua Guatemala, tremendamente afectada por el terremoto de 1773, el Neoclasicismo echó a andar en 1782 con la construcción de la Catedral Metropolitana, según planos de Marcos Ibáñez, supervisados y corregidos por Sabatini. En 1803 llegó desde España Santiago Marqui para hacerse cargo de las obras, que dejó concluidas en 1815 salvo ambas torres y el cuerpo superior del hastial, terminados en 1821. Dañada por los seísmos de 1917 y 1918, que echaron abajo la cúpula y hubo de ser reconstruida, destaca en este templo de tres naves su fachada, realzada con dos pares de columnas corintias de orden colosal entre pilastras a cada lado de la entrada, que sostienen el entablamento sobre el que se sitúa el segundo cuerpo, coronado por un frontón triangular.


  La iglesia de Santo Domingo se comenzó a construir en 1778; en su fachada domina la horizontalidad en contraste con las anteriores, ya que los campanarios de las torres están incluidos en el cuerpo superior del edificio. Columnas pareadas en el primer piso a ambos lados de la portada, que se continúan en el segundo, sostienen el frontón rematado con una crestería a modo de barandilla, ajeno al Neoclasicismo ortodoxo.


  Columnas pareadas colosales de fuste liso y capitel corintio compuesto vuelven a verse en la iglesia de La Recolección o del Santísimo Nombre de Jesús, ocupando el único cuerpo de la fachada, para sostener el frontón abierto que lo remata. Inusualmente orientada a Poniente, fue terminada en 1844 con una sola nave y marcado crucero cubierto con cúpula.


  En Panamá, el edificio del Museo Antropológico Reina Torres de Araúz (MARTA), concluido en 1913, es la principal muestra revival del estilo; está formado por una columnata central flanqueada por pabellones coronados por frontones triangulares.


  El Hospital de Santo Tomás, inaugurado en 1924, recuerda la inspiración neoclásica en las seis columnas sobre las que apoya el entablamento de su frontis.


  En la isla de Cuba la primera construcción neoclásica fue el templete de La Habana (1827), con planos de Antonio de la Torre. Inspirado en los templos clásicos, consta de un pórtico dórico hexástilo coronado por un frontón.


  El Palacio Aldama (1844) fue el prototipo de edificios residenciales abiertos a patios o espacios libres.


  A principios del siglo XX, resurgió el estilo en la construcción del Capitolio Nacional, cuyo primer proyecto data de 1911 y el inicio de las obras de 1926 tras un tercer diseño. Al pórtico jónico, formado por seis columnas dobles, se accede a través de una gran escalinata a cuyo término se hallan dos grupos escultóricos en bronce dispuestos sobre pedestales de granito, presididos por una escultura masculina a la izquierda y otra femenina a la derecha, que representan respectivamente el Progreso y la Virtud. A ambos lados se disponen sendas logias compuestas de nueve intercolumnios. Traspasando el umbral se llega a la rotonda central cubierta con la gigantesca cúpula que se alza hasta casi los noventa y cuatro metros de altura sobre tambor circular, réplica de la del Capitolio de Washington.
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    Capitolio Nacional de La Habana. Elevándose sobre el edificio hasta los 94 metros de altura, impone la gigantesca cúpula alzada sobre tambor circular, réplica de la del Capitolio de Washington.

  


  En Santo Domingo el neoclásico resurgió en el palacio de Bellas Artes de la capital, inaugurado en 1956, y el Palacio Municipal de San Francisco de Macoris, construido en 1945 por Enrique Arturo Curiel Rojas.


  Natural de la isla fue el pintor Théodore Chassériau, que ejerció en Francia su arte a caballo entre el Neoclasicismo por su técnica lineal y dibujística y el Romanticismo por la temática que representa en sus cuadros.


  En Puerto Rico, donde primaron las fortificaciones defensivas como las que llevó a cabo Thomas O’Daly, destaca el cuartel de Ballajá, edificado entre 1854 y 1864. Consta de tres plantas distribuidas en torno a un patio de grandes dimensiones en cuyo exterior se abren vanos rectangulares distribuidos simétricamente.


  La catedral de San Juan Bautista, que data de 1521, conserva su fachada neoclásica erigida en torno a 1802. En el cuerpo inferior, pilastras lisas pareadas enmarcan las tres puertas de acceso. Unido por alerones se alza el segundo cuerpo, en el cual se abre un vano flanqueado también por pilastras dobles; corona el edificio un ático (que alberga la estatua del santo en hornacina) rematado con un frontón triangular coronado por una cruz. El interior consta de tres naves separadas por arcadas de medio punto sobre pilares. La central se cubre con bóveda de cañón y una cúpula con linterna cierra el crucero.


  La Universidad Sagrado Corazón, construida en 1910, presenta en su eclecticismo historicista un pórtico dórico hexástilo que soporta el segundo cuerpo abalconado y coronado por un frontón triangular.


  En el municipio de Ponce se hallaba la Casa del Rey, coronada con frontón, destruida en 1840 para construir la nueva Casa de la Alcaldía. En general, predominó el eclecticismo de raíz neoclásica en la arquitectura monumental.


  Venezuela


  La iglesia de San Juan Bautista de Caracas (1790), también llamada de los capuchinos por haber sido construida por primera vez sobre un antiguo hospital e iglesia de los Hermanos Menores andaluces (que estaba en muy mal estado), se vino abajo con el terremoto de 1812. Tras varias reconstrucciones, se remodeló en 1869. Presenta una fachada coronada por un ático triangular elevado sobre los dos cuerpos inferiores, articulados mediante pilastras adosadas, y una torre cuadrada de tres cuerpos. Triple nave al interior, dividida por arcadas sobre columnas de capitel liso.


  Con la llegada al gobierno de Antonio Guzmán Blanco (que ocupó el poder entre 1870-1888 a lo largo de tres períodos), se acometieron diversas obras para reafirmar el espíritu patrio, al tiempo que por oposición a la Iglesia católica se echaban abajo varios templos religiosos o se expropiaban otros como el de la Santísima Trinidad para convertirlo en Panteón Nacional.


  El Capitolio, levantado en 1873 por Luciano Urdaneta y Antonio Malaussena sobre las ruinas del demolido convento de la Inmaculada Concepción, se cubre con una cúpula ovalada. La fachada principal muestra columnas de orden corintio y cariátides a imitación griega. El ala sur es de orden dórico, obra de Ricardo García y Juan Hurtado Manrique.


  De planta circular, con un pórtico cóncavo sostenido por columnas corintias, se edificó sobre el solar de la iglesia de San Pablo, en un Neoclasicismo ecléctico, el Teatro Municipal de Caracas (1876), inaugurado con el nombre del presidente Guzmán. Fue obra del arquitecto francés Esteban Aricar, completado a partir de 1879 por el venezolano Jesús Muñoz Tébar.


  La basílica de Santa Teresa y santa Ana (1876), construida sobre el solar que ocupaba el Oratorio de San Felipe Neri, cuenta con una fachada dedicada a cada santa, la del oeste a la primera y la del este a la segunda, en honor a Ana Teresa, la esposa del presidente Guzmán. Es obra del arquitecto Juan Hurtado Manrique, que levantó una gran cúpula sobre tambor poligonal en el crucero, donde se sitúa el altar mayor.


  En 1895 se concluyó en Caracas el Arco de la Federación, a imitación del de La Estrella de París, diseñado también por el arquitecto anterior y construido por Evaristo Padillo y Alejandro Chataing con la colaboración del escultor italiano Emilio Garibaldi. Hubo de ser fielmente reedificado en 1997 tras haber sido derribado en 1953 con Marcos Jiménez en el poder.
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    Caracas. Fachada este o de Santa Teresa de la basílica de Santa Teresa y Santa Ana en una postal de 1912. Columnas gigantes pareadas de orden corintio, dispuestas sobre plintos, apean el entablamento, rematado con un frontón sobre el que se alza la estatua de la santa. Sendas torres ochavadas con campanarios poligonales cubiertos con cúpula parten del segundo cuerpo.

  


  El Museo de Bellas Artes de Caracas, inaugurado en 1938, cuenta con un ala construida en estilo neoclásico, formada por varias dependencias (una de ellas in antis) en torno a un patio interior.


  La catedral de Cumaná, iniciada a fines del siglo XVIII con el nombre de Seo Cordis Iesu (Sede del Corazón de Jesús), resultó parcialmente destruida por un seísmo en 1929. Reconstruida, consta en su fachada de un pórtico hexástilo rematado por frontón triangular y flanqueado por dos altas torres cuadradas, formadas cada una por cuatro cuerpos en disminución.


  La iglesia de la Chinita (Maracaibo) exhibe un pórtico tetrástilo coronado por frontón triangular entre dos torres cuadradas rematadas con campanarios circulares cubiertos con cúpula y linterna. En su interior de tres naves separadas por columnas corintias, la central se cubre con bóveda de medio cañón decorada con casetones.


  En la ciudad de Barcelona se construyó el Teatro Cajigal (1895), obra del arquitecto Ramón Irigoyen, en honor al sabio Juan Manuel Cajigal. Un gran frontón triangular corona la fachada formada por dos cuerpos en los que se abren, entre sendos ventanales rectangulares, tres arcos de medio punto (con balaustrada los superiores) flanqueados por columnas corintias adosadas que descansan sobre pedestales.


  Colombia


  En Colombia el primer monumento neoclásico es la iglesia de San Francisco en Cali, construida entre 1803 y 1827 según diseño de Andrés Marcelino Pérez de Arroyo y Valencia —se habla también de Ventura Rodríguez— llevado a cabo por fray Pedro Herrera. La fachada, en ladrillo, consta de dos cuerpos con pilastras dóricas adosadas que enmarcan en el inferior las tres puertas de acceso en arco de medio punto (rebajados los laterales), correspondientes a las tres naves del interior. Sobre entablamento dórico, un frontón corona el segundo cuerpo, que se eleva sobre la calle central del primero.


  En Bogotá, hubo que reconstruir prácticamente entera la catedral (1807-1823) tras el terremoto de 1805, con planos de fray Domingo de Petrés. Las obras fueron concluidas bajo la dirección de Nicolás León tras la muerte del primero, cuyo diseño de fachada fue respetado por el arquitecto español Alfredo Rodríguez Orgaz en la reforma de 1943. Dividida en dos cuerpos, el primero recorrido por ocho pilastras corintias, jónicas en el segundo. Tres esculturas en hornacinas se hallan sobre cada puerta: en la puerta del norte, San Pedro; en la del sur; San Pablo; y, sobre la central, la Inmaculada Concepción con dos ángeles a ambos lados en actitud de coronarla; encima de esta última se dispone el frontón triangular que remata la fachada. Dos torres cúbicas de tres cuerpos coronadas por campanarios cupulados la flanquean.


  Fray Petrés fue autor también del Observatorio Astronómico de Bogotá, la basílica de Nuestra Señora del Rosario de Chiquinquirá, la catedral de Santa Fe y la iglesia de San Miguel en Graduas.


  El arquitecto danés Thomas Reed, formado en la Academia de Berlín, diseñó el Capitolio Nacional en 1847. Iniciadas las obras al año siguiente, no fueron concluidas con el concurso de varios arquitectos (Francisco Olaya, Pietro Cantini, Antonio Clopatofsky, Mariano Santamaría y Alberto Manrique) hasta1926. En su fachada de dos cuerpos, predomina la tendencia a la horizontalidad; destaca el pórtico principal, formado por tres filas de seis columnas jónicas entre dos machones salientes soportados por pilares. El entablamento remata en una cornisa con cuatro grifos —tras rechazarse la opción de levantar una cúpula— y una balaustrada con jarrones y palmetas intercaladas.


  Ecuador


  En Ecuador el estilo neoclásico se manifiesta en la arquitectura institucional de principios del siglo XIX. El mejor ejemplo es el Palacio de Gobierno de Quito, en la plaza de la Independencia, también llamado de Carondelet, según se dice, porque Simón Bolívar admiró el buen gusto del barón Carondelet en la dirección de los trabajos de su fachada, que consta de una larga columnata en la planta inferior, entre dos cuerpos macizos coronados con frontón; fue llevada a la práctica entre 1790 y 1801 por el arquitecto Antonio García, quien también intervino en el palacio arzobispal y en la catedral metropolitana, ubicada en el ala sur de la misma plaza. Tras un terremoto, fue reconstruida en 1797, año en el que también se le añadió el extrañamente ecléctico arco de Carondelet en su fachada norte. Nuevos seísmos han obligado a intervenir en el templo hasta casi los tiempos actuales.


  Enfrente se levanta el monumento al Primer Grito de Independencia, una columna conmemorativa en cuya cima se representa en bronce la alegoría de la Libertad coronada de laurel; en su mano derecha porta una antorcha (la luz del conocimiento iluminando el mundo) y en la izquierda el lictor romano (manojo de varas de las que sobresale un hacha), símbolo de justicia y autoridad.


  En otras ciudades como Loja o Cuenca existen modelos neoclásicos en varios edificios.


  Perú


  En el Perú, el arquitecto alavés Matías Maestro (1766-1835), llegado al país, en 1790, con la expedición de Malaspina, fue encargado por el virrey Abascal de la reconstrucción de Lima, que había acusado enormemente los efectos del terremoto de 1746. En principio, se ocupó de la terminación de las torres de la catedral, entre 1794 y 1797, con un gusto aún barroco. Se encargó también de la remodelación de la fachada de la basílica de Nuestra Señora del Rosario —conocida popularmente como Santo Domingo—, así como del retablo de la Virgen Titular, patrona de Lima, y el de los llamados santos peruanos (santa Rosa de Lima, san Martín de Porres y san Juan Macías) en el interior del templo, además del mayor de la catedral, el mayor de San Francisco y el de la iglesia de la Virgen del Milagro.


  En el plano civil, construyó el antiguo anfiteatro Anatómico y el gran Panteón o cementerio general de Lima (1808).


  Como pintor y escultor realizó una obra aún no neoclásica sino de barroco atemperado: retratos de religiosos, Los desposorios de santa Rosa de Lima, y piezas atribuidas como el púlpito de la catedral y la Virgen de la O en la iglesia de San Pedro.


  Proliferó también la construcción de casonas nobiliarias, como la Torre Tagle, Casa Riva Agüero y la Casa de Oquendo, en las que desaparecen las ornamentaciones curvilíneas yuxtapuestas de la época barroca y surgen las decoraciones rectilíneas, medidas y precisas, al gusto clásico: pilastras jónicas adosadas, grecas, molduras rectas…, que se manifiestan, aparte de en los patios —edificio de la Sociedad Geográfica de Lima— y en el entablamento que soportan sus finas columnas, también en los balcones corridos, elemento característico de la arquitectura de estos edificios tal como se observa muy bien en la antigua plazuela de Santo Domingo.


  La catedral de Santa María de Arequipa fue reconstruida por Lucas Poblete en 1844 sobre la primitiva de 1540 —tras un incendio devastador—, labor que tuvo que acometer de nuevo en 1868 a causa de un seísmo que afectó también a los portales de la plaza de Armas en la que se encuadra, uno de los cuales, el del Regocijo, hoy llamado Nuevo o de Flores, fue realizado entre 1877 y 1880 de acuerdo al proyecto del arquitecto Bruguera; modificado en su segundo piso por las restauraciones sucesivas tras los nuevos terremotos de 1958 y 1960. Recientemente, en 2001, los efectos de otro terremoto desplomaron una de las dos torres que engalanaban el monumental templo. Hoy reconstruido, presenta una imponente fachada de dos cuerpos articulados por columnas corintias y rematados por un frontón; está flanqueada por sendas torres con campanarios poligonales coronados por chapiteles piramidales, ajenos al estilo neoclásico.


  En Ayacucho y Lima se levantaron arcos de triunfo, el primero dedicado a la victoria en la batalla de 1824, y el segundo, muy anterior, construido en 1700 por orden del virrey Melchor Portocarrero para dedicarlo a Felipe V, y venido prácticamente abajo a causa del seísmo de 1846.


  En cuanto a obras civiles, destacan en Lima el Hospicio Ruiz Dávila y el Bartolomé Manrique. El primero lleva el nombre del adquirente a los franciscanos de los terrenos donde, en 1858, se iniciaron las obras de esta casa de misericordia destinada a mujeres pobres. Traspasada la portada, adornada con un ático de madera sobre pilastras pareadas, se accede a un gran patio central de dos pisos sustentados por arcadas de medio punto, hechas también en madera las de la planta superior, a los que se abren las dependencias. La capilla conserva el retablo neoclásico rematado por un frontón curvo bajo el que sendas pilastras corintias adosadas flanquean una imagen de Cristo Rey.


  En el segundo hospicio destaca su fachada dividida en dos cuerpos, coronados por un frontón triangular.


  Bolivia


  En Bolivia se inicia el Neoclasicismo hacia 1790 en la Audiencia de Charcas. El barroco mestizo de las capitales, queda relegado a los pequeños pueblos habitados casi exclusivamente por indígenas. El primer monumento con aires neoclásicos es la catedral de Nuestra Señora de la Paz en Potosí, obra del arquitecto franciscano catalán Manuel de Sanahuja entre 1809 y 1838, levantada sobre la anterior, que se había venido abajo en 1807. En su fachada se adelantan las dos torres cuadradas coronadas por campanarios poligonales que enmarcan el cuerpo central, de remate curvilíneo, lo que ofrece reminiscencias aún barrocas. Su interior consta de tres naves con capillas laterales y crucero de brazos ochavados cubierto con cúpula, la nave central se cierra con bóveda de cañón y las laterales con bóvedas de arista.
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    Fachada de la catedral de Nuestra Señora de La Paz. Dos cuerpos divididos por una cornisa y articulados en su parte central, donde se abre la portada, por columnas corintias triples, rematados por frontón triangular. Flanquean el cuerpo central dos torres cuadradas sobre las que se alzan los campanarios cubiertos con cúpulas.

  


  En La Paz cabe destacar la catedral de Nuestra Señora, iniciada en 1835 también por Sanahuja sobre otra anterior que hubo que demoler por su mal estado. Su fachada consta de dos cuerpos divididos por una cornisa y articulados en su parte central, donde se abre la portada, por columnas corintias triples y rematados por frontón triangular. Flanquean el cuerpo central sendas torres cuadradas de dos cuerpos sobre las que se alzan los campanarios cupulados. El interior, que alberga varios retablos neoclásicos, consta de cinco naves y una gran cúpula sobre tambor circular.


  Entre los edificios civiles destacan el Teatro Municipal (1834-1845) y el Palacio de Gobierno (1845-1852), ambos diseñados por José Núñez del Prado. El primero fue el más antiguo de América del Sur. La fachada original estaba dividida en tres calles, resaltando en el edificio el decorado con platabandas en el entablamento. Durante el siglo XIX se modificó colocando dos pilastras dóricas a los costados de la portada y sobre ellas un frontón con el escudo de La Paz. El segundo, de tres plantas, presenta en su fachada superposición de órdenes en las pilastras adosadas que la recorren enmarcando las ventanas rectangulares: dóricas en la primera, jónicas en la segunda y corintias en la tercera. Cornisas rectas coronan los vanos en la primera planta, volutas en la segunda haciendo juego con el orden jónico de las pilastras, y frontones triangulares en la tercera. 


  También del anterior autor, en Sucre, la Universidad de San Francisco Xavier, que conserva su patio principal de dos plantas, rodeado de arquerías, sobre el que se abren las aulas.


  Paraguay


  En Paraguay, durante el período del presidente Carlos Antonio López (1844-1862), y el de su hijo y sucesor, Francisco Solano López (m. 1870), dentro de la tarea de reconstrucción de Asunción, la capital del país, de la política de obras públicas (escuelas, estaciones de ferrocarril, muelles, arsenales, etc.) y de la modernización de las construcciones arquitectónicas dejando atrás los elementos en madera en favor de los nuevos materiales como el hierro, y en detrimento de las galerías coloniales hacia la calle, trabajan arquitectos españoles como Pascual Urdapilleta y Tomás Vergés. El primero fue autor en 1842 del nuevo diseño de la catedral de la Asunción en colaboración con el segundo además de Carlos Zucchi y Patricio Aquino. El templo consta de tres naves separadas por arcos de medio punto; en su fachada el cuerpo central, entre sendas torres cuadradas coronadas con pequeñas cúpulas, está presidido por un frontón circular.


  Del mismo autor son las iglesias de la Santísima Trinidad y de la Recoleta, construidas en la década de 1850. La primera, de fachada escalonada coronada por un frontón circular y torre campanario cúbica adosada, compuesta de dos sobrios cuerpos rematados por un cupulín. La segunda, con una torre similar, consta en su fachada de dos cuerpos separados por una cornisa saliente; el inferior realzado por columnas lisas adosadas que enmarcan sus tres puertas de acceso, y el superior rematado por un frontón triangular.


  De similar estructura, aunque circular el frontón que la coronaba, era la iglesia de San Roque, demolida en 1971.


  Al lado, trabajaron extranjeros como el inglés Alonso Taylor, que dirigió en Asunción desde 1859 hasta su inauguración en 1864 las obras de la Estación de San Francisco, hoy Central de Ferrocarril, con su largo peristilo, en colaboración con el italiano Alejandro Ravizza. Obra suya es también el Palacio del Congreso —llamado del Cabildo—, aunque nunca fue sede de este cuerpo; su fachada de dos plantas exhibe arcos de medio punto y pilastras dóricas.


  Una de las mejores obras de Ravizza es el Oratorio de la Virgen de la Asunción, patrona de la ciudad. Cuenta con novedosa planta central en el país. En 1936 se convirtió en el Panteón de los héroes al depositarse en él las cenizas del presidente López y del soldado desconocido en la Guerra del Chaco. Con planta de cruz griega, sus cuatro fachadas están inspiradas en la basílica de la Superga de Turín (obra de Juvara), de donde procedía Ravizza. El pórtico principal es hexástilo de columnas corintias dispuestas sobre plintos, en las que descansa el frontón. En el friso se lee: «Fides et patria» («mi fe y mi patria»). Su gran cúpula de media esfera con pechinas se remata con una linterna elevada sobre el tambor, en el que se abren ocho ventanales entre columnas pareadas, heredera del Vaticano. Sobre el altar de la Virgen, una cúpula dignifica el lugar al tiempo que sirve de contrarresto a los empujes de la central.


  Esta fase constructiva convive con una etapa de academicismo ecléctico que conserva elementos neoclásicos, como el Teatro López, obra de Ravizza, el prolífico arquitecto del régimen, inspirado en planta en la Scala de Milán aunque resuelve sus dos pisos en vanos circulares en lugar de rectangulares; los palacetes residenciales de los hermanos del presidente (Benigno y Venancio) y la propia residencia del mismo, hoy Palacio de Gobierno —que se adjudica también a Taylor—, formado por un cuerpo central de dos plantas en las que se abren arcos de medio punto y dos alas que avanzan hacia el sur; el conjunto está presidido por una torre cuadrada de dos plantas.


  El Brasil imperial


  Brasil, que fue sede de la corte portuguesa y adquirió categoría de Imperio al independizarse de la metrópoli, optó tras el exilio de Jorge VI de Portugal, en 1808, por recurrir a arquitectos formados en la Real Academia de París: la llamada Misión Francesa, que llegó al país en 1816 para fundar la Escuela de Artes y Oficios en Río de Janeiro y sistematizar la enseñanza de las artes incorporando los modelos europeos. Dirigidos por Joachim Lebreton, en el grupo de artistas destacaron los arquitectos Grandjean de Montigny y Nicolás Antoine Taunay; el escultor Augusto María, hermano del anterior; Charles Simon Pradier, grabador, y el pintor Jean Baptiste Debret.


  Tanto a nivel oficial —palacios, edificios administrativos— como popular —residencias, parques—, el neoclásico se fue imponiendo no sin la fuerte resistencia del último Barroco. Para los exteriores se realizaron los primeros jardines planificados y en los interiores se prefirió la decoración con molduras en tonos claros, oro y pastel, recuerdos de aire rococó que se resistían a desaparecer.


  Edificios de este gusto en Río son la Casa de la marquesa de Santos (hoy Museo del Primer Imperio), el Palacio de Itamaraty, el Palacio de Catete y el Museo Nacional de Brasil, fundado por Juan VI en 1808 para fomentar la investigación científica en aquel inculto país; fue denominado «Cassa dos Pássaros» por las numerosas aves disecadas que albergaba.


  En Petrópolis, la ciudad imperial fundada por Pedro II donde su padre, Pedro I, se había encaprichado del lugar cuando viajaba por el Caminho Novo en dirección a las ricas Minas Gerais, y había mandado construir su residencia de verano, se edificó el Palacio Imperial (1845-1862), hoy Museo Imperial. La planificación urbana fue realizada por el alemán Julius Friedrich Koëler. Edificado rosa y blanco en dos plantas, la primera con vanos en semicírculo y rectangulares en la segunda, coronada por un frontón, recibe su pétreo pórtico de tres arcos sobre pilares, rematado con una balaustrada. En el interior brillan los suelos de mármol de Carrara y negro de Bélgica para el vestíbulo, así como de maderas nobles en los salones. Los jardines fueron diseñados por el francés Jean Baptiste Binot, combinando plantas nativas y exóticas. En el museo se custodian las coronas y el cetro de oro y piedras preciosas que pertenecieron a ambos soberanos, así como el lujoso mobiliario y una serie de documentos y fotografías que atestiguan la evolución urbanística de Petrópolis.


  En Bahía se construyó la iglesia de Nosso Senhor Bonfim, en cuya decoración interior se mantiene la línea rococó.


  En Recife se construyó el Teatro de Santa Isabel (1850), cuya fachada se corona con el clásico frontón triangular, y el Palacio de Justicia, con su pórtico formado por ocho columnas corintias pareadas entre las que se abren los intercolumnios.


  Al norte, en San Luis, Maranhao, se había edificado en 1766 el Palacio de los Leones sobre una antigua fortaleza francesa. Su larga fachada, al gusto clasicista francés, se adorna con almohadillado en el piso inferior y está recorrida en el siguiente por balcones adornados con frontones triangulares encuadrados por pilastras jónicas. Sobre la cornisa, una balaustrada continua recorre todo el edificio.


  Entre los escultores, además del citado Taunay, destacó Chaves Pinheiro, autor de la estatua ecuestre de don Pedro II (1866): el monarca, cabalgando al paso, solemne, sostiene en la mano izquierda las riendas de su montura y con la derecha saluda en gesto de bienvenida. Su medida y proporción recuerdan las obras clásicas.


  En Salvador de Bahía destaca la fuente en hierro fundido sobre un basamento de mármol conocido como el Chafariz do Terreiro de Jesús (1861). De carácter alegórico-simbólico, en la parte inferior dos mujeres y dos hombres desnudos representan a los cuatro ríos principales de Bahía: el San Francisco, el Jequitinhonha, el Pardo y el Paraguazú. En la taza siguiente, conchas, guirnaldas y delfines decorando, y cuatro doncellas con las manos entrelazadas. Corona la fuente, sobre la última taza, la diosa Ceres, que simboliza la Abundancia.


  Respecto a la pintura, Debret, a caballo entre el estilo neoclásico y romántico, se instaló en el campo de lo cotidiano, realizando una crónica de la sociedad de la época: los indios, los esclavos, los animales, el paisaje…


  Víctor Meirelles, pintor autóctono, se movió en el equilibrio y la perfección formal neoclásica, así como en los temas históricos: La primera Misa en Brasil (1860), y de exaltación indígena: Moema, basado en el poema épico Caramuru (1781). En La boda de la princesa Isabel (1864) muestra su dominio de la proporción y la simetría junto a los contrastes entre luz y sombra, la riqueza del color y el lujo de detalles en ropajes y adornos.


  La Banda Oriental


  En la Banda Oriental, actual Uruguay (al este del río de este nombre y al norte del Plata), el introductor del estilo neoclásico fue el jienense Tomás Toribio (1756-1810), que procedente de la Real Academia de San Fernando fue enviado en 1796 para supervisar las construcciones, según era norma en las colonias. Se hizo cargo de las obras de la iglesia Matriz o catedral basílica metropolitana de la Inmaculada Concepción de Montevideo, que sobre un templo anterior, en parte desplomado, había sido iniciada en 1790 por el ingeniero militar portugués Custodio de Saá y Faria, siendo terminada en 1804. En 1860 Bernardo Poncini reforma la fachada y un siglo más tarde (1941-1960) Rafael Ruano vuelve a intervenir en la misma dándole su aspecto actual. Dos pares de columnas colosales de capitel jónico, dispuestas sobre plintos, articulan los dos pisos de su cuerpo central y encuadran la portada, coronada por un frontón curvo sobre el que luce la imagen de la Virgen Inmaculada entre San Felipe y Santiago, las tres advocaciones del templo. Dos torres cuadradas con campanarios circulares flanquean el monumento. El interior consta de tres naves y crucero cubierto con una cúpula apoyada sobre tambor cilíndrico.


  Toribio diseñó así mismo los planos para el edificio destinado al Cabildo y Reales Cárceles, también en la capital, que no se terminó en su planta superior hasta 1869. Organizado en torno a cuatro patios, presenta en su fachada ventanas rectangulares en ritmo simétrico —abalconados los del segundo piso—, observándose superposición de órdenes en las columnas que realzan la portada, coronada por un frontón.


  Su hijo, José Toribio, continuador de su obra, construyó un ala del hospital de San José y la Caridad y también la Casa de los Montero, en la misma unidad estilística que imponían las normas académicas dictadas desde la Metrópoli.


  Tras la independencia se procedió al derribo de la muralla terrestre en Montevideo y la colonia de Sacramento a fin de trazar la ciudad nueva en el llamado Campo de Marte. Con la apertura de la ciudadela, en 1833, se efectuó la unión de la ciudad vieja y la ciudad nueva. Dos años más tarde, ante el aumento de población, se construyó el cementerio nuevo (hoy central).


  El arquitecto italiano de formación francesa, Carlos Zucchi, fue el encargado de diseñar la plaza de la Independencia —cerrada, al modo francés, unida por soportales— y el teatro Solís (1841-1856), en cuya fachada intervinieron Francisco Javier Garmendia y Clemente César para crear un pórtico corintio octástilo coronado por frontón triangular. Víctor Rabú, en 1869, proyectó las dos alas laterales que lo flanquean.


  Entre 1857 y 1863 Bernardo Poncini intervino en obras ya vistas, como la catedral, la plaza de la Independencia y el cementerio nuevo, en el que construyó la capilla llamada de la Rotonda, hoy Panteón Nacional, con su pórtico formado por dos columnas (dístilo) que soportan el frontón triangular, adosado a una planta circular cubierta con cúpula semiesférica, inspirada en el Panteón de Roma.


  El Cono sur


  El Neoclasicismo fue introducido en Chile por el arquitecto italiano Joaquín Toesca y Ricci, llegado al país en 1780 para hacerse cargo de las obras de la fachada de la catedral metropolitana (1784-1800) en Santiago después del incendio de 1769, el quinto templo que se acometía tras la primera capilla promovida por el conquistador Valdivia y varios terremotos que habían afectado a los siguientes. En su fachada, rematada en frontón triangular, tres portadas —la central adornada con frontón recto entero y partido las laterales— dan acceso a las tres naves abovedadas en las que se divide por medio de arcos sobre pilares el suntuoso interior, que derrocha ornamentación barroquizante, cubierto con cúpula sobre pechinas en el crucero.


  En 1846 se iniciaron las obras de la parroquia del Sagrario, con su fachada neoclásica rematada en frontón triangular a cuya izquierda y derecha corre una balaustrada. Junto al palacio arzobispal compone el conjunto arquitectónico en el que se encuadra la catedral.


  Toesca se encargó también de la Real Casa de la Moneda, edificio destinado a la fundición y acuñación de metal. Su fachada está formada por dos cuerpos articulados por pilastras adosadas que enmarcan los simétricos ventanales rectos, con una balaustrada que los corona. En la planta baja, ocho columnas dispuestas sobre plintos, cuatro a cada lado, enmarcan la puerta semicircular de acceso. Un frontón triangular sobre el que corre otra balaustrada corona el pórtico. Las obras fueron continuadas tras el fallecimiento de Toesca en 1799 por Agustín Caballero, autor también de los Tribunales Viejos (1807), hoy Museo Precolombino. Al ser trasladado este a Panamá por orden real, intervinieron en el edificio otros arquitectos, discípulos del primero, entre ellos, José de Goycoolea y Zañartur (1808), que realizó también la Real Audiencia.


  
    [image: img98] 

    Catedral metropolitana de Buenos Aires en 1829, según grabado del artista argentino Carlos Enrique Pellegrini. Doce columnas de capitel corintio —simbolizando a los doce apóstoles— coronadas por frontón triangular forman la fachada. Al fondo se observa la gran cúpula que cubre el crucero.

  


  En Argentina, el estilo llegó de manera rápida, poco después de su aparición en Europa. En 1791, sobre el mismo solar en el que en 1580 se había fundado la primitiva iglesia dedicada a la Santísima Trinidad, se terminó la Catedral Metropolitana, de grandiosa fachada, inspirada en el Palacio Bourbon de París, compuesta por doce columnas de capitel corintio —simbolizando a los doce apóstoles— coronadas por el frontón en cuyo tímpano figura en relieve el encuentro de Jacob con su hijo José en Egipto, aludiendo al hermanamiento de los argentinos tras las guerras civiles de mediados de siglo. Su interior, dividido en cinco naves, se cubre con una gran cúpula sobre tambor circular en el crucero. En la capilla de Nuestra Señora de la Paz se halla desde 1880, como reza en una inscripción sobre la fachada del templo, el mausoleo con los restos de José de San Martín, custodiado continuamente por dos granaderos.
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    Palacio del Congreso de la Nación Argentina, Buenos Aires. Preside el edificio, a 80 metros de altura, su gran cúpula sobre tambor circular.

  


  La catedral anglicana de San Juan Bautista, construida en 1831, presenta una fachada hexástila de orden dórico, espaciada en el intercolumnio central, y una cruz en el frontón como único adorno en su extrema sobriedad.


  En 1906 el estilo Neoclásico volvió a hacer acto de aparición con la inauguración del imponente Palacio del Congreso de la Nación Argentina, en Buenos Aires, diseñado por el italiano Vittorio Meano e iniciado en 1897 tras la demolición casi total del primitivo edificio encargado en 1864 por el presidente Bartolomé Mitre al arquitecto Jonás Larguía. Preside la obra a 80 metros de altura su gran cúpula recubierta de cobre sobre tambor circular. El pórtico está formado por seis columnas de orden corintio que sostienen un frontón triangular.


  Todavía en 1944 el Neoclasicismo volvió a cobrar vida en la fachada principal del reconstruido Banco de la Nación Argentina (antiguo Teatro Colón), realzada por cuatro columnas de capitel corintio, según diseño del arquitecto francés Alexandre Bustillo.


  Glosario


  
    A


    Ábaco: parte superior del capitel, superpuesta al equino, donde apoya el entablamento.


    Abocetar: realizar bocetos o dar este carácter a una obra.


    Abocinado: se aplica a los vanos cuya anchura aumenta o disminuye hacia el interior o el exterior de un muro.


    Abovedar: cubrir con bóveda una construcción.


    Ábside: zona sobresaliente en la planta de una iglesia que suele corresponder a la cabecera, aunque existen excepciones en las que se construye también a los pies del edificio. Generalmente abovedado, el ábside presenta diversas estructuras: semicirculares, cuadradas, poligonales, en forma de herradura…


    Absidiola o absidiolo: ábside adosado al principal.


    Adarve: camino protegido por las almenas o por un parapeto en lo alto de una muralla o fortificación.


    Adintelado: se aplica a un vano o edificio construido a base de dinteles.


    Afrontado: figura o elemento dispuesto frente a frente o contrapuesto.


    Ágora: plaza pública en la polis griega.


    Agua: vertiente de un tejado.


    Aguja: remate de una torre en forma piramidal. Chapitel agudo. Flecha.


    Alegoría: representación femenina de carácter simbólico que expresa una idea abstracta.


    Alfiz: moldura normalmente rectangular que enmarca un vano (puerta o ventana) con carácter decorativo. Originario del mundo árabe.


    Alma: estructura interior, generalmente de madera, de una pieza de orfebrería.


    Almohadillado: sillares de juntas rehundidas que sobresalen como si fueran almohadillas, de ahí el nombre. Se distingue el rústico o de superficie plana y el de punta de diamante, con la superficie de los sillares en forma piramidal.


    Anfipróstilo: edificio que presenta un pórtico idéntico en su parte anterior y posterior.


    Antipendio: revestimiento de la parte delantera de un altar hasta el suelo. Frontal del altar.


    Apunte: pintura de escasos trazos. Boceto.


    Arbotante: segmento de arco que transmite los empujes de la bóveda al contrafuerte, propio de la arquitectura gótica.


    Arcada: serie de arcos.
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      Partes del arco: 1. Clave. 2. Dovela. 3. Trasdós. 4. Imposta. 5. Intradós. 6. Flecha. 7. Luz, Vano. 8. Muro.

    


    Arco: elemento arquitectónico que cierra un vano entre dos puntos. Está formado por varias piezas o dovelas de las que la central se denomina clave. La línea de arranque recibe el nombre de imposta y la primera dovela de la serie el de salmer; la distancia horizontal entre ambos salmeres es la luz del arco. Se conoce como flecha al espacio que se halla entre la línea de impostas y la clave. La superficie interna del arco recibe el nombre de intradós y la externa el de extradós o trasdós; el espacio entre ambos es la rosca del arco. Cuando esta adosado a un muro recibe el nombre de ciego. Tipos:


    
      	Angrelado: cuyo intradós se halla decorado con motivos que imitan encajes de tela.


      	Carpanel: rebajado, de tres o más centros, siempre impares, bajo la línea de impostas.


      	Conopial: constituido por cuatro segmentos de circunferencia; las dos centrales apuntadas.


      	De herradura: cuyo centro se halla más alto que la línea impostas, con peralte de un tercio del radio en la arquitectura visigoda, o bien de medio en el arte árabe.


      	De medio punto o semicircular: de un solo centro, formado por media circunferencia (180º).


      	Escarzano: rebajado, con su centro debajo de la línea de impostas, formado por un arco de 60º, un sexto de circunferencia.


      	Fajón: adosado interiormente a una bóveda, por lo general de canon, para reforzarla.


      	Formeros: dispuestos de forma perpendicular al eje.


      	Korbel o maya: también falso, formado por bloques de piedra que se proyectan desde cada uno de los lados de una pared hasta encontrarse formando un vértice; produce interiores cóncavos.


      	Lobulado y polilobulado: formado por diversos lóbulos semicirculares superpuestos.


      	Mixtilíneo: combina líneas rectas y curvas.


      	Ojival o apuntado: de dos centros, formado por dos segmentos de arco que se unen en la clave.


      	Peraltado: sus lados se prolongan bajo la línea de impostas.


      	Perpiaño: similar al fajón pero generalmente apuntado, por lo que se utiliza para ceñir bóvedas de crucería.


      	Torales: cuatro arcos dispuestos en el crucero para sujetar el tambor.


      	Triangular: o falso arco, construido con hileras horizontales de sillares cuyos picos sobresalientes se cortan; por ejemplo, el micénico o el etrusco.

    


    Arquería: conjunto de arcadas. Adosada a un muro, arquería ciega.


    Arquitrabe: en un templo clásico, primer elemento de los tres que forman el entablamento, junto con el friso y la cornisa.


    Arquivolta: arco de una serie concéntrica que enmarca la portada.


    Atributo: objeto simbólico que caracteriza a un personaje en su representación plástica.


    Ático: cuerpo superior, generalmente de escasas dimensiones, que corona la fachada de un edificio o de un retablo, sobresaliente sobre la calle central.


    B


    Bacanal: representación de las ceremonias orgiásticas dedicadas a Baco, dios romano del vino.


    Baldaquino: templete delante del altar mayor formado por cuatro columnas cubiertas.


    Baptisterio: edificio generalmente exento destinado al bautismo.


    Banco: en un retablo, zona inferior sobre la que se disponen los distintos pisos y calles que lo forman. Si está decorado: predela.


    Bidimensional: representación en un plano de dos dimensiones, largo y alto.


    Blasón: elementos que componen un escudo: figuras, armas, señales, divisas.


    Boceto: proyecto o esbozo de una obra artística.


    Bodegón: pintura de alimentos o «naturalezas muertas».


    Botarel: contrafuerte.


    Bóveda: construcción curva con función de techo o soporte, engendrada por la proyección de un arco en el espacio. Tipos:


    
      	Abanico o palmera: cuyos nervios se abren a partir de un soporte.


      	Angevina: de crucería formada por una bóveda esférica con hiladas concéntricas.


      	Arista: formada por la intersección de dos bóvedas de medio canon.


      	Cañón o medio cañón: formada por la proyección en el espacio de un arco de medio punto.


      	Cascarón: formada por un cuarto de esfera.


      	Crucería u ojival: formada por arcos apuntados cruzados.


      	Cuarto de esfera o de horno: engendrada por la mitad de un arco de medio punto.


      	Esquifada: de aristas entrantes, formada por la intersección de dos bóvedas de cañón sobre un plano cuadrado o rectangular.


      	Encamonada: o falsa, soportada por armazones de madera recubiertos de yeso.


      	Estrellada: de crucería múltiple formada por terceletes.


      	Lunetos: de cañón atravesada por una o varias bóvedas de menor flecha.


      	Nervada: bóveda de nervios cruzados.


      	Sexpartita: de crucería, dividida en seis partes por cada tramo.


      	Triangular: falsa bóveda resultante de la proyección de un arco triangular.


      	Vaída: bóveda semiesférica cortada por cuatro planos verticales, paralelos dos a dos. También llamada de pañuelo por su parecido inverso a esta prenda colgada por sus vértices.

    


    Bruñir: pulir la superficie de un metal.


    Bulto redondo: escultura exenta que puede verse desde todos los ángulos y recorrerse alrededor.


    C


    Cabecera: zona de la iglesia dedicada al culto, generalmente orientada hacia el este, donde se encuentra el altar mayor. Testero.


    Cabujón: piedra preciosa pulimentada sin tallar.


    Calado: decoración a base de perforaciones en piedra, madera, marfil, metal.


    Calvario: Cristo en la cruz con la Virgen a su derecha y san Juan Evangelista a su izquierda.


    Cancel: pared de mediana altura, balaustrada o reja que en una iglesia separa el presbiterio de la nave; en una iglesia abacial, el coro mayor del resto del templo.


    Canecillos: elementos salientes que soportan la cornisa de un edificio.


    Canon: regla de proporciones.


    Capitel: parte superior de una columna situada encima del fuste.


    Casetones: elementos ornamentales de las bóvedas en forma cuadrada o rectangular.


    Celosía: enrejado de metal o piedra que cierra un vano.


    Cera perdida: procedimiento para moldear el metal modelando primero en cera. Se recubre la figura con arcilla líquida y se deja secar para endurecerla; se practica un orificio superior para inyectar el metal y otro inferior para que salga la cera derretida y se introduce en el horno; cuando se enfría, se rompe la arcilla y aparece la figura de metal, bronce generalmente.


    Ceroferario: ángel portador de cirios.


    Champlevé (talla en hueco): término de origen francés que designa la técnica de esmaltado basada en abrir una cavidad en una placa de cobre para depositar el esmalte. Las figuras se elaboran con hilos de metal.


    Chapitel: remate de una torre en forma troncocónica o piramidal. Aguja. Flecha.


    Cimacio: moldura sobre el capitel.


    Cimborrio o cimborio: torre cuadrada o poligonal sobre el crucero de una iglesia, cubierta con cúpula.


    Cincelado: Acabado de una pieza utilizando un cincel.


    Claraboya: ventana en el techo o en la parte alta de las paredes. Tragaluz.


    Claristorio: grandes ventanales dispuestos en hilera en el piso superior de la nave de una iglesia, por donde entra la claridad.


    Claroscuro: contraste de luces y sombras.


    Clasicismo: tendencia artística basada en modelos o cánones grecorromanos.


    Cloisonné: término de origen francés que designa el esmalte alveolado, vertido en polvo sobre láminas de metal muy fino que posteriormente se introducen al horno para su fusión.


    Columna: elemento arquitectónico constituido por basa —excepto el orden dórico—, fuste y capitel. Dispuestas en serie: columnata.


    Columna rostral: Columna conmemorativa de una victoria naval en la antigua Grecia y Roma, en cuya cima exhiben un rostrum o espolón de un barco capturado al enemigo.


    Contrafuerte: elemento arquitectónico que refuerza un muro.


    Contraposto: término italiano que en escultura designa la oposición armónica de las distintas partes del cuerpo de la figura humana, para que resulte equilibrada alrededor de un eje vertical.


    Contraste: marca sobre una pieza de metal certificando su ley. Resalte de tonos o colores en una superficie.


    Coro: en una iglesia, espacio reservado para la oración o el canto de los clérigos durante los oficios litúrgicos. En las iglesias francesas, sinónimo de presbiterio.


    Crestería: elemento decorativo horizontal formado por motivos geométricos o vegetales que remata un edificio.


    Cripta: capilla subterránea bajo el altar que alberga las reliquias de un santo.


    Criselefantino: realizado en oro y marfil.


    Crucero: en una iglesia, intersección de la nave transversal con la nave mayor.


    Cubo: torreón circular o semicircular adosado a una muralla.


    Cúpula: casquete generalmente circular semiesférico que cubre una superficie cuadrada, casi siempre apoyada sobre un tambor.


    Cúpula trasdosada: cuando la superficie exterior tiene la misma curvatura que la interior.


    Custodia: pieza de oro, plata u otro metal, en la que se expone el santísimo sacramento.


    D


    Deambulatorio: pasillo libre por detrás de la cabecera de una iglesia o catedral. Girola.


    Decástilo: pórtico o fachada de un edificio formado por diez columnas.


    Déesis: expresión de origen bizantino que designa la representación de Cristo entronizado con la Virgen a su derecha y san Juan Bautista a su izquierda.


    Dintel: elemento arquitectónico recto que cierra un vano por la parte superior y soporta la carga sobre dos pilares verticales.


    Díptero: edificio rodeado por dos filas de columnas.


    Díptico: objeto pintado o labrado formado por dos hojas que se pliegan sobre sí mismas.


    Dístilo: pórtico o fachada de un edificio formado por dos columnas.


    Dodecástilo: pórtico o fachada de un edificio formado por doce columnas.


    Dos aguas: doble vertiente de una cubierta.


    Doselete: elemento arquitectónico sobresaliente en una fachada que cobija una estatua.


    Dovela: pieza integrante de un arco.


    Duomo: en Italia, catedral.


    E


    Eboraria: arte del trabajo y la talla del marfil.


    Edículo: edificio pequeño. Templete.


    Elefantino: realizado en marfil.


    Empaste: pintura aplicada de manera espesa.


    Enjuta: espacio libre en un cuadrado al inscribir un círculo o un arco en su interior.


    Entablamento: parte superior de un orden de arquitectura constituido por arquitrabe, friso y cornisa.


    Éntasis: abombamiento del fuste de una columna en su parte media.


    Equino: pieza del capitel que apoya sobre el fuste de la columna.


    Escorzo: técnica ilusionista que representa el volumen y la tridimensionalidad en una figura con aire brusco.


    Esfumato: pintura de contornos vagos, difuminados.


    Espadaña: prolongación superior de la fachada de una iglesia, donde se enclava el campanario.


    Estética: disciplina que estudia la belleza y los fundamentos filosóficos del arte.


    Estilo: conjunto de características artísticas comunes a una época, un país, una escuela, etcétera.


    Estofado: madera dorada (pan de oro) y policromada.


    Estuco: baño de cal muerta, yeso o polvo de mar.


    Exedra: en un edificio, ampliación semicircular con asientos fijos.


    Expresionismo: tendencia figurativa que deforma la realidad para plasmar connotaciones religiosas, psicológicas, satíricas, etcétera.


    Exvoto: acción de gracias mediante una obra artística.


    F


    Fábrica: edificación arquitectónica.


    Factura: modo y manera de ejecutar una obra artística.


    Fachada: frente de un edificio. Imafronte.


    Faja: moldura decorativa estrecha que recorre, total o parcialmente, una parte del edificio.


    Figurativo: arte o artista que representa formas perceptibles y comprensibles a primera vista.


    Filigrana: decoración geométrica a base de líneas entrelazadas.


    Fitomorfo: que tiene forma vegetal.


    Flecha: en un vano, su altura máxima.


    Follaje: ornamento vegetal: hojas, tallos, ramas.


    Forma: conjunto de líneas y colores, planos y volúmenes, que componen la obra de arte.


    Fresco: técnica pictórica que consiste en aplicar en un paramento los colores disueltos en agua sobre una mezcla de cal y arena.


    Friso: en un entablamento, banda horizontal sobre el arquitrabe, que puede estar decorada con escenas en serie o compartimentada en triglifos y metopas (orden dórico).


    Frontal: parte anterior o delantera de un altar. Antipendio.


    Frontis o frontispicio: fachada principal de un edificio.


    Frontón: espacio triangular, de herencia clásica, que corona un edificio.


    Fuste: parte de una columna donde apoya el capitel.


    G


    Gallones: las diversas partes de una cúpula semiesférica o de media naranja, que semejan gajos de esa fruta.


    Gárgola: escultura en forma de animal fantástico que sirve para el desagüe de la lluvia.


    Geminados: elementos dispuestos de dos en dos.


    Género, pintura de: obras que tienen como tema la narración o la anécdota. Por ejemplo, las bambocadas o las kermés flamencas.


    Girola: prolongación de las naves laterales, con apertura de capillas, rodeando el altar mayor. Deambulatorio.


    Glíptica: arte y técnica de la talla de piedras finas.


    Greca: motivo ornamental formado por líneas quebradas en ángulo recto con carácter repetitivo.


    Grisalla: composición a base exclusivamente de gris, blanco y negro.


    Grutesco: ornamento decorativo fantasioso realizado con vegetales y animales entrelazados.


    H


    Hagiografía: historia de la vida de los santos.


    Hallenkirche: término alemán que designa una construcción en la que todas las naves se cubren a la misma altura. Planta de salón.


    Hastial: parte superior de la fachada principal de un edificio. También llamado frontispicio.


    Hieratismo: actitud rígida y carente de realismo en la representación de la figura humana.


    Hilada: serie horizontal de sillares o ladrillos.


    Hexástilo: pórtico o fachada de un edificio formada por seis columnas.


    Hípetro: edificio o zona del mismo sin cubierta.


    Hipóstilo: edificio o zona del mismo cuya cubierta está sostenida por pilares o columnas en serie.


    Historiado: decoración a base de escenas figuradas.


    Hornacina: hueco, generalmente en forma de arco de medio punto, abierto en el muro de un edificio o bien en un retablo para albergar una escultura, un jarrón, etcétera.


    Horror vacui: expresión latina que significa «horror al vacío». Designa la tendencia a no dejar espacios libres de decoración en una superficie.


    I


    Icono: pintura al temple realizada sobre tabla. Designa también una imagen arquetípica o una imagen consagrada.


    Iconografía: ciencia que describe e identifica las imágenes de una obra de arte.


    Iconología: interpretación de símbolos y alegorías en las representaciones artísticas.


    Idealismo: tendencia artística que pretende representar la belleza buscando la perfección.


    Iluminar: decorar o ilustrar.


    Ilusionismo: representación de la tercera dimensión a base de volumen en las figuras y lograr la profundidad espacial.


    Imafronte: fachada principal de un templo.


    Imaginería: arte de la elaboración escultórica de imágenes.


    In antis: edificio que tiene en su frente dos columnas entre dos tramos de muro.


    Intercolumnio: espacio entre dos columnas.


    Isocefalia: alineación a la misma altura de las cabezas de los personajes.


    L


    Lacería: decoración geométrica a base de líneas curvas entrelazadas.


    Linterna: pequeña construcción sobre la cúpula con ventanas laterales para que penetre en el interior la iluminación natural. Serie de vanos abiertos en la base de la cúpula carente de tambor.


    Lóbulo: sector de un arco en forma de onda. En serie: polilobulado.


    Luz: en un vano, su anchura máxima.


    M


    Madonna: termino italiano que designa la representación de la Virgen con el Niño en brazos.


    Maestà: termino italiano que designa la representación de la Virgen entronizada con el Niño.


    Mampostería: sistema de construcción a base de piedra y argamasa realizado a mano, con mampuestos colocados y ajustados sin orden de hiladas o tamaños.


    Martyrium: pequeño edificio de planta central para la veneración de un mártir.


    Ménsula: pieza saliente de una pared que puede soportar una estatua, un arco, etcétera.


    Miniado: ilustrado con miniaturas.


    Miniatura: pintura de pequeñas dimensiones que ilustra un manuscrito. Su nombre proviene de la tinta de un molusco (el minio) que se usaba en estas obras.


    Modelar: realizar el acabado de una figura.


    Modillón: pieza saliente que soporta la cornisa o alero de un edificio.


    Moldura: elemento decorativo saliente en un edificio.


    Monolito: construcción de un solo bloque de piedra.


    Mortero: mezcla de arena y cal viva con agua.


    Motivo: tema de una obra de arte.


    Mural o parietal: obra realizada sobre un muro o pared.


    Musivaria: arte y técnica de la elaboración de mosaicos.


    N


    Nártex: pórtico en el atrio de una iglesia reducido a la parte que precede a la puerta.


    Naturalismo: tendencia artística que se basa en la imitación directa de la naturaleza y las actitudes humanas.


    Nave: zona interior de un templo que se extiende desde la entrada hasta el presbiterio, reservada para los fieles durante el culto.


    Necrópolis: término griego que significa, literalmente, «ciudad de los muertos». Cementerio.


    Nervio: elemento arquitectónico que soporta una bóveda de crucería o sus derivadas.


    Nervadura: conjunto de los nervios de una bóveda.


    Nimbo: círculo luminoso que rodea la cabeza de una figura para indicar santidad.


    Nimbo crucífero: aquel que tiene inscrita una cruz, exclusivo de Jesucristo.


    O


    Obra maestra: la que se considera ejemplar, única y admirable.


    Octástilo: pórtico o fachada de una construcción formada por ocho columnas.


    Ofídica: columna de fuste doble en espiral, que recuerda a dos serpientes entrelazadas.


    Onda: motivo ornamental a base de curvas sucesivas.


    Orante: figura humana en actitud de orar o rogar.


    Orden: estilo arquitectónico.


    Orfebrería: arte de los metales.


    P


    Pala de altar: en italiano, retablo.


    Paleta: objeto sobre el que el pintor dispone los colores. Conjunto de los mismos habituales de un pintor.


    Panda: cada una de las galerías de un claustro. Ala.


    Paramento: superficie exterior de un muro o pared.


    Parteluz: elemento arquitectónico vertical que divide en dos (parte la luz) el centro de un vano, generalmente la portada de un templo. Mainel.


    Pechina: triángulo esférico que cubre las esquinas del cuadrado al asentar una cúpula semiesférica sobre cuatro pilares.


    Peineta: remate decorativo sobre la portada principal.


    Pentimento: «arrepentimiento», en italiano. Retoque en una pintura para corregir posturas en las extremidades de animales y personas.


    Peraltado: arco o bóveda prolongado por debajo de la línea de impostas.


    Peristilo: galería de columnas.


    Perspectiva: método técnico en pintura y escultura (relieve) para representar el volumen y la profundidad. Atmosférica: a base de distintas gradaciones de color.


    Piedad: representación de la madre de Dios con su hijo muerto en el regazo.


    Pilar: elemento arquitectónico vertical de sección cuadrada, circular o poligonal, que sustenta una cubierta.


    Pilastra: pilar adosado a un muro.


    Pináculo: elemento arquitectónico dispuesto sobre un contrafuerte para contrapesar el empuje del arbotante que apuntala el edificio; remate de forma piramidal.


    Pinjante: elemento decorativo colgante.


    Planta: plano o sección horizontal de un edificio, cortado a ras de suelo.


    Plástica: representación de tipo pictórico y escultórico.


    Platabanda: moldura que forma parte del arquitrabe.


    Plinto: base cuadrada de escasa altura sobre la que puede disponerse la columna.


    Policromar: aplicar varios colores a una superficie.


    Predela: parte inferior decorada de un retablo.


    Presbiterio: en una iglesia, zona destinada al sacerdote en la cabecera para oficiar el culto.


    Profano: arte de temática social, no religiosa.


    Pseudocrucero: crucero incipiente, poco marcado en planta.


    Putti: término de origen italiano que alude a niños o amorcillos desnudos habitualmente representados alados como motivo ornamental.


    R


    Radial, capilla: capilla en la girola del templo proyectada a través del radio cuyo centro es el ábside.


    Radial, composición: aquella cuyos elementos se disponen orientados hacia un centro.


    Realismo: tendencia artística que representa la realidad objetiva.


    Rebajar: disminuir la altura de un arco o bóveda por debajo del semicírculo.


    Refectorio: comedor de un monasterio.


    Relicario: objeto que contiene una o más reliquias.


    Relieve: escultura sobre el mismo bloque que le sirve de soporte. Según sobresalga del fondo menos de la mitad, la mitad o más de la mitad se trata de bajo, medio o altorrelieve.


    Repujado: labor artística sobre metal o cuero a base de golpear el reverso hasta crear relieve en el anverso.


    Retranqueado: edificio o parte de él ubicado por detrás de la línea de construcción con respecto a otras partes del mismo.


    Roleo o rollo: motivo decorativo circular.


    Rosetón: vano circular de disposición radial abierto en la fachada de un templo, cerrado con vidrieras de colores.


    Rotonda: edificio o recinto dentro del mismo de planta circular.


    S


    Saetera: ventana muy estrecha.


    Sala capitular: dependencia de un monasterio donde se reúne la comunidad.


    Salón, planta de: edificio que presenta todas sus naves elevadas a la misma altura. Hallenkirche.


    Salterio: libro de rezos ilustrado con miniaturas que contiene los ciento cincuenta salmos del Antiguo Testamento.


    Sección: corte en sentido vertical o transversal del plano de un edificio para mostrar su interior.


    Sedente: personaje que se representa sentado. En un trono, entronizado.


    Semicolumna: columna adosada a un muro del cual sobresale menos de la mitad de su bulto.


    Seo: en Cataluña, Valencia, Baleares y Aragón, catedral, donde tiene su sede (seu) el obispo.


    Serpentina: línea que gira sobre su propio eje vertical; figura humana caracterizada por su movimiento giratorio.


    Sillarejo: sillar pequeño.


    Sillería: piedras uniformes de un muro. De coro: serie de asientos en madera para el clero situados a ambos lados del coro.


    Soga y tizón: disposición de sillares o ladrillos en un muro de forma que cada hilada presente estos, alternativamente, con el tramo largo y el tramo corto hacia el exterior.


    Sogueado: decoración en forma de soga.


    Sotto in su: «de abajo arriba». Perspectiva utilizada en la decoración de techos para representar arquitecturas o personajes suspendidos en el aire vistos desde abajo en escorzo violento. Similar a quadratura.


    Stoa: soportal con columnas en las ágoras de la antigua Grecia.


    T


    Tabla: pintura realizada sobre madera.


    Talla: escultura en madera.


    Tallar: esculpir, labrar.


    Tambor: construcción cuadrada o poligonal que sostiene la cúpula de un templo.


    Taracea: entarimado a base de la incrustación de maderas finas de diversos colores formando un dibujo.


    Tarjeta: elemento decorativo que presenta una inscripción.


    Tejaroz: breve tejadillo que cubre a veces la portada del templo.


    Témpera o temple: técnica pictórica consistente en diluir los colores en agua de cola o yema de huevo.


    Tenantes, ángeles: criaturas divinas que sujetan al Agnus Dei, a Cristo salvador o a su cuerpo muerto.


    Tenebrismo: pintura con contrastes acusados, violentos, de luz y sombra.


    Terceletes: nervios de la bóveda de crucería. Combados: cruzados.


    Terracota: barro cocido, vidriado y policromado.


    Tesela: pequeña pieza en mármol, vidrio o cerámica para componer un mosaico.


    Testero: cabecera de un templo.


    Tetrástilo: pórtico o fachada de una construcción formada por cuatro columnas.


    Tiento: varilla de punta redonda que descansa en el lienzo, para que el pintor apoye su brazo a fin de ejecutar los trazos con mayor seguridad.


    Tímpano: en una portada, espacio entre el dintel y la primera arquivolta. También, espacio interior del frontón.


    Tono: matiz, grado de intensidad lumínica del color.


    Tracería: decoración arquitectónica calada de tipo geométrico.


    Transepto: nave perpendicular a la nave mayor en una iglesia, que forma el crucero.


    Trascoro: en el interior de una iglesia, zona situada detrás del coro.


    Tribuna: en el interior de una iglesia, espacio realzado a los pies del templo para la asistencia del rey al culto. También, espacio sobre las naves laterales destinado a las mujeres durante la celebración litúrgica.


    Triforio: galería formada por tres lóbulos, de ahí el nombre, que rodea el espacio interior de una iglesia o catedral sobre los arcos que separan las naves.


    Tríptico: objeto pintado o labrado formado por tres hojas, de las cuales las dos laterales se pliegan sobre la central.


    Triunfal, arco: en el interior de un templo, arco que precede al presbiterio.


    Trompa: pequeñas bovedillas cónicas que se disponen en los ángulos que deja libres la cúpula al apoyar sobre el tambor.


    Trompe l’oeil: «trampa al ojo», trampantojo; término francés que indica un recurso técnico en pintura de tipo ilusionista, que presenta a través de la perspectiva falsos efectos de realidad.


    Turiferario, ángel: ángel portador de incensario.


    V


    Valor: grado de oscuridad que posee un color.


    Vaciado: Técnica escultórica que consiste en vaciar un metal fundido en un molde, generalmente de yeso para que tome la forma de este.


    Vanitas, pintura de: bodegón que representa despojos humanos y las vanidades de este mundo (riquezas, libros de la sabiduría) aludiendo a la fugacidad de la vida y la certeza de la muerte.


    Vano: apertura en una pared o muro: puerta, ventana.


    Veladura: capa tenue transparente que se aplica sobre la pintura para lograr una mejor fusión de los tonos.


    Venera: motivo decorativo. Concha. Emblema de los peregrinos a Santiago.


    Ventana termal: ventana circular dividida en tres luces por parteluces que corren desde la curva superior hasta la base.


    Vertiente: en el tejado, agua o espacio desde el vértice al alero.


    Vidriera: elemento decorativo formado por fragmentos de vidrios de distintos colores, grisallas y amarillo plata a pincel, ensamblados en una estructura de plomo (emplomado). Vitral.


    Voladizo: que sobresale de la pared del edificio.


    Volumen: espacio que ocupa un cuerpo tridimensional.


    Voluta: motivo ornamental de forma helicoidal.


    Votivo: objeto o figura que se ofrenda a la divinidad.


    Z


    Zapata: pieza horizontal sobre una columna a modo de capitel o bien bajo un poste para realce.


    Zigzag: líneas quebradas decorativas que forman alternativamente ángulos entrantes y salientes.


    Zócalo: cuerpo inferior de una construcción. Pedestal.


    Zoomorfo: representación artística de forma animal.
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