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    A mi padre in memoriam, con quien visité por primera vez el


    Museo del Louvre en el verano de 1971.


  




  

    Introducción
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    El complejo del Louvre




    El complejo del Louvre, con una superficie de más de 210.000 metros cuadrados, de los que unos 65.000 están destinados a galerías, tiene una planta prácticamente rectangular, formada por dos cuadriláteros principales que incluyen dos grandes patios: el Cour Carrée (‘Patio Cuadrado’) o “Viejo Louvre” (ala Sully) y el Cour Napoléon, envuelto por dos alas en los lados norte (ala Richelieu) y sur (ala Denon), que constituyen el “Nuevo Louvre”, con el Cour du Carrousel a su izquierda. El Cour Napoléon y el Cour du Carrousel están separados por la Place du Carrousel.




    Sus salas albergan más de 480.000 obras de arte, instaladas en las siguientes dependencias:




    Ala Sully:




    

      	Cripta de la Esfinge, donde se exponen más de 6.000 piezas del Egipto milenario, una de las colecciones de arte egipcio más importante del mundo.




      	Galería Campana, que alberga una valiosa colección de cerámica griega. Toma su nombre del marqués Campana, destacado coleccionista de estas piezas.




      	
Galería de las Antigüedades, con sus paredes decoradas en mármol rojo. contiene obras del arte griego, entre ellas, la Venus de Milo.





      	
Sala de las Cariátides, construida en el siglo XVI por Pierre Lescot y llamada así por las cuatro columnas sustentantes en forma de mujer (inspiradas en las Cariátides del Erecteion de Atenas) esculpidas por Jean Goujon en 1550 para sostener la tribuna de los músicos cuando fue salón de baile. Alberga estatuaria griega, entre la que destaca la Diana cazadora o Diana de Versalles, copia romana en mármol del siglo II a. C., en tamaño mayor al natural (2 metros de altura) sobre un original griego en bronce del siglo IV a. C., atribuido a Leocares.





      	Museo Carlos X, donde se instaló por primera vez el Museo Egipcio, creado por este monarca en 1827.




      	Mobiliario y objetos decorativos del siglo XVIII, donde se exponen pertenencias de uso habitual de los reyes y reinas, junto a otras piezas de carácter decorativo.




      	Rotonda Sully, que alberga el Departamento de Artes Gráficas, con más de 250.000 obras en papel: pasteles, dibujos, grabados y miniaturas de los siglos XI al XIX.


    




    Ala Richelieu:




    

      	
Cour Khorsabad, que contiene los restos de la ciudad asiria de igual nombre.





      	Galería de Angulema, que alberga la colección de Antigüedades de Oriente Próximo.




      	
Cour Puget y Cour Marly, denominados, respectivamente, con el nombre del escultor francés del siglo XVII y del castillo donde se hallaba una de las obras emblemáticas expuestas. Se trata de patios acristalados donde se exhiben esculturas que habían sido diseñadas para su exposición en jardines públicos como las Tullerías y los que rodean el palacio de Versalles.
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          Diana cazadora o Diana de Versalles, copia romana del siglo II a. C. de un original griego del siglo IV a. C., atribuido a Leocares.


        


      




      	
Galería Médicis, denominada así porque contiene el Ciclo de María de Médicis, veintiún cuadros sobre la vida de la reina de Francia (colgados por orden cronológico) y tres retratos suyos y de sus familiares, pintados por Rubens.





      	Apartamentos Napoleón III, donde se guardan los lujosos objetos que rodearon la vida del emperador: jarrones, lámparas de araña, retratos, etc.


    




    Ala Denon:




    

      	
Escalera de Daru (ministro de Napoleón I), construida por Héctor Lefuel. En su rellano se encuentra la Niké de Samotracia.





      	
Sala de los Estados, la de mayores dimensiones del museo, construida entre 1855 y 1857 según diseño del arquitecto Lefuel. Alberga la obra más emblemática del Louvre: La Gioconda o Mona Lisa, además de otros cuadros de gran formato como Las bodas de Caná, del Veronés.





      	Gran Galería, construida en el siglo XVI para enlazar el palacio del Louvre con el de las Tullerías. Contiene lo más destacado de la pintura de escuela italiana.




      	Galería de Apolo, encargada por Luis XIV en su monomanía de identificarse con el dios del Sol. Guarda, entre otros objetos reales, las joyas de la corona.




      	Salas Rojas, de la época del Segundo Imperio. Expone las principales obras de los pintores franceses de los siglos XVII, XVIII y XIX, destacando los grandes cuadros de historia.




      	
Galería Michelangelo, denominada así en honor al gran escultor italiano del Cincuecento. Además del Esclavo moribundo y el Esclavo rebelde, esculpidos por él, contiene otras obras notables de la escultura de los siglos XVI al XIX como Psique revivida por el beso de Cupido, de Canova.





      	
Cour Visconti, dedicada al arte islámico, más de 3.000 piezas de los siglos VII al XIX, procedentes de los emiratos y califatos de al Ándalus (España), India, África del norte y Egipto. 





      	Apartamentos de verano de Ana de Austria, donde habitó la madre de Luis XIV. Conserva la decoración original de los techos.




      	El Pabellón de las Sesiones, diseñado por Héctor Lefuel. Fue inaugurado en el año 2000 al objeto de mostrar una selección de ciento veinte obras de arte no occidental: América, África, Asia y Oceanía.


    


  




  

    Breve historia del Museo del Louvre




    El Viejo Louvre




    El primer edificio que estuvo asentado en el solar que hoy ocupa el Museo del Louvre fue el castillo del mismo nombre, mandado construir en 1190 por el rey Felipe Augusto (1165-1223) antes de su partida para la tercera cruzada, con el fin de reforzar la línea amurallada que protegía la orilla derecha del río Sena, en torno a París.




    Se trataba de una fortaleza de planta prácticamente cuadrada (78 x 72 m), que contaba con d¡iez torres defensivas a lo largo de su perímetro y estaba protegida por un foso de unos 10 metros de ancho, inundado por las aguas del río. La puerta principal, al sur, y otra secundaria en el lado opuesto, estaban enmarcadas por dos torres gemelas y contaban con puentes levadizos. En el centro del patio de armas se elevaba el donjon o baluarte defensivo, un torreón de planta circular con un diámetro aproximado de 15 metros, un espesor superior a los 4 y una altura de 30, cubierto con una estructura cónica de pizarra que sobresalía por encima de los matacanes, y estaba protegido por un foso pavimentado de 9 metros de ancho y 6 de profundidad, salvable a través de un puente levadizo.




    El término Louvre comenzó a aplicarse en 1204 y, sobre su procedencia, existen tres teorías diferentes; una de ellas, la más sencilla, hace derivar la palabra del latín lupara, que significa lobo, aludiendo, pues, a la presencia de manadas de estos animales en el lugar. Sin embargo, para el historiador francés Henri Sauval, el término Louvre es una deformación de las expresiones leovar o leower, que en lengua franca significan “lugar fortificado” o “torre de vigilancia”, en relación a las fortificaciones defensivas que se estaban construyendo para protegerse de las invasiones de los vikingos o normandos. Una tercera hipótesis deriva la expresión Louvre de roboretum (“madera de roble”), término del que etimológicamente proceden las voces rouvre o rouvray.




    El castillo fue ampliado durante los reinados de Luis IX el Santo (1226-1270) y Carlos V el Sabio (1364-1380), quien mandó ensanchar la muralla defensiva en torno a París debido al gran crecimiento experimentado por la urbe, y el castillo perdió así su primitiva función militar. A este monarca se adeuda, por medio de su arquitecto Raymond du Temple, la construcción en 1358 de la torre de la Librairie, la primera biblioteca real, que llegó a contar con más de novecientos manuscritos y fue el origen de la Biblioteca Nacional de Francia. Conocemos el aspecto de la fortaleza en el siglo XV gracias a las miniaturas del libro de horas que lleva por título Las muy ricas horas del duque de Berry, comenzado a elaborar por los hermanos Limbourg hacia 1410, aunque no pudieron concluirlo porque murieron durante la epidemia de peste bubónica que azotaba Europa en sucesivas oleadas desde 1348.




    Después de la Guerra de los Cien Años (1337-1453), durante la cual los ingleses ocuparon y permanecieron en el castillo entre 1420 y 1436, en el siglo siguiente, el rey Francisco I (1494-1547), gran impulsor de la edificación y restauración de los castillos del Loira –en especial, el de Chambord–, en un golpe de mano contra la nobleza levantisca y las instituciones urbanas, que habían aprovechado para declarar su autonomía durante el cautiverio del monarca en Madrid tras la derrota de Pavía en 1525 frente a las tropas de Carlos I de España y V de Alemania, decidió transformar el antiguo castillo en un moderno palacio de corte renacentista italiano, formado por cuatro alas con un patio interior, según el proyecto del arquitecto Pierre Lescot en conjunción con la labor del escultor Jean Goujon, una vez efectuado el derribo del donjon en 1527. El monarca se significó como uno de los principales protectores de las creaciones y el coleccionismo artístico, trayendo a su palacio de Fontainebleau, donde creó escuela propia, a diversos maestros italianos, entre ellos, Leonardo da Vinci en los últimos años de su vida.




    Las obras continuaron con su hijo Enrique II (1547-1559) y, a la muerte de este, durante la regencia de la reina consorte, Catalina de Médicis. Se derribaron los muros de los lados oeste y sur para edificar la sala de baile y el pabellón real, respectivamente. Durante el reinado de Carlos IX (1560-1574) se inició la Petite Galerie en 1566, según diseño inicial de Pierre Lescot, si bien las obras se detuvieron en torno a 1570 a causa de las guerras de religión entre católicos y protestantes (hugonotes) que sacudieron el país entre 1562 y 1598.




    Con Enrique III (1574-1589) y Enrique IV (1589-1610) en el trono, el palacio se constituyó como el auténtico centro del poder monárquico. Se añadió un segundo piso o planta noble (piano nobile) a la Petite Galerie, la Sala de las Pinturas o Galería de los Reyes (dedicada a los antiguos reyes y reinas de Francia), pero un pavoroso incendio arrasaría en gran parte el piso superior el 6 de febrero de 1661. En la década anterior, la reina Ana de Austria, esposa de Luis XIII, había encargado al arquitecto Le Vau, al pintor Giovanni Francesco Romanelli y al escultor Michel Anguier transformar y decorar la planta baja para convertirla en su apartamento de verano, que no fue afectado por el fuego. En 1800 Napoleón Bonaparte transformará este espacio en la Galería de Antigüedades, sin modificar la fastuosa decoración que adornaba los techos, compuesta por temas mitológicos, alegorías de las estaciones del año, los astros y las virtudes, además de personajes bíblicos, todo dirigido a ensalzar la figura de la reina madre de Luis XIV, María de Médicis.




    Catalina de Médicis había encargado en 1567 al arquitecto Philibert Delorme, a quien sucedió en las obras Jean Bullant, la construcción del palacio de las Tullerías, una residencia de plaisance (“capricho”), cuya denominación procede de las antiguas fábricas de tejas (tuiles, en francés) que existían en este lugar. Para unir el nuevo edificio al palacio, distante unos 500 metros, Enrique IV mandó edificar a los arquitectos Louis Métezeau y Jacques Androuët du Cerceau la Galerie du Bord de l’Eau (“Galería al borde del agua”, actualmente, la Gran Galería), orientada como su nombre indica a la orilla del río Sena, destinada a alojar la colección real de pintura y un taller para los artistas, comenzando así la vocación artística del Louvre.
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      El Louvre, el Palacio de las Tullerías y la Gran Galería en 1615, según el mapa Merian, elaborado en 1615 por el grabador suizo Matthäus Merian el Viejo.


    




    Asimismo, se iniciaron las obras del Cour Carrée (Patio Cuadrado) en el ala Lescot, construida en 1546-1551 sobre el lugar ocupado por el donjon. Durante el reinado de Luis XIII (1610-1643) se iría ampliando con el derribo de las antiguas murallas del lado norte, donde se levantó, en 1639, el ala Lemercier, una extensión de la anterior que lleva el nombre de este arquitecto. Aquí se encuentra el Pabellón del Reloj, actual Pabellón Sully. Las obras del Cour Carrée continuarán bajo la dirección del arquitecto Louis Le Vau.




    Reinando Luis XIV (1643-1715), se convocó un concurso con el fin de levantar una gran fachada en el lado oriental que dignificase el viejo edificio. Concurrieron al mismo varios arquitectos, entre ellos, Le Vau, Lemercier y Mansart, pero sus proyectos fueron sucesivamente rechazados. Entonces, el superintendente de los Edificios del Rey, Jean-Baptiste Colbert, llamó al conocido arquitecto italiano Gian Lorenzo Bernini, pero sus diseños –hasta tres sucesivos, presentados entre junio de 1664 y junio de 1665– no fueron aceptados por parecerle al rey poco representativos del absolutismo monárquico.
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      Columnata de Perrault en la fachada oriental del palacio del Louvre. Un gran frontón triangular corona el arco triunfal que preside la entrada.


    




    El elegido fue Claude Perrault (1613–1688), que cultivaba un estilo grandilocuente, típico de la Francia de la época. Entre 1667 y 1670 levantó una fachada presidida por una gran columnata pareada de capiteles corintios, coronando la entrada con un gran frontón triangular sobre un arco triunfal, todo muy academicista, al gusto del clasicismo francés imperante, que no se concluyó totalmente hasta tiempos de Napoleón debido al traslado de la corte a Versalles por decisión inapelable del Rey Sol.




    Los interiores adquieren una decoración clasicista cargadada de barroquismo, con la presencia como motivos ornamentales de los temas más frecuentes de la mitología grecorromana.




    Luis XIV encarga al arquitecto Le Vau y al pintor Le Brun la reconstrucción y decoración de la Sala de las Pinturas o Galería de los Reyes, la segunda planta de la Petite Galerie, para transformarla en la Galería de Apolo, dios del Sol, con cuyo emblema identificaba su poder.
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    Una decoración fastuosa que combina pintura, escultura y dorados, envuelve la Galería de Apolo.




    En un alarde de decoración arquitectónica, combinando pintura, escultura y dorados, que serviría de modelo para el Salón de los Espejos del Palacio de Versalles, la bóveda representa el viaje diario del carro de Apolo por el cielo, desde el amanecer hasta el anochecer. No solo los distintos momentos del día, sino los meses y las estaciones del año, además de los diferentes signos del zodíaco y los continentes, aparecen bajo el poder del astro rey, en similitud con la potestad del propio monarca, exaltando así la gloria del Rey Sol.




    El traslado de la corte a Versalles detuvo la terminación de la fastuosa obra, que fue retomada en 1850 bajo la dirección del arquitecto Félix Duban y la colaboración del pintor Eugène Delacroix, que decoró el techo con el tema Apolo conquistando a la serpiente Pitón. En las paredes, veintiocho tapices recogen las efigies de reyes y artistas que a lo largo del tiempo han participado en la construcción y ornamentación del edificio.




    Actualmente, la Galería de Apolo alberga la colección real de gemas y diamantes de la Corona, piezas realizadas con engastes, a las que fue muy aficionado Luis XIV, logrando reunir una lujosa colección de más de ochocientas obras.




    Entre las más valiosas se halla  la espinela de Côte-de-Bretagne, que data de 1750, tallada en forma de dragón para ser parte de uno de los dos joyeles destinados a adornar la Orden del Toisón de Oro. Actualmente tiene un peso de 107,88 quilates (21,6 gramos).




    En el tesoro se guardan también los tres diamantes que adornaban las galas y las coronas de los monarcas: el Regente (tallado en 1704-6 en Inglaterra a partir de una piedra preciosa de 426 quilates descubierta en la India en 1698), el Sancy (elaborado en forma de pera hacia 1600-1700, con un peso de 53 quilates) y el Hortensia, un diamante rosa de cinco caras con un peso de 20 quilates, que toma su nombre de la reina de Holanda, Hortense de Beauharnais, que lo lució; tallado en 1678 fue adquirido por Luis XIV para llevar en el ojal.




    Se conservan también las joyas de esmeraldas y diamantes confeccionadas para la emperatriz María Luisa de Austria, segunda esposa de Napoleón Bonaparte, la corona de Luis XV, la corona superior de la emperatriz Eugenia de Montijo, esposa de Napoleón III, las joyas de la reina María Amelia, esposa de Luis Felipe de Orleans, y otras piezas de lujo, como la insignia de la Orden del Elefante de Dinamarca, copas, jarras y navetas de ágata, jade y lapislázuli, jarrones de cristal de roca y otros objetos suntuarios de extraordinario valor.
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    El Cour Carrée del «Viejo Louvre» hacia el Oeste. De izquierda a derecha: Ala Lescot, Pabellón Sully (antiguo del Reloj) y Ala Lemercier.




    Con esta construcción se completó, en la parte del palacio que se conoce como Viejo Louvre, el Cour Carrée, un cuadrángulo de unos 160 metros de lado, formado por ocho alas articuladas en otros tantos pabellones: Pabellón de Beauvais, Pabellón de Marengo, Pabellón Noreste, Pabellón Central, Pabellón Sureste, Pabellón de las Artes, Pabellón del Rey y Pabellón Sully, (antiguo Pavillon de l’Horloge: ‘Pabellón del Reloj’), a cuyos lados se extienden las alas Lescot y Lemercier. El centro está ocupado por una fuente. Los relieves y estatuas que adornan los exteriores son en su mayoría de carácter alegórico o bien se refieren a determinados personajes tanto religiosos (Moisés con las Tablas de la Ley) como mitológicos (la diosa egipcia Isis con sistro) e históricos (el emperador inca Manco Capac con el Sol y Numa Pompilio, segundo monarca de Roma). Los monogramas de los reyes figuran en las partes construidas bajo su reinado: Enrique II, Carlos IX, Enrique IV, Luis XIII y Luis XIV. La República colocó un gallo, símbolo nacional, en el frontón del pabellón central del ala este.




    El coleccionismo había vivido una etapa dorada durante las regencias de los cardenales Mazarino y Richelieu; este último atesoró buen número de obras procedentes de las colecciones de Vicenzo Gonzaga y del duque de Mantua, mientras el primero lo hizo de la almoneda de Carlos I de Inglaterra. Colecciones a las que se iban añadiendo los obsequios y donaciones de personajes que buscaban el favor real, por lo que fue necesaria la creación del cargo de Garde des tableaux et dessins du roi, es decir, conservador de palacio, nombramiento que recayó en el pintor oficial Charles Le Brun.




    La construcción y el traslado de la corte del Rey Sol al palacio de Versalles supusieron que el palacio del Louvre fuera abandonado como residencia real y se destinara a galería de arte y exposiciones.




    Las colecciones reales se fueron ampliando con las adquisiciones de Luis XV y Luis XVI. El primero de estos monarcas, que había sido aficionado a los cartones para tapices (encargados, entre otros, a Fragonard, Boucher, Van Loo, con destino a sus aposentos reales), tuvo la idea de abrir al público dos días por semana, a partir de 1750, el palacio de Luxemburgo para la exposición de más de un centenar de obras, en lo que puede considerarse la primera gestación del museo.




    Luis XVI acondiciona la Gran Galería para la exposición de cuadros e incide en el espíritu coleccionista y en la política de restauración que, por aquellos tiempos, estaba impregnando a los monarcas ilustrados de buena parte de Europa. En 1784, el pintor Hubert Robert accedió al cargo de director con la misión de acondicionar los fondos, pero la Revolución, un lustro después, dio al traste con ello.




    En mayo de 1791 la Asamblea Nacional decretó que el Louvre y el palacio de las Tullerías, además de residencia real, se destinaran a la reunión de obras de arte, con lo que comenzó a producirse la entrada de pinturas procedentes de los reales sitios y de depósitos religiosos.




    El 8 de noviembre de 1793, tras la nacionalización de los bienes reales y eclesiásticos con la supresión de las órdenes religiosas, el acopio de los tesoros artísticos de Saint Denis y las colecciones de la nobleza que había tenido que partir al exilio, así como la creación oficial por decreto de 27 de julio pasado del Muséum Central des Arts de la République (Museo Central de las Artes de la República), fue abierta al público –aunque sin clasificación cronológica ni estilística por escuelas– la Gran Galería del Louvre, que había sido inaugurada el 10 de agosto del mismo año en aquel palacio que a lo largo del siglo había venido albergando las sedes de la Academia Francesa y de la Academia Real de Pintura y Escultura.




    Después que entre 1796 y 1801 el edificio permaneciera cerrado por deficiencias estructurales, en 1803, con Napoleón cónsul vitalicio, el museo, a instancias de su primer director, Dominique-Vivant Denon, tomó el nombre del futuro emperador (Museo Napoleón), quien se constituyó en el gran expoliador de obras a lo largo de sus campañas militares, varias de las cuales, tras la derrota (1814) y restauración (1815), no fueron ni han sido devueltas a día de hoy alegando distintos motivos.




    Carlos X (1757-1836) mandó edificar una nueva galería a lo largo de la Rue Rivoli, paralela a la Galerie du Bord de l’Eau que había sido construida por iniciativa de Enrique IV. En este espacio se crearon los Departamentos de Antigüedades griegas y egipcias bajo la denominación Musée Charles X (Museo Carlos X), inaugurado el 5 de diciembre de 1827. Al frente del mismo fue nombrado Jean-François Champollion, que se había hecho célebre en 1822 al descifrar la piedra de Rosetta, un fragmento de una antigua estela egipcia de diorita negra que había sido hallada por un destacamento militar francés el 15 de julio de 1799 en el lugar que le dio nombre. En su superficie consta un decreto publicado en la ciudad de Menfis en el año 196 a. C., escrito en tres idiomas: jeroglífico, demótico y griego antiguo. El desciframiento en el primero de ellos por parte de Champollion de los caracteres fonéticos Kleopatra y Ptolomeo, faraón a quien con ocasión de su coronación se ordenaba el culto divino, permitió la lectura de los jeroglíficos del Antiguo Egipto, lo que dio lugar al nacimiento de la ciencia de la Egiptología.




    El Nuevo Louvre




    Las ampliaciones hacia el oeste llevadas a cabo a lo largo del siglo XIX por Napoleón I (1804-1815) y Luis Napoleón III (1852-1870), extendiendo el palacio unos 500 metros en los lados norte y sur del Cour Napoléon y del Cour du Carrousel, se conocen como el Nuevo Louvre.




    El lado norte está formado, de este a oeste, por tres grandes pabellones a lo largo de la Rue Rivoli en la orilla derecha del Sena: Pabellón de la Biblioteca, Pabellón de Rohan y Pabellón de Marsan. En el interior del primero hay otros tres pabellones: Pabellón Colbert, Pabellón Richelieu y Pabellón Turgot, abiertos a tres patios secundarios, de este a oeste: Cour Khorsabad, Cour Puget y Cour Marly.
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    El “Nuevo Louvre». De izquierda a derecha: Pabellón Turgot, Pabellón Richelieu y Pabellón Colbert, en el lado norte del palacio.




    El lado sur del Nuevo Louvre consta, de este a oeste, de cinco grandes pabellones a lo largo del Quai François Mitterand (anteriormente Quai du Louvre): Pabellón de Lesdiguières, Pabellón de las Sesiones, Pabellón de la Tremoille, Pabellón de los Estados y Pabellón de Flora. Como en el lado septentrional, tres pabellones interiores (Pabellón Daru, Pabellón Denon y Pabellón Mollien) se abren a otros tantos patios: Cour du Sphinx, Cour Visconti y Cour Lefuel.




    Durante el mandato de Bonaparte, los arquitectos Charles Percier y Pierre-François Fontaine, que reestructuraron y decoraron la Gran Galería del Louvre y completaron la fachada a la Rue Rivoli, fueron también los encargados de construir, en conmemoración de las victorias en el campo de batalla del emperador, el Arco de Triunfo del Carrusel (1806-1808), en el interior de un nuevo patio surgido con la unión de las Tullerías y el Louvre paralelamente a la Gran Galería. La cuadriga que lo coronaba procedía del saqueo de los cuatro caballos de bronce (copia de originales griegos del siglo IV a. C.), que se hallaban en la Plaza de San Marcos de Venecia, adonde habían llegado expoliados por los venecianos a los bizantinos cuando se produjo la conquista de Constantinopla por la cuarta cruzada, en 1204. El auriga que los dirigía representaba en principio al emperador, pero este, tras los desastres militares, ordenó retirar la estatua. Actualmente, devueltos los caballos a Venecia tras la derrota de Waterloo (1815), existe una réplica de la cuadriga, conducida desde 1828 por la alegoría de la Restauración monárquica portando una copia de la Carta Magna en su mano derecha. Las figuras que la flanquean a ambos lados, en oro, originales, simbolizan la Victoria y la Paz.




    Durante el Segundo Imperio, dentro de las obras que Napoleón III acometió para la renovación y ampliación del Louvre, el arquitecto Héctor Lefuel abrió la iluminación cenital en la Gran Galería, perforando la bóveda con lucernarios para que penetre la luz natural, de modo que, adecuadamente combinada con la iluminación artificial, evite que se produzcan reflejos en los cuadros.




    Una de las obras más significativas llevadas a cabo durante este periodo fueron las Salas Rojas, llamadas así por la esplendorosa decoración de sus paredes en rojo y oro, de la mano del pintor y decorador Alexandre Dominique Denuelle, en 1863. Junto a las obras de los maestros franceses de los siglos XVII y XVIII, contienen hoy los cuadros de gran formato de la pintura de historia del siglo XIX: Jacques-Louis David, Antoine-Jean Gros, Théodore Géricault, Eugène Delacroix... En 1969 el pintor abstracto Pierre Soulages intervino en la restauración del color de las paredes, inspirándose en el estilo de las pinturas pompeyanas, que presenta el rojo como fondo de las mismas.




    El arquitecto Luis Visconti, por mandato de Napoleón III, fue el encargado de la conclusión del Grand Dessein (Gran Proyecto) concebido por Enrique IV en el siglo XVI, es decir, la conjunción en un solo palacio de las Tullerías y el Louvre con la construcción de dos nuevas alas: Richelieu al norte y Denon al sur, y la apertura de una nueva plaza que lleva el nombre del emperador: Cour Napoléon, comenzada en 1852 y concluida en 1857.
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    Pabellón de Flora visto desde los jardines de las Tullerías.




    Incendiadas las Tullerías en los disturbios de la Comuna de París de 1871, y demolido finalmente el palacio en tiempos de la Tercera República para construir en 1883 un jardín público enmarcado por los pabellones Marsan y Flora, que configuraron una extensa panorámica hasta la Plaza de la Estrella, donde se eleva el arco de triunfo del mismo nombre, el Louvre se desvinculó de la actividad política para ser destinado a actividades artísticas y culturales.




    Durante la Primera Guerra Mundial (1914-1918), las piezas más significativas se trasladaron a la iglesia de los Jacobinos de Toulouse con el fin de ponerlas a mejor recaudo.




    En 1926, el entonces director Henri Verne puso en marcha un gran proyecto de apertura de nuevas salas destinadas a la exposición del mayor número de obras al público.




    En el transcurso de la Segunda Guerra Mundial (1939-1945), las piezas más importantes fueron llevadas al castillo de Chambord y las que no fue posible evacuar se cuidó de que estuvieran protegidas.




    Al término de la contienda, una nueva reorganización del museo desplazó las colecciones asiáticas al Museo Guimet y la pintura impresionista al Pabellón del Jeu de Paume (Juego de Palma), que había sido edificado reinando Napoleón III en el extremo noroeste de los jardines de las Tullerías con el fin de albergar la cancha de este juego, antecedente del moderno deporte del frontón.




    Le Grand Louvre




    El proyecto estrella en la penúltima década del siglo XX fue el Grand Louvre, original en 1981 del presidente François Miterrand y concluido en 1986, al objeto de convertir el Cour Napoléon en el punto de reunión entre las diferentes alas y en el centro de entrada de visitantes, cuyo número iba in crescendo de manera exponencial.
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      El Cour Napoléon con las pirámides.


    




    En 1986 las obras posteriores a 1848 –con algunas excepciones– se habían trasladado al nuevo Museo de Orsay y al Museo Nacional de Arte Moderno del Centro Nacional de Arte y Cultura Georges Pompidou, inaugurado en 1977 y rehabilitado veinte años más tarde, volviendo a abrir sus puertas al público en el año 2000.




    En el centro del Cour Napoléon, sobre la entrada de visitantes, se encuentra la controvertida Pirámide del Louvre, rodeada de juegos de agua. Fue inaugurada por primera vez, al término de las obras, por el presidente François Mitterrand en 1988, y reinaugurada al año siguiente con ocasión de su apertura al público coincidiendo con el bicentenario de la Revolución Francesa. Se trata de una estructura geométrica piramidal de base cuadrada, fabricada en acero y aluminio según diseño del arquitecto chino nacionalizado estadounidense Ieoh Ming Pei (1917-2019). La estructura metálica, que alcanza un peso de 180 toneladas, tiene una base de 1.254 metros cuadrados de superficie, una longitud de 35,42 metros de lado y una altura en la cúspide de 21,64 metros, con una inclinación de 51 grados (igual que las pirámides de Egipto). Seiscientos setenta y tres paralelogramos, que ópticamente semejan rombos, y setenta triángulos de vidrio laminado con un espesor de 21 mm recubren su superficie: una malla de 2.100 nodos y 6.000 barras. Habiéndose pensado coronarla con una escultura significativa, fueron descartados los modelos propuestos: El pensador de Rodin y El gallo de Brancusi, en esencia, por su aspecto antiestético, especialmente el primero visto desde el interior.




    Otras tres pirámides de menores dimensiones, construidas a modo de claraboyas, la rodean; y una quinta, invertida, se halla bajo el cercano centro comercial Carrusel del Louvre.




    Un vasto complejo subterráneo de oficinas, tiendas, espacios de exposiciones temporales y de la historia del Louvre, bibliotecas, áreas de almacenamiento y de aparcamiento, así como un auditorio, una terminal de autobuses turísticos y una cafetería, fueron construidos por debajo del Cour Napoléon y el Cour du Carrousel.




    En 1993 se inauguró para su apertura al público el ala Richelieu, que había venido albergando desde su construcción en 1871 la sede del Ministerio de Finanzas, disponiéndose el traslado de estas dependencias a la Rue Bercy.




    Las otras sedes del Museo del Louvre




    El gran número de obras de arte que alberga el Louvre –unas 445.000– hace imposible por falta de espacio físico su exposición al público, que queda reducida a unas 35.000 piezas. Por ello, el 4 de diciembre de 2012, se inauguró una segunda sede del museo en la ciudad de Lens: el Musée Louvre-Lens, que alberga unas seiscientas obras.




    Próximo a la anterior, en la localidad de Liévin, se inauguró en 2019 el Centro de Conservación del Louvre, destinado a la protección y mejora de las condiciones de mantenimiento y estudio de las obras, de las que acogerá unas 250.000 hasta el año 2024, constituyéndose en el principal centro de estas características a nivel europeo.




    Por las mismas circunstancias de falta de espacio, el 8 de noviembre de 2017 se procedió a la apertura oficial de una nueva sede subsidiaria en Abu Dabi, capital de los Emiratos Árabes Unidos, que lleva el nombre de Louvre Abu Dabi.




    La novísima construcción, en forma de colador boca abajo depositado sobre el mar flotando en la costa de la isla arenosa de Saddiyat, (una isla destinada al arte y la cultura con un presupuesto desorbitante que supera los 18.000 millones de dólares), está formada por una gran cúpula semiesférica fabricada en acero y aluminio a base de celosías en forma de estrella, que cubre cincuenta y cinco pequeños pabellones construidos en hormigón blanco sobre láminas de agua reflectantes que enfrían el aire y expanden la onda luminosa en el espacio.




    Distribuidos en pequeñas calles y plazas, al estilo de un poblado del desierto, “concebida –en palabras de su arquitecto Jean Nouvel– como una mezcla de medina arábiga y ágora griega”, en su interior, obras de arte contemporáneo (Van Gogh, Matisse, Rotkho, Pollock), cuelgan junto a antigüedades griegas (una esfinge del siglo VI a.C.) o un Retrato de mujer desconocida, de Leonardo da Vinci.


  




  

    Las colecciones del Museo del Louvre




    Las colecciones del Museo del Louvre




    El Museo del Louvre alberga una de las colecciones de arte más importantes del mundo, si no la de mayor relevancia debido a la calidad, cantidad y variedad de sus fondos, distribuidos en distintos departamentos: Antigüedades Orientales, Antigüedades Egipcias, Antigüedades Griegas, Etruscas y Romanas, Artes Islámicas, Obras de Arte de la Edad Media, el Renacimiento y la Edad Moderna, Esculturas de la Edad Media, el Renacimiento y la Edad Moderna, Artes Gráficas, Pinturas e Historia del Louvre.




    Esta última sección, habilitada en el Pabellón del Reloj, permite descubrir el desarrollo arquitectónico del edificio a lo largo de sus etapas constructivas, así como la evolución de las distintas colecciones. Pueden contemplarse los cimientos del primitivo donjon y la cripta de San Luis –que toma el nombre de los restos pertenecientes al reinado de Luis IX–, donde se exponen los objetos encontrados durante las excavaciones arqueológicas llevadas a cabo entre los años 1983 y 1993, con ocasión de la ejecución del proyecto del Gran Louvre. En la sala de la antigua capilla (1655-1669) de Luis XIV, se presentan las colecciones del museo mediante una selección de obras. Desde esta estancia se ofrece una gran perspectiva de la pirámide, los jardines y, en lontananza, los Campos Elíseos y, a su final, el Arco de la Estrella.




    En los jardines del Carrusel –en torno al arco de triunfo del mismo nombre– y de las Tullerías, renovado tras concurso público en 1990 ganado por los arquitectos paisajistas Pascal Cribier y Louis Benech, se exponen entre sus parterres esculturas de jardín, un auténtico museo al aire libre con obras desde el siglo XVII hasta la actualidad, realizadas por grandes escultores como Antoine Coysevox, Auguste Rodin, Jean Dubuffet y otros.




    A partir de 2004 depende administrativamente del Louvre el Museo Nacional Eugène Delacroix, habilitado en la casa-taller donde el pintor pasó los últimos años de su vida. Cuenta con más de un millar de piezas, tanto obras del maestro y objetos que le pertenecieron como creadas en su honor por diferentes artistas.




    Desde la inauguración el 20 de junio de 2006 por el entonces presidente, Jacques Chirac, del Musée du Quai Branly (Museo del Muelle Branly), rebautizado también con su nombre desde 2016 al cumplirse una década de la apertura al público, las obras de arte de África, Asia, América y Oceanía, que entraron por primera vez al Louvre en 1827 con la creación del Museo Marino y Etnográfico por el rey Carlos X, se exhiben en estas dependencias, excepto una selección de ciento veinte obras maestras que se exponen en el Pabellón de las Sesiones del Louvre. Construido durante el Segundo Imperio por Héctor Lefuel para albergar las sesiones parlamentarias –de ahí el nombre–, fue inaugurado como sala de exposiciones en el año 2000.




    Entre sus piezas destacamos la Venus de Chupícuaro, cerámica perteneciente a esta cultura precolombina mesoamericana.




    1




    Venus de Chupícuaro (300-200 a. C. Formativo tardío).




    Anónimo.




    Terracota hueca con engobe policromada. Altura: 31 cm cm.




    La Venus de Chupícuaro (del purepecha Chupicúa: “Lugar Azul”), es una figura femenina procedente de este yacimiento arqueológico situado al sur de Guanajuato (México), donde se desarrolló la cultura




    que da nombre a esta pieza, una de las características figuras huecas en terracota de fino acabado y formas diversas, decoradas a




    base de motivos geométricos ortogonales y en zigzag, inspirados en el arte textil, entre los que predominan en esta pieza los rombos que recorren todo el tronco.
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    1. Venus de Chupícuaro (300-200 a. C. Formativo tardío)




    Anónimo




    Terracota hueca con engobe policromada. Altura: 31 cm




    En cuanto a la policromía, se emplean barnices únicamente de tres colores: rojo vivo, crema y negro, combinando los dos primeros en la parte superior del cuerpo (cabeza, tronco y extremidades superiores) y los dos últimos en las extremidades inferiores además del brazalete que adorna los brazos.




    Su silueta trapezoidal se considera que puede simbolizar el ciclo de las estaciones del año o bien el de la vida y la muerte. O, tal vez, constituye la imagen de una diosa de la fecundidad debido a lo prominente de su abdomen y el desarrollo de sus caderas y muslos, es decir, las áreas del cuerpo relacionadas con la reproducción.




    Los coleccionistas hicieron acopio desmesurado de estas figuras, muchas de las cuales hoy se encuentran en manos privadas.




    Departamento de Antigüedades Orientales




    El Departamento de Antigüedades Orientales, junto con el de Antigüedades Egipcias y el de Antigüedades Griegas, Etruscas y Romanas, es uno de los tres departamentos arqueológicos del Museo del Louvre. En él se agrupan las civilizaciones del Próximo y Medio Oriente, cuyos asentamientos neolíticos se remontan hasta el VII milenio a. C., en un vasto territorio que se extiende desde el mar Mediterráneo hasta el río Indo.




    Las principales etapas cronológicas aproximadas de este largo periodo, una vez que se configuran los imperios en sociedades organizadas, son las siguientes:




    Periodo arcaico sumerio (2900-2340 a. C.). Ur Nanshe.




    Imperio acadio (2340-2160 a. C.). Sargón I.




    Renacimiento sumerio (2140-2000 a. C.). Gudea.




    Imperio babilónico (1792-1750 a- C.). Hammurabi.




    Imperio neoasirio (1000-605 a. C.). Sargón II.




    Imperio neobabilónico (612-539 a. C.). Nabucodonosor.




    Imperio persa Aqueménida (559-330 a. C.). Ciro, Darío I, Jerjes, Artajerjes.




    La escultura mesopotámica comparte muchas características con la escultura egipcia, convencionalismos como la ley de la frontalidad, el hieratismo o falta de expresión en los rostros, la isocefalia o situación de las cabezas de los personajes a la misma altura, el estatismo y la representación del movimiento a base de posturas, la disposición en registros horizontales... Pero mientras aquella no evolucionó a lo largo de más de 3.000 años de historia, en Mesopotamia las aportaciones culturales de las distintas civilizaciones que se fueron superponiendo en su territorio (sumerios, acadios, babilonios, hititas, asirios, persas) crearon todo un proceso evolutivo en el desarrollo de las formas plásticas.




    Época sumeria, acadia y babilónica




    El periodo arcaico sumerio viene marcado por el paulatino asentamiento de la población rural en distintas ciudades-estado, que contendieron entre ellas por el dominio del territorio y los recursos: Uruk, Ur, Kish, Isin-Larsa, Lagash y otras.




    Después de una primera unificación por parte de Lugalzaguesi de Umma (c. 2340-2316 a. C.), Sargón I de Akad conquista Mesopotamia y crea el que puede considerarse primer Imperio de la historia.




    Posteriormente tiene lugar el renacimiento sumerio en torno a la ciudad de Lagash, gobernada por Gudea.




    Seguidamente, la hegemonía llega a Babilonia de la mano del rey Hammurabi.




    A continuación, presentamos las obras más significativas de estos periodos que se conservan en el Departamento de Antigüedades Orientales del Museo del Louvre.
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    Tablilla o estela de Ur Nanshe de Lagash (periodo Arcaico, c. 2495-2465 a. C.)




    Autor desconocido




    Piedra caliza con inscripción cuneiforme sumeria incisa. Alto: 39 cm; ancho: 46,5 cm; fondo: 6,5 cm




    La Estela de Ur Nanshe es una de las distintas placas de carácter votivo realizada en tiempos del ensi (patesi o rey-sacerdote) Ur Nanshe de Lagash. Está perforada en el centro por un agujero circular, que probablemente serviría para fijarla en una pared del templo con carácter conmemorativo de la finalización de las obras.




    Como las restantes, ha sido esculpida por medio de la técnica del bajorrelieve en dos registros horizontales, cuya narración se sucede de arriba abajo. En el superior, de izquierda a derecha, aparece el patesi Ur Nanshe, cuarto monarca sumerio de la I dinastía de Lagash, secundado por un esclavo doméstico. Representado en tamaño jerárquico, porta sobre su cabeza un cesto cargado de adobes para la construcción del templo del dios Nanshe, dando a entender su compromiso personal con la obra. Frente a él, en pie, un personaje también destacado por su tamaño, vestido con una túnica que deja un hombro al descubierto asomando un seno –probablemente, la reina, si no una sacerdotisa–, y cuatro de sus hijos (identificados por las inscripciones que constan en sus faldones). Todos ellos cruzan los brazos y juntan las manos en postura orante, y están dispuestos en simetría procesional o traslatoria con las cabezas a la misma altura, es decir, en isocefalia.




    En el registro inferior, con un desarrollo secuencial a la inversa, o sea, de derecha a izquierda, se ve al monarca, nuevamente en tamaño jerárquico, asistiendo al banquete ritual, sedente, alzando su copa (recién servida por el copero real, representado a su espalda sosteniendo la jarra en su mano derecha), en señal de estar celebrando la conclusión e inauguración del templo, acompañado de sus cuatro hijos, dispuestos en hilera ante él con los brazos cruzados y las manos unidas en postura orante, escalonados por la edad, como se deja ver en la diferente estatura de cada uno
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    2. Tablilla o estela de Ur Nanshe de Lagash (periodo Arcaico, c. 2495-2465 a. C.)




    Autor desconocido




    Piedra caliza con inscripción cuneiforme sumeria incisa. Alto: 39 cm; ancho: 46,5 cm; fondo: 6,5 cm




    .




    El patesi aparece ataviado con el típico kaunake que le cubre de cintura para abajo, labrado imitando lana de carnero. Físicamente, todos los personajes presentan cabezas rapadas y rostros de perfil muy expresionistas, hieráticos, en los que destaca un único ojo muy marcado que mira de frente y nariz prominente, de acuerdo a la ley de la frontalidad que suele presidir las representaciones artísticas mesopotámicas y egipcias. Se observa también la ausencia de volumen y profundidad, derivada de la perspectiva bidimensional.




    Se cree que originalmente la placa pudo estar policromada, a pesar de no haber restos de pintura sobre la misma.




    Como otras estelas similares, está realizada con una función narrativa y propagandística, con el fin de transmitir al pueblo los hechos del rey, partiendo de una clara intencionalidad política de ensalzamiento de su labor como gobernante.




    Descubierta en 1888, fue donada por el gobierno turco a Francia dos años más tarde.
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    Estela de los Buitres (c. 2450 a. C.)




    Autor desconocido




    Piedra caliza. Alto: 180 cm; ancho: 130 cm; fondo: 11 cm




    La Estela de los Buitres fue tallada en bajorrelieve por encargo de Eannatun de Lagash, sexto monarca del periodo protodinástico o dinástico arcaico III, que reinó en la última etapa del Imperio sumerio (2990-2330 a. C.). La obra, al servicio del poder político, está realizada con carácter propagandístico del soberano para conmemorar su victoria sobre el rey Ush y la conquista de la ciudad de Umma. Su dominio sobre otras importantes ciudades-estado como Ur, Nippur, Aksahak, Uruk y Larsa le convirtió en señor de todo Sumer, creando uno de los primeros imperios de la historia.




    La estela consta de dos caras: el anverso o cara mitológica y el reverso o cara histórica, ambos con sus escenas, labradas con una gran minuciosidad, divididas en registros horizontales. En el fragmento más grande que se conserva de la primera cara, separadas en dos franjas horizontales superpuestas, aparece en la banda superior una figura masculina de gran tamaño, identificada con el dios Ningirsu de Nippur, portando en su mano derecha algo parecido a un cetro y apuñando en la izquierda al pájaro Imdugud Anzu, símbolo de poder, que con sus garras sujeta una red en el registro inferior, en la que tiene atrapados a los enemigos. Uno de ellos, probablemente, el monarca de Uma vencido, es golpeado con una maza en la cabeza cuando intenta liberarse de la malla. Detrás del dios se aprecia una pequeña figura femenina muy mutilada que luce una diadema con cuernos y listones sobresaliendo de los hombros, lo que permite identificarla con la diosa madre Ninhursag.




    En cuanto al reverso, el fragmento de mayor tamaño está dividido también en dos registros horizontales superpuestos. En la banda inferior se ve al ensi (rey-sacerdote) seguido en diagonal por sus soldados, cubiertas las cabezas con cascos y armados con lanzas. En la banda superior, el monarca, subido a un carro de guerra y sosteniendo en su mano derecha un arma curva formada por tres barras de metal unidas mediante anillos, marcha al frente de su ejército, armado con escudos y lanzas en posición de falange, mientras avanza pisoteando los cadáveres de sus enemigos.




    Una inscripción a modo de epílogo refiere que la batalla ha sido librada para gloria del dios Ningirsu.




    En otro de los fragmentos, que correspondería a la parte superior de la estela, aparecen los buitres que le dan nombre devorando los despojos humanos y volviendo a alzar el vuelo (quizá el mismo animal en dos tiempos).




    Un cuarto fragmento presenta a los enemigos derrotados, desnudos, atados y apilados, mientras que leones y perros devoran los cadáveres. Figura representado también el funeral por los soldados muertos en combate y las ofrendas a los dioses.




    Estamos, por tanto, ante un bajorrelieve realizado con sentido narrativo, que constituye un documento gráfico de carácter conmemorativo sobre un hecho histórico ocurrido en una civilización guerrera que basaba su supervivencia en las conquistas militares sobre otros pueblos vecinos.
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