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*Portada: miembros del octavo 

regimiento de infantería descendiendo 

por la colina 742, ubicada a cinco 

millas al noroeste de Dak, durante la 

Operación MacArthur. Diseño y 

maquetación de Iñaki Revilla Alonso. 
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VIDA Y MUERTE EN LA 

CONQUISTA DE PERÚ. 

Por Eloísa Hidalgo Pérez. 

 

Palabras clave: antropológico, crónicas 

generales, españoles,  historias, Perú. 

 Las Historias y Crónicas 

Generales de Indias son dos de las 

grandes fuentes que poseemos a la hora 

de acercarnos al descubrimiento y 

conquista de los territorios americanos. 

En el caso de Perú, los escritos de 

varios autores constituyen un testimonio 

antropológico tan completo como 

representativo de las duras condiciones 

en que los españoles tuvieron que 

realizar la conquista española de la 

mayor parte de América. 

La realidad histórica. 

 La gesta llevada a cabo en 

América fundamentalmente por los 

castellanos ha sido tratada e investigada 

desde varios puntos de vista, pero pocas 

veces se acostumbra a analizar la 

entidad y complejidad real de sus 

acciones desde la perspectiva física y 

humana. Aunque resulta complicado 

retrotraerse al pasado para comprender 

los hechos que acaecieron, sobre todo a 

la hora de hablar de mentalidades y 

aspectos ideológicos y emocionales, el 

tema que nos ocupa presenta la ventaja 

de la atemporalidad de muchas de las 

experiencias que algunos de aquellos 

pioneros vivieron. Sin embargo, para 

acercarse a él es imprescindible tener en 

cuenta una serie de cuestiones que, no 

por evidentes, pueden ni deben perderse 

de vista, debiendo destacar que quienes 

pasaron a Indias para conquistarlas 

“Eran hombres que sabían  que iban a 

jugarse la vida, valientes y violentos en 

un época en que la violencia social 

heredada de la Baja Edad Media era 

todavía muy grande”
1
. 

 El marco en que tuvo lugar el 

proceso de descubrimiento y conquista 

del territorio americano se inició en 

1492 y aún seguía desarrollándose en el 

                                                           
1
 DOMÍNGUEZ ORTÍZ, 1988, p. 228. 

ANTROPOLOGÍA 
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momento de la emancipación, debido a 

la existencia de territorios selváticos 

localizados preferentemente en 

Suramérica que no habían sido aún 

descubiertos por el hombre blanco. En 

el caso de la conquista de Perú
2
, las 

primeras décadas del s. XVI son el 

marco temporal en que han de situarse 

las expediciones más destacadas 

respecto a su hallazgo y conquista, no 

debiendo perder de vista esa cronología 

por todo lo que implica. 

 Las condiciones en que se 

llevaron a cabo el descubrimiento y la 

conquista fueron terribles, no solo por la 

carencia de medios para acometer 

tamaña gesta, sino por la propia 

idiosincrasia de un entorno desconocido 

y hostil para quienes decidieron iniciar 

esa aventura. Una aventura que 

constituía atravesar el océano Atlántico 

y sobrevivir a ello, para luego acometer 

la misión de recorrer esos territorios 

ignotos
3
. Solo si partimos de esas bases 

                                                           
2
 DIAZ TRECHUELO, 1988. Para un primer 

acercamiento genérico recomendamos la obra 
Francisco Pizarro. El conquistador del  fabuloso 
Perú,  pero para profundizar en el proceso 
desde las más amplias variantes, resulta 
imprescindible acercarse a los escritos de los 
cronistas e historiadores de Indias, así como a 
algunas de las relaciones efectuadas por 
participantes en aquellas gestas. En ese 
sentido, los tres autores primordiales y que 
constituyen las fuentes de referencia para el 
presente artículo, son Francisco de Xerez, 
Pedro Cieza de León y Agustín de Zárate. 
3
 CÉSPEDES DEL CASTILLO, 1992, VI, p. 83. 

“Tras ocho años de penosísimas exploraciones 

podremos llegar a acercarnos a lo que 

en verdad supone el proceso de 

conquista en sí para quienes decidieron 

hacer algo tan humano y recurrente 

como intentar buscar una vida mejor en 

un Nuevo Mundo. 

 

El comienzo: hambre en el mar y en 

Tierra Firme. 

 La palabra hambre aparece de 

manera reiterada en los testimonios de 

las personas que participaron en los 

procesos de descubrimiento y conquista 

de las áreas americanas, comiendo todo 

lo que podían porque “teníamos 

necesidad muy grande de bastimento”
4
. 

Los motivos no pueden ser más claros y 

la compleja aclimatación hizo que 

finalmente solo pudieran sobrevivir 

unos pocos de aquellos pioneros. 

 El proceso comenzaba realmente 

en el momento en que embarcaban en 

España con rumbo a las Indias, 

resultando esas travesías devastadoras 

tanto por la dureza de la navegación en 

sí como por las enfermedades 

resultantes de la mala alimentación, la 

escasa ingesta de agua dulce y los 

                                                                               
por mar y por tierra, desde 1524 Pizarro tomó 
contacto con los dominios de los Incas…”. 
4
 CIEZA DE LEÓN, 1947, XXVI, pp. 344-458. 

Esta apreciación es recurrente a lo largo del 
escrito, apareciendo no solo en el  Cap. XIV, p. 
367 sino en otros muchos, como por ejemplo el 
Cap. XXXII, p. 383. 
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propios peligros de la climatología y el 

océano, a los que se unían los ataques 

protagonizados por piratas ingleses, 

franceses etc. Si se conseguía superar 

esa primera fase y arribar a Indias, se 

iniciaba la segunda parte para quienes 

no se asentaban en las zonas ya 

descubiertas, decidiendo a hallar nuevos 

territorios y riquezas.  

Como relata Francisco de Jerez
5
, 

cuando transcurridos setenta días tras la 

partida de España llegaba a su destino, 

antes de acometer la misión que tiempo 

después llevó a la expedición de Pizarro 

y Almagro a la conquista de Perú
6
, 

quienes habían sobrevivido tenían que 

aguardar la llegada de otro navío con el 

aprovisionamiento necesario, debiendo 

esperar cuarenta y siete días más debido 

a un retraso. De esa manera, un grupo 

que al salir de España el 14 de 

noviembre  de 1524 estaba formado por 

112 personas y se había visto reducido a 

80 a lo largo de la travesía
7
, siguió 

disminuyendo porque las condiciones 

en las que tuvieron que aguardar la 

vuelta de sus compañeros eran tan 

terribles que incluso se dejó constancia 

de ello en el bautismo de “un puerto 

                                                           
5
  XEREZ, 1985. 

6
  DOMÍNGUEZ ORTÍZ, 1988, p. 230. 

7
 XEREZ, 1985, pp. 62-63.  Esta referencia, 

aunque menos concreta, también la recoge 
ZÁRATE, 1947, XXVI, p. 464. 

que después se nombró de la Hambre”
8
. 

En esos 47 días de espera, “se 

sostuvieron el capitán y los que con él 

estaban con un marisco que cogían de 

la costa de la mar con mucho trabajo; y 

algunos por estar debilitados, 

cogiéndolo se morían”, comiendo 

también “unos palmitos muy 

amargos”
9
, lo que no impidió que 

fallecieran veinte hombres más. 

 Pero si penosa era la situación de 

los españoles que se quedaron en la 

costa, no menos lo era la de aquellos 

que habían acudido en busca de 

aprovisionamientos a una isla cercana. 

Las nefastas condiciones a las que 

tuvieron que hacer frente con un mar 

embravecido que les retrasó, les obligó 

a comer “un cuero de vaca curtido que 

llevaban para zurrones de la bomba, y 

cocido, lo repartieron”
10

. 

 Cuando por fin consiguieron 

regresar con sus compañeros y los 

mantenimientos necesarios, iniciaron 

una expedición que se prolongó a lo 

largo de tres años y en la que algunos de 

los hombres que la formaban murieron 

de hambre mientras iban descubriendo 

unos territorios tan diversos como 

peligrosos. Tras ese trienio en el que 

                                                           
8
 XEREZ, 1988, p. 62.  

9
 Ibídem, p. 63. 

10
 Ídem, p. 63. 
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pasaron “grandes trabajos, hambres y 

fríos”
11

, treinta y cuatro de los 

cincuenta supervivientes se acogieron a 

la opción que les dio el Gobernador 

Pedrarias de Ávila y regresaron al punto 

de partida, es decir, Panamá. Los 

restantes decidieron mantenerse al lado 

de Pizarro y Almagro para acometer la 

conquista de Perú
12

. 

 

El clima y la naturaleza. 

 La variedad climática de los 

territorios que los españoles recorrieron 

en las expediciones que terminaron 

configurando la conquista de Perú, era 

tan extrema como desconcertante para 

esos hombres que de repente estaban 

tratando de no morir insolados
13

, pocos 

días después se encontraban en el 

interior de unas “[…] montañas tan 

espesas” que era casi imposible ver los 

rayos del sol
14

, o llegaban a unos 

territorios con un frío excesivo tanto en 

invierno como en verano
15

. En ese 

sentido, los españoles delimitaron desde 

                                                           
11

 Ibídem, p. 65. 
12

 ZÁRATE, 1947, XXVI, p. 464.  
13

 CIEZA DE LEÓN, 1947, XXVI, p. 355.  
14

 Ibídem, pp. 368, 439, etc. También habla del 
sombrío paisaje resultante de la excesiva 
vegetación  de las montañas de los Andes, 
apareciendo varias referencias a lo largo de la 
Crónica recogidos en el Cap. XV, Cap. XCV, etc. 
15

 Ibídem, p. 386. De hecho, en el Cap. XXXIV 
dice que “en el verano hace más frío que no en el 
invierno”. También alude a ello XEREZ, 1988, p. 

96, mencionando la manera en la que trataban de 
soportar las bajas temperaturas resguardándose 
bajo unos toldos y haciendo fuego.  

el primero momento los “sitios sanos” 

en los que podían asentarse y vivir 

gracias a las buenas condiciones que 

poseían para ello, diferenciándolos de 

aquellos donde era más que probable 

que murieran. El problema era que para 

llegar a esas zonas en las que se creía 

que existían todo tipo de abundantes 

riquezas, resultaba necesario atravesar y 

pasar por esos territorios más salvajes y 

peligrosos; y aunque la mayor parte 

estuvieron dispuestos a hacerlo, muchos 

murieron al intentarlo.  

 

El hambre en las costas y en los ríos. 

 En las áreas costeras los españoles 

acostumbraban a comer el marisco que 

encontraban, aunque hacerse con él 

resultaba muy complicado. En la zona 

de Panamá donde arribaron, se 

mantuvieron sobre todo
16

 a base de una 

especie de almejas que denominaban 

chuchas
17

, además de ingerir palmitos 

amargos, lagartos (a pesar de lo 

desagradable que era su carne) y 

también huevos de lagartos
18

. 

 

 

                                                           
16

 Durante la espera a los compañeros que 
habían partido en busca de aprovisionamientos. 
17

 CIEZA DE LEÓN, 1947, XXVI, p. 355. 
18

 Ibídem, p. 355. También ZÁRATE, 1947, 
XXVI, p. 463, apunta que ponen los huevos en 
la arena y les vigilan.  
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 Los lagartos y en especial los 

caimanes, se convirtieron en diferentes 

lugares y momentos en una comida 

habitual para los españoles, debido 

sobre todo a la facilidad con la que se 

encontraban
19

. Sin embargo, esa 

“relación” era recíproca, ya que los 

caimanes que tenían en las bocas de los 

ríos sus principales refugios, eran uno 

de los muchos peligros a los que debían 

enfrentarse los españoles por lo 

imprevisible que resultaban sus 

ataques
20

. Además de morderles en 

cuanto trataban de desembarcar, estos 

animales acostumbraban a arrastrar a las 

presas bajo el agua para devorarlas; sin 

bien en otras ocasiones las conducían 

hacia la arena con la misma finalidad.  

En cuanto a los cauces fluviales, 

entre ellos había algunos “furiosos”
21

 y 

con crecidas tan grandes que solo 

podían recorrerse en meses concretos
22

, 

teniendo otros tal cantidad de remolinos 

que cruzarlos era muy complicado y 

muchos españoles e indios morían 

ahogados
23

. Así mismo, existían otros 

cuya profundidad era tan grande que 

resultaba casi imposible atravesarlos sin 

que alguna persona falleciera, 

                                                           
19

 Ibídem, p. 355.   
20

 ZÁRATE, 1947, XXVI, p. 463.  
21

 CIEZA DE LEÓN, 1947, XXVI, p. 357. Como 
por ejemplo el de Santiago. 
22

 Ibídem, p. 362.   
23

 Ibídem, pp. 377, 436, etc.  

especialmente cuando se intentaba 

superar en los meses invernales
24

; e 

incluso existían unos terceros en los que 

el agua corría con tal fuerza que 

arrastraban piedras “…bien grandes”
25

. 

Por suerte, también los había mucho 

más cómodos y sencillos de navegar, 

además de tener tanto pescado que los 

españoles ni siquiera se veían en la 

necesidad de pescarlos porque  les 

mataban a palazos
26

. 

 De cualquier forma, las 

dimensiones, profundidad y caudal de 

muchos de los ríos que hallaban en 

América constituyó uno de los 

elementos de mayor interés, llegando a 

la conclusión de que buena parte de 

ellos superaban con creces a los cauces 

fluviales tradicionalmente conocidos en 

Europa, África y Asia
27

. El Amazonas, 

el río de la Plata, el de Darién, Uraparia 

etc., llamaron la atención por sus 

características y el peligro que 

suponían, siendo habituales las 

referencias a la “furia” y “ruido” de 

                                                           
24

 Ibídem. Numerosos son los ejemplos, como el 
Río de las Ovejas (p. 382), el “río caliente. En 
tiempo de invierno es peligroso y trabajoso de 
pasar.” (p. 386), el río del Halcón, también 
llamado la Barranca (pp. 420-421), etc. 
25

 ZÁRATE, 1947, XXVI, p. 466. 
26

 CIEZA DE LEÓN, 1947, XXVI, p. 362.  
27

 Ibídem, pp. 382-383. De hecho  es tal la 
importancia que le confiere Cieza de León que 
incluso le dedica un capítulo completo, el XXXI, 
donde establece interesantes comparaciones 
con otros ríos famosos como el Nilo, Indo, 
Danubio, Tigris, Éufrates, etc.  
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los mismos
28

. También sorprendía 

sobremanera los puentes construidos 

para atravesarles, a ser muy llamativos 

por la debilidad que mostraban en 

apariencia debido a su elaboración con 

cuerdas y lianas, aunque después 

resultaran tan efectivos como 

resistentes
29

. 

  

 

El puente sobre el río Apurimac (1845),  

George E. Squier. Dibujo. 

 

El hambre en la montaña. 

 La necesidad de cruzar montañas 

muy altas y escarpadas, con un relieve 

abrupto y complicado, fue otra de las 

muchas pruebas que los españoles 

debieron superar. Barrancos, fosas y 

todo tipo de variadas manifestaciones 

orográficas extremas de esas “…bravas 

montañas”
30

 repletas de quebradas
31

, 

                                                           
28

 Ibídem, p. 389. Otro ejemplo aparece 

recogido en Cap. XXXVII, aludiendo también 
ZÁRATE, 1947, XXVI, p. 482, a ríos de iguales 
características como el Liribamba.  
29

 Ibídem, pp. 383, 386, etc. Habla también de 

maromas para construirles en el Cap. XXXI, 
XXXIII, etc. 
30

 Ibídem, p. 363.  

caminos y pasos estrechos, hacían que 

caminar se tornara una tortura para 

hombres y caballos, llegando a 

despeñarse ambos en algunas ocasiones 

y perdiendo buena parte de los 

bastimentos y mantenimientos que 

llevaban
32

. Además, no solo había que 

luchar
33

 contra las zonas llenas 

“malezas y arboledas; [donde] las 

raíces son tantas, que enredan los pies 

de los caballos y de los hombres.”
34

, 

sino también con las “grandes 

espesuras” de  algunas tierras tan 

paupérrimas que ni siquiera estaban 

habitadas por los nativos; sin olvidar las 

cumbres donde nevaba de manera 

permanente, soplaban intensos vientos 

gélidos y la habitabilidad resultaba 

igualmente inviable
35

. Tan inviable 

como hacerlo en “los arenales que hay 

desde Túmbez hasta más delante de 

                                                                               
31

 Ibídem, p. 388. Menciona casos específicos, 
aunque destacamos uno de los Andes por la 
evidente relevancia del mismo que se recoge en 
el Cap. XXXVI.  
32

 Ibídem, p. 386.  
33

 Ibídem, p. 395. En el Cap. XLII habla de 
aquellas “[…] montañas bien ásperas y 
fragosas, donde pasaron grandes hambres y 
necesidades.”.  
34

 Ibídem, p. 363. La pérdida de caballos fue una 
constante en la conquista de Perú, siendo 
numerosos los ejemplos como el que también 
se relata en el Cap. XCI, p. 436. Además, 
resulta interesante otra aportación donde se 
menciona la dificultad que ocasionan “las raíces 
de los árboles que salen de debajo della [de la 
tierra] y ocupan todo el monte” también parece 
en el Cap. XCV, p. 439. 
35

 Ibídem, pp. 387-388, 439, etc. En el caso de 
las montañas de los Andes (Cap. XXXVII, Cap. 
XCV, etc.). También aparecen referencias a la 
existencia de volcanes en ZÁRATE, 1947, XXVI, 
p. 482. 
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Tarapaca, en los cuales no hay otra 

cosa que ver que sierras de arena y 

gran sol”
36

 y donde no era posible 

hallar agua ni vegetación. Y tan 

complejo como proseguir camino 

mientras se soportaba la ceniza y 

“tierra muy menuda y caliente” de 

algunos volcanes como el situado cerca 

de Quito
37

. 

 Ante la habitual pérdida de buena 

parte de las provisiones que solía darse 

en esos lugares y situaciones, los 

españoles se veían obligados a buscar 

comida en un medio hostil donde 

hallarla resultaba muy complicado
38

 si 

no se llegaba a alguno de los valles 

poblados por indios
39

, debiendo 

alimentarse durante varios días para 

conseguir sobrevivir de los palmitos 

amargos del interior de los árboles e 

incluso “de los caballos que se morían 

o de algunos perros”
40

.  

                                                           
36

 Ibídem, p. 388. También se habla de los 
arenales en la p. 419, y en ZÁRATE, 1947, 
XXVI, p. 466. 
37

 ZÁRATE, 1947, XXVI, p. 482.  
38

 CIEZA DE LEÓN, 1947, XXVI, p. 386.  
39

 Ibídem, p. 363. En esos valles poblados por 
“indios montañeses” que les resultaban más 
pacíficos que los de zonas como Urabá, podían 
comer todo tipo de alimentos y abastecerse para 
proseguir su camino. De hecho, las descripciones 
son prolijas respecto a la comida que hallan en 
esos lugares, como puede comprobarse por 
ejemplo en el Cap. X. A lo largo de la crónica, 
refiere otros lugares igualmente ricos, como la 
provincia de Carrapa (Cap. XXIII, p. 375). 
Especialmente destacable por su riqueza son los 
valles que encuentran en los Andes, como 
aparece en el Cap. XXXVI, p. 388. 
40

 Ibídem, p. 368. Este tipo de apreciaciones 
vuelven a aparecer a lo largo del escrito como 

 En ese sentido y cuando las 

expediciones llegaban a las cumbres 

nevadas de los Andes, quienes lograban 

resistir el frío también podían comer los 

caballos que morían por congelación
41

, 

aunque hubieran perecido mucho 

tiempo antes
42

.  

La congelación de los animales 

impidiendo la corrupción de sus 

cuerpos, facilitaba que pudieran 

ingerirse sin problemas
43

 y la habitual 

presencia de perros
44

 de diferentes razas 

                                                                               
puede comprobarse en la p. 386. Además en 
ZÁRATE, 1947, XXVI, pp. 481-482 amplía la 
información al respecto cuando matiza que no 
solo comían los caballos que morían, al afirmar 
que se alimentaban de caballos por el hambre 
que tenían y a pesar de lo costoso que era 
adquirir un caballo valiendo cada uno entre 4000 
y 5000 castellanos.   
41

 ACOSTA, 1987, p. 176. Muchos años 
después de la conquista del Imperio Inca, José 
de Acosta recogió el interesante testimonio dado 
por el “general Jerónimo Costilla, antiguo 
poblador del Cuzco” referente  al hallazgo  de un 
muchacho que había sobrevivido en el paso de 
los Andes por las áreas chilenas gracias a la 
ingesta de la “carne de un rocín muerto”, de la 
misma manera que lo había hecho otros 
compañeros aunque aquellos habían ido 
“cayéndose un día uno y otro día otro, 
amortecidos, […] porque no sentían en sí 
disposición para ir a alguna parte, ni gustar de 
nada”. 
42

 Ibídem, pp. 176-177. Sucedía lo mismo con 
los hombres muertos. De hecho, Acosta habla 
también, recogiendo el testimonio del ya citado 
Jerónimo Costilla del hallazgo de varios 
“cuerpos tendidos por allí, y sin ningún olor malo 
ni corrupción”, afirmando motu propio “Cosa 
maravillosa es la cualidad de aquel aire frío, 
para matar, y juntamente para conservar los 
cuerpos muertos sin corrupción”. De todas 
maneras, este testimonio no es el único 
respecto al hallazgo de cadáveres humanos 
conservados en perfectas condiciones, 
refiriendo el religioso otros casos. 
43

  ZÁRATE, 1947, XXVI, p. 485.  
44

 MOLINA MARTÍNEZ, M., 1986, XXVIII, p. 
149. Es importante matizar que “El perro fue 
otro acompañante permanente de las huestes y 
como el caballo adquirió un destacado valor 
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era también determinante como 

alimento
45

. Esta circunstancia se dio en 

numerosas ocasiones, siendo uno de los 

casos y ejemplos más representativos el 

protagonizado por Gonzalo Pizarro y 

los supervivientes de su expedición 

cuando acometieron el camino de 

regreso a Quito, debiendo alimentarse 

de esos animales e incluso “de unos 

bejucos, que son como sarmientos de 

parra, y tienen sabor de ajos”
46

. 

 Sin embargo, uno de los mayores 

problemas con los que tuvieron que 

enfrentarse los expedicionarios fue el 

constante cambio de climas y espacios 

geográficos. De ese modo, si dura 

resultaba la situación anterior, no menos 

lo eran las jornadas en las que debían 

caminar bajo una lluvia
47

 constante en 

un ámbito de carácter selvático y donde 

los árboles también se convertían en sus 

enemigos por el permanente goteo que 

obligaba a los españoles a permanecer 

mojados.  

 

                                                                               
militar. Se utilizó como vigilante, para rastrear 
indios o perseguidos al final de la batalla.”. 
45

 TRUJILLO, 1985, pp. 191-206. Trujillo 
describe en la p. 196 cómo los cazaban por la 
noche cuando llegaba a pueblos despoblados 
en los que no podía pertrecharse. 
46

   ZÁRATE, 1047, XXVI, p. 495.  
47

 CIEZA DE LEÓN, 1947, XXVI, p. 439. En 
diferentes ámbitos, propiciando el desarrollo de 
tanta vegetación que apenas dejaba entrar el sol 
tal y como se refleja en el Cap. XCV. También 
tuvieron que sufrir los aguaceros al comienzo 
del viaje, como relata TRUJILLO, 1985, p. 192, 
en su relación.  

Las posibilidades de hacer fuego 

desaparecían casi por completo en 

algunos tramos ya que, precisamente por 

la abundante pluviosidad, aun estando 

rodeados de árboles no podía usarse su 

madera al estar empapada y no prender. 

Esta situación se prolongó hasta que los 

españoles hallaron “unos árboles largos, 

delgados, que casi parecen fresnos, la 

madera de dentro blanca y muy enjuto; 

cortados estos, se enciende luego la 

lumbre y arde como tea, y no se apaga 

hasta que es consumida y gastada con el 

fuego. Enteramente nos dio la vida 

hallar esta madera”
48

. 

 De todas maneras y a pesar del 

aprovisionamiento que realizaban cada 

vez que encontraban un valle habitado 

por indios pacíficos, e incluso los robos 

que algunas veces cometían
49

; las 

expediciones eran complejas y las 

distancias muy largas, agotándose los 

mantenimientos con rapidez y debiendo 

recurrir habitualmente al entorno. Así 

podemos comprobarlo en episodios 

como el protagonizado por un soldado 

llamado Toribio, donde se vuelve a 

poner de manifiesto la importancia del 

alimento. Tras varias jornadas sin 

apenas comer, este español halló una 

piedra con vetas de oro que decidió 

                                                           
48

 Ibídem, p. 363.  
49

 Ibídem, p. 368.  
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llevar consigo, pero no dudó en tirarla 

para perseguir a “…un perrillo pequeño 

de los indios” que apareció de repente y 

al que Toribio mató para comerlo 

“…teniéndolo por de más precio que al 

oro, por el hambre que tenía”
50

. 

 

 

Mapa de Perú. Mar del Sur (1647), 

 Ioannem Ianssonium 

(Ampliado al final del artículo). 

  

 Ésta anécdota no es única ni 

restrictiva, siendo muchos los 

expedicionarios agotados y hambrientos 

que “dejaron cargas de oro y muy ricas 

esmeraldas por no tener fuerzas para 

las llevar.”
51

. Aunque sin duda uno de 

los ejemplos más terribles relativos al 

hambre que pasaban los expedicionarios 

lo relata Pedro Cieza de León en su 

Crónica del Perú, haciendo referencia a 

                                                           
50

 Ibídem, p. 367.  
51

 Ibídem, p. 395.  

la práctica caníbal protagonizada por 

algunos españoles que, sin saberlo, 

ingirieron el contenido de “una olla 

grande llena de carne cocida”
52

 que 

encontraron. Poco después de estar 

comiendo sacaron de ella “una mano 

con sus dedos y uñas […] pedazos de 

pies, dos o tres cuartos de hombres que 

en ella estaban”, y aunque en principio 

no pudieron evitar sentir asco, “más al 

fin se les pasó, y volvieron hartos al 

real”
53

. 

 De cualquier forma, es necesario 

matizar que no siempre el hallazgo de 

asentamientos indígenas proporcionaba 

alimento a los españoles. Claro ejemplo 

de ello vuelve a referirlo el cronista 

cuando habla de los acontecimientos 

vividos en las “montañas de Adibe”, 

donde la propia supervivencia de los 

nativos era compleja por la escasez de 

alimentos. Así, los recién llegados 

debían acomodarse a la situación en que 

se encontraban comiendo lo mismo que 

los indios, es decir, “alguna sal negra, 

envuelta con el ají que ellos comen; y es 

tan poca, que se tenía por dichoso quien 

podía haber alguna”
54

. 

                                                           
52

 Ibídem, p. 368.  
53

 Ibídem, p. 369.  
54

 Ibídem, p. 386. Esta sal la obtenían del agua 
“[…] de color negra y salobre”  procedente de un 
lago pequeño.  Cociéndola “[…] y después de 
haber el fuego consumido la mayor parte de 
ella, viene a cuajarse y quedar hecha sal negra 
y no de buen sabor; pero al fin con ella guisan 
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La muerte. 

 Las posibilidades de morir en 

Indias se multiplicaban enormemente y 

no solo por los enfrentamientos que se 

daban con algunas tribus indígenas, sino 

por la propia hostilidad del medio y el 

desconocimiento de los elementos 

animales y vegetales que lo constituían. 

Desde el punto de vista animal, la 

abundancia de lagartos y caimanes que 

podían hallarse en casi todos los lugares 

implicaba una relación muy especial 

con los españoles, ya que ambas 

especies se convertían en el alimento de 

las otras. De hecho, Pedro Cieza de 

León no duda en afirmar que comían 

“muchos españoles y caballos e indios, 

pasando de una a otra parte 

atravesando estos ríos”
55

, pero a la vez 

y a pesar de lo desagradable que era su 

carne, se veían obligados a ingerirlos en 

numerosas ocasiones para no morir de 

hambre. Algo similar sucedía con el 

resto de los animales salvajes, siendo 

las culebras
56

, tigres
57

, leones
58

 y osos
59

 

                                                                               
sus comidas, y viven sin sentir la falta que 
sintieran si no tuvieran aquellas fuentes”.  
55

 Ibídem, pp. 355-356.  
56

 Ibídem, p. 439. Las referencias a las culebras 
son siempre negativas, salvo una alusión muy 
interesante que referimos aquí por resultar muy 
curiosa. En el Cap. XCV, Cieza de León habla 
de la existencia en los Andes de “unas culebras 
tan grandes, que parecen vigas, y estas se dice 
que, aunque se sienten encima dellas, y sea su 
grandeza tan monstruosa y de talle tan fiero, no 
han mal ni se muestran fieras en matar ni hacer 
daño a ninguno”.  

especialmente peligrosos porque 

mataban a muchos españoles e indios
60

; 

aunque tampoco podían perder de vista 

a algunos cangrejos venenosos
61

, 

hormigas, arañas y gusanos peludos
62

.  

 Estas tres últimas especies 

inoculaban con sus mordiscos una 

ponzoña que provocaba altas fiebres en los 

humanos e incluso podían llegar a 

matarles. De hecho, su efecto era tan 

nocivo que algunos indios fabricaban con 

ellos una especie de manzanas con las que 

engañaban a los españoles que, tras 

comerlas, padecían todo tipo de dolores y 

muchas veces fallecían. Además, la 

elaboración resultaba tan peligrosa que los 

propios indios la encomendaban “a 

alguna esclava o india que ellos tengan en 

poco”
63

, porque el olor de la cocción que 

se realizaba lejos de las casas en las que 

vivían, muchas veces provocaba la muerte.  

 El caso de las culebras también 

era significativo, llamando la atención 

las dimensiones de tenían. En realidad, 

el considerable tamaño de todas las 

especies animales y vegetales 

sorprendió a los conquistadores que 

                                                                               
57

 Ibídem, p. 361. También menciona a los tigres 
en pp. 362, 381, 439, 451, etc. 
58

 Ídem, p. 361. También referidos en pp. 376, 

428, 439, etc. 
59

 Ibídem, pp. 362, 428, 439, etc.  
60

 Ibídem, p. 381.  
61

 TRUJILLO, 1985, p. 194. Quienes los comían 
podían llegar a morir.  
62

 CIEZA DE LEÓN, 1947, XXVI, p. 361.  
63

 Ibídem, p. 362.  
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pasaron a América, estableciendo 

constantes comparaciones en aquellos 

ejemplos en los que podían hallar 

similitudes con elementos conocidos en 

la Península. Por ello, la gran 

abundancia de estos animales y el 

peligro que constituían se plasmó por 

parte de quienes realizaron algún tipo de 

escrito relativo a esas zonas, poniendo 

de manifiesto que no solo las de gran 

tamaño eran peligrosas. En realidad, 

otras más pequeñas que solían habitar 

junto a “alimañas” en los cañaverales 

de la ciudad de Cartago tenían “mucha 

ponzoña”
64

. 

 Las anécdotas relativas a ellas son 

numerosas, reflejando que había un tipo 

que emitía un sonido similar al de las 

serpientes cascabel y cuya mordedura 

era mortal. En todo caso, si los 

españoles conseguían matar a alguna de 

ellas acostumbraban a comerla, sobre 

todo cuando su situación era 

desesperada, tal y como refleja Cieza de 

León al referir un episodio del que tuvo 

noticia y en el que unos expedicionarios 

hambrientos consiguieron matar a una 

culebra de enormes dimensiones, 

hallando en su interior cuando 

comenzaron a abrirla un venado que el 

animal había engullido. Ante esa 

                                                           
64

 Ibídem, pp. 376-377.  

situación, era tanta el hambre que tenían 

que se comieron  “…el venado y aun 

parte de la culebra”
65

. 

 La dureza de las condiciones, la 

falta de alimento durante días, la 

imposibilidad de beber agua en varias 

jornadas y todo el entorno circundante 

con la insalubridad de buena parte de 

las zonas recorridas, provocaba la 

enfermedad de muchos expedicionarios. 

Éstos, llegados a un punto y sabiendo 

que iban a morir “por no caminar con 

tanto trabajo se quedaban en las 

montañas, esperando la muerte con 

grande miseria, escondidos por la 

espesura, porque no los llevasen los que 

iban sanos si los vieran”
66

.  

 Otro ejemplo de ello fue el 

protagonizado por Gonzalo Pizarro y su 

complicado regreso a Quito en el que 

murieron de hambre más de cuarenta 

hombres
67

, llegando a su destino los 

supervivientes en unas condiciones 

terribles. Así, junto a la evidente 

debilidad y deterioro físico que 

dificultaba su identificación, sus 

cuerpos estaban llenos de rasguños ya 

que llegaron prácticamente desnudos  

                                                           
65

 Ibídem, p. 362.  
66

 Ibídem, p. 363.  
67

 ZÁRATE, 1947, XXVI, p. 495. En el Cap. V 
del Libro Cuarto se refiere este episodio que 
tuvo lugar en una primera ruta escogida que 
hubieron de desandar para buscar otra menos 
dura.  
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“…porque con las continuas aguas, se 

les habían podrido todas las ropas”
68

. 

Además y debido al tiempo que 

llevaban sin comer de manera normal, 

no eran capaces de ingerir grandes 

cantidades de alimento a pesar del 

hambre que tenían, debiendo habituarse 

los estómagos a la nueva situación.  

    

Conclusiones. 

 La dureza de las condiciones en 

que se llevó a cabo la conquista de 

América por parte de los españoles es 

una realidad que, gracias a los 

testimonios de algunos de los 

participantes, nos permite comprender 

mejor la auténtica gesta que supuso. A 

través de ellos dejaron constancia de las 

novedades que iban hallando a su paso 

en lo que supuso el episodio más 

destacado de la configuración del 

imperio más grande de la historia de la 

humanidad: el Imperio Español.  

 

 

 

 

 

 

 

 

                                                           
68

 Ibídem, p. 495.  
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*Portada: Vista del Machu Pichu (Perú). 
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Mapa de Perú. Mar del Sur (1647), 

 Ioannem Ianssonium. 
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GALERÍA MARLBOROUGH 

(Barcelona). 

 

Por Marta Teixidó, Crítico de Arte. 

 

Palabras clave: Escultura Española, 

Marlborough Barcelona. 

Un recorrido por la historia  

de la escultura española. 

 

Como norma general, las 

muestras escultóricas suelen estar 

centradas en un escultor concreto, 

aunque también es cierto que, por 

motivos de subasta, también se ofrecen 

muestras de diversos autores, tal como 

ocurrió con el MEAM y la exposición 

Una mica d’escultura sis plau! (Un 

poco de escultura, por favor), durante 

los meses de septiembre y octubre del 

pasado año. 

Pero en esta ocasión, el aficionado 

al arte, y el amante de la escultura en 

particular, ha tenido la oportunidad 

única en la Marlborough de Barcelona, 

y contemplar la muestra: Escultura 

Espanyola. Segles XX i XXI, 

comisariada por Kosme de Baraño, 

historiador, crítico y profesor de arte, y 

uno de los mayores especialistas en 

Eduardo Chillida. 

 

 

MARLBOROUGH BCN Exposición Escultura 

española, siglos XX-XXI. Marzo 2015 (17). 

 

La exposición estaba compuesta 

por obras de: Sergi Aguilar – Andreu 

Alfaro – Eduardo Chillida – Martín 

Chirino – Antoni Clavé – José de 

Creeft – Francisco Durrio – Pablo 

Gargallo – Julio González – Koldobika 

Jauregui  – Francisco Leiro – Antonio 

López – Joan miró – Blanca Muñoz – 

Juan muñoz – Pablo Picasso – Jaume 

Plensa – David Rodríguez Caballero – 

Antoni Tàpies – Manolo Valdés  y 

Ramon Vinyes. 

ARTE 
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Un conjunto de piezas en las 

Baraño ha querido recuperar a artistas 

que habían desaparecido de la historia, 

olvidados por muchos de sus colegas de 

comisariado de exposiciones, y que tiene 

la voluntad de poner al alcance de todo 

el público,  la historia de la escultura 

española en los últimos tiempos. 

 

 

Al frente, Ilarik II (1954), Eduardo Chillida.       

Escultura en madera. Al fondo, Cavall (1983), 

Jaume Plensa. Escultura en Hierro. 

 

Así, en perfecta coordinación, en 

cuanto a selección de obra, y equilibro 

en la colocación y exhibición de piezas, 

el visitante de la Marlborough 

barcelonesa puedo contemplar, entre 

muchas obras,  la abstracción 

geométrica escultural de Andreu 

Alfaro,  la implacable austeridad de 

Eduardo Chillida,  en contraste con una 

de las primeras obras de Jaume Plensa 

en hierro, potente y con cierto halo de 

misterio: Cavall (Caballo). 

 

 

En primer término, Peu (1991), Antoni Tàpies. 

 

El volumen y vacío a través del 

carácter expresionista de la obra de 

Pablo Gargallo, no exento aun de 

ciertos toques cubistas, el singular 

constructivismo de las transparentes y 

etéreas esculturas de Blanca Muñoz, 

el entramado y la torsión de Martin 

Chirino, o la violenta contundencia de 

una singular obra de Antoni Tàpies: 

Peu, realizada en 1991. Una pieza que 

puede recordar de forma muy 

particular la crucifixión de Cristo, 

dentro del singular universo de Tàpies.  
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Lázaro 9 y Lázaro 11 (2013 y 2014),           

Francisco Leiro. Maderas de eucalipto y xatova. 

 

De la última exposición individual 

a nivel escultórico, con obra de David 

Rodríguez Caballero, se exhibió 

también una pieza, en la que se combina 

elegantes y sinuosas formas, con otras 

más sólidas y austeras. Entre muchas 

otras piezas de los artistas mencionados 

al principio, merece también destacarse 

una de las obras clave de la escultura 

española, el Picador de José de Creeft 

(cedida por la Fundación Joan Miró de 

Barcelona). Una obra construida con 

elementos de desecho. 

 

Mantón (2009), Blanca Muñoz.                          

Varilla y chapa perforada de acero inoxidable. 

 

En conjunto puede decirse que se 

trató de una muestra con grandes 

nombres de la escultura española, 

símbolo de vanguardias históricas y 

nuevos estilos. Un paseo por un aspecto 

del arte, si bien conocido, también más 

alejado de la sociedad, demasiada 

enclaustrada, quizás,  en la pintura, y 

que demuestra una creatividad 

incuestionable y una forma de entender 

y plasmar el arte, sin lugar a dudas, 

personal e intransferible. 

 
 

 

 

 *Portada: MARLBOROUGH BCN 

Exposición de Escultura española, siglos XX-

XXI. Marzo 2015 (20). 
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EL QUADERN ROBAT 

(Barcelona): 

EXPOSICIÓN FOTOGRÁFICA 

MARTÍ GASULL. 

 Por Marta Teixidó, Crítico de Arte. 

 

Palabras clave: El Quadern Robat, fotografía, 

Martí Gasull, La llum d’aquells anys.  

 

La magia de tiempos pasados. 

Con frecuencia, tendemos a mirar al 

pasado. Por una parte, es necesario ya 

que nuestra memoria está formada por 

recuerdos de antaño, que nos han ido 

formando como seres humanos. Y por la 

otra, es imposible no comparar ciertos 

hechos, personas, situaciones o decisiones 

entre nuestro pasado y presente. Si bien, 

no se puede estar anclado en tiempos 

pretéritos, sí es conveniente bucear en 

nuestros recuerdos, y valorar y apreciar 

los cambios en la magnitud que les 

corresponde. 

 

Farolas, luces matinales.                                 

Finales de los años 40. Positivado de la época, 

sobre papel baritado. 

 

Barcelona i la llum d’aquells 

anys es una muestra fotográfica de 26 

imágenes, procedentes del fondo 

fotográfico de Martí Gasull Coral 

(1919-1994) que la galería El Quadern 

Robat ofreció durante los meses de 

verano, y que permite comprobar y 

cotejar, espacios urbanos y formas de 

comportamiento, entre lo real y en 

ocasiones lo bucólico, lo absurdo, lo 

romántico e incluso lo extraño,  que 

tenían lugar en la Barcelona entre 

finales de los años 40 y la década de los 

50 de la pasada centuria. 

ARTE 
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Otoñal. Finales de los años 40.                    

Positivado de la época, sobre papel baritado. 

 

El visitante se adentra en una 

ciudad en la que un apasionado 

fotógrafo que,  como muchos en la 

época, contaba con medios poco 

sofisticados, sabía captar la esencia de 

un paisaje y de una situaciones, que hoy 

muchos encuadrarían dentro de la 

llamada “Street photo”.  

Sin embargo, en esta ocasión, 

debería considerarse un error, ya que las 

escenas que nos muestra la exposición, 

si bien tienen apariencia de 

instantánea, de casual, de improviso, en 

realidad, hubieron muchas esperas, 

búsqueda de muchos espacios, muchas 

fotos y revelados hasta encontrar la 

imagen única y exclusiva. El momento 

perfecto, el instante de excepción. 

La ciudad y gentes de la ciudad 

condal, en sus diferentes escenas, son 

los protagonistas absolutos, aunque 

indiscutiblemente, el nexo común de 

todas ellas es el juego lumínico de las 

imágenes. Con el mismo cuidado y 

primor que los maestros holandeses de 

los siglos XVII y XVIII ponían en la 

creación de sus obras, Martí Gasull 

capta el instante mágico, que sólo 

puede reproducir la fotografía, gracias 

a un sentido estéticamente lírico, 

permitiendo al espectador contemplar 

una Barcelona con los ojos de la 

nostalgia,  en unos tiempos duros para 

salir adelante, pero también con el 

enorme deseo de conseguir un “final 

feliz”, de historias de amor posibles 

entre la gente y el entorno urbano. 

 

 

Palau de la Música. Años 50.                        

Positivado de la época, sobre papel baritado. 
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Escenas que parecen cuadros, 

hasta tal punto que se hace real la frase 

de Oscar Wilde: La naturaleza imita al 

arte, aunque sea de tipo urbano. 

 

 

En el parque, amanecer. Años 50.                

Positivado de la época, sobre papel baritado. 

 

Martí Gasull i Coral se inició en la 

fotografía a los quince años llevado por 

la afición y de la mano de su padre. 

Después de la Guerra Civil, y tras 

cumplir con el servicio militar, inició 

sus contactos con el ambiente 

fotográfico de Barcelona. En 1945 entró 

en la Agrupación Fotográfica de 

Catalunya, de la que también formaban 

parte fotógrafos como Maspons, Ubiña, 

Masdeu, Ponti, Sendra, Centelles, 

Cuyàs, Esquerdo y los Closa, entre 

otros. Se fue profesionalizando en la 

fotografía de forma progresiva, tanto 

industrial como artística, y adquirió un 

gran prestigio como técnico de 

laboratorio.  

No solamente positivaba sus 

fotografías, sino las de otros fotógrafos 

destacados del momento. Fue de los 

primeros fotógrafos de Barcelona que 

reveló dispositivas en color Kodak 

proceso E-1, con inversión física; y de 

los primeros que positivó en papel 

color. 

A partir de los años 50, participó 

en numerosos concursos fotográficos 

nacionales e internacionales. En sus 

fotografías, tanto urbanas, como de 

paisajes o retratos, quedaban registrados 

tanto su gran dominio técnico, como su 

búsqueda incansable de nuevas formas 

de expresión. 

 

 

Fantasmagórica, ensayo sobre la aberración. 

Años 50. Positivado de la época,                  

sobre papel baritado. 
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Lamentablemente para muchos, 

Martí Gasull es un auténtico 

desconocido, a pesar de los premios 

obtenidos,  y que algunos de los más 

importantes fotógrafos de los años 60 y 

70, iban a positivar sus imágenes en su 

estudio.   

Su nombre ha quedado relegado en 

el olvido, algo que esta muestra intenta 

reivindicar, mostrando su labor 

profesional y su tarea creativa, en la que 

pueden observarse refulgentes nocturnos, 

radiantes diurnos, caprichosos juegos de 

luces y sombras, surrealistas situaciones 

y desfiguradas imágenes en las que los 

contenidos eran distorsionados, con la 

finalidad de crear en el ánimo del 

espectador cierto sobrecogimiento, 

invitándole a participar en un peculiar 

juego intelectual. 

La belleza y la poesía de algunas 

imágenes son incuestionables, mientras 

que en otras se demuestra una particular 

abstracción, algo que en la actualidad 

realiza el Photoshop, sin mérito, 

mientras que en la época de las 

imágenes expuestas, el reconocimiento 

no fue merecido con la repercusión 

necesaria. No obstante, los amantes del 

arte, en todas sus facetas, lo sabemos 

estimar y apreciar en la segunda década 

del siglo XXI. 

 

Filigrana de asfalto. Años 50.                      

Positivado de la época, sobre papel baritado. 

 

Una muestra de gran valor 

histórico, tanto por la temática de sus 

imágenes como por la técnica empleada, 

y que debe servir de ejemplo para 

fotógrafos actuales, a los que las 

técnicas digitales les permiten mil y una 

variedad de montajes, o de captación de 

situaciones, pero que a diferencia de 

Martí Gasull, les falta alma, corazón y 

vida. 

 

 

 

 

 *Portada: El Quadern Robat. Exposición 

Martí Gasull. Vista general. 
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PENSAMIENTO 

FILOSÓFICO-ARTÍSTICO: 

EL MANIERISMO...                 

A MI MANERA. 

 

 Por Pedro Sanz Vitalla. 

 

Palabras clave: Arte, Clasicismo, escultura, 

Maniera, Manierismo,                               

Pensamiento Manierista, pintura. 

 

 A primera vista los términos 

manejados para definir los estilos 

artísticos parecen solamente 

descriptivos, pero indagando en sus 

génesis, nos damos cuenta de que, o 

bien surgen por valores que nos 

predisponen a su admiración 

(Románico, Renacimiento) o por el 

contrario, términos que muestran 

abiertamente el desprecio a estas 

corrientes (Gótico, Barroco, 

Impresionismo). Pero contrariamente a 

todo esto encontramos la expresión 

“manierismo”, que directamente 

presenta una duda, un desconcierto, ya 

que si buscamos su origen italiano en la 

palabra “maniera” la tendríamos que 

traducir al castellano como “modo”, 

pero ¿modo de qué?. Pues modo de 

hacer el arte, modo de mostrarlo, modo 

de teorizarlo o modo de entenderlo y 

todas ellas al unísono y todas ciertas. 

 La palabra “modo” no es en 

ningún momento una forma clara de 

clasificación, sino que,  más bien nos 

lleva a una confusión. Lo único que 

podemos encontrar en este “modo” de 

hacer las cosas es un conglomerado de 

términos ideológicos, que unidos nos 

presentarían el acercamiento al 

acontecimiento del “manierismo”. 

 

Jugamos a la ruleta rusa y el 

clasicismo perdió. 

 Para hablar de manierismo, en 

primer lugar hay que conocer en 

profundidad o reconocer otro término, 

“clasicismo”, ya que no en vano éste es 

ARTE 
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el verdadero punto de partida de la 

revolución manierista. Y es que el arte es 

un sumatorio, siempre bebe y ha bebido de 

lo ya producido con anterioridad, el arte 

que conocemos hoy en día nada sería si no 

sumase la retórica de todos los “ismos”, 

estilos y corrientes artísticas anteriores, 

independientemente de que, en el 

momento de su producción, fueran 

alabadas o se considerasen auténticas 

abominaciones aquello que hoy 

consideramos “verdaderas obras de arte”. 

 El “clasicismo antiguo”, 

localizado especialmente en Grecia, nos 

marca unas pautas que trascienden a la 

universalidad, nos da unas claves de 

entendimiento con signos reconocibles 

en la naturaleza humana y en el 

raciocinio de los hombres. El 

“clasicismo” se nos presenta 

abiertamente como el orden, el 

conocimiento, la lingüística universal, 

todo en él es encajable y tiene un 

porqué, basta con conocer su lenguaje 

para poder llegarlo a entender. El 

“clasicismo” se puede comparar al 

cosmos, el “clasicismo” otorga la 

máxima distinción, un rango superior, 

dignidad especial, tan sólo con la 

pretensión de ser distinguido, 

comprendido y valorado por todo el 

mundo presentándose como dogma del 

lenguaje universal. 

 Todo, absolutamente todo en este 

planeta es biología, todos los 

organismos tienen su ciclo biológico, 

nacen, crecen, se reproducen y mueren, 

y por supuesto lo mismo ocurre con el 

arte y sus pensamientos. Como 

elemento vivo que es, el arte necesita su 

ciclo biológico, incluida su muerte, que 

en realidad es lo que verdaderamente 

demuestra que es un ser vivo, y es este 

proceso vital la probatoria de que 

cualquier cultura cuando llega a su 

formulación clasicista definitivamente 

es cuando empieza a morir, la muerte en 

ningún momento pretende ser el fin, 

sino todo lo contario, la muerte es uno 

de los atributos indispensables de los 

seres vivos, resultando justo y cierto 

decir que en el momento que se alcanza 

el punto clásico más elevado, es el 

momento en el que podemos encontrar 

los primeros síntomas de su disolución 

(de su muerte). 

 Esta afirmación se puede observar 

referida al arte a lo largo de toda la 

historia y de todas las culturas, como 

por ejemplo en la Grecia Antigua, 

donde tras la esplendorosa época clásica 

encontramos el Helenismo que dio 

disolución a la misma, y de esta manera 

siguiendo el curso de la historia 

podemos ir reconociendo por ejemplo el 

Helenismo, el Manierismo, el Barroco o 



ArtyHum 18 29 

 

ArtyHum, Revista de Artes y Humanidades  

 
 

el Dadaísmo entre otros, como los 

repertorios-síntoma de estas muertes 

pautadas, que dieron final a épocas 

clásicas. Pero estas disoluciones resulta 

muy fácil de reconocer que no le llegan 

a la humanidad por sorpresa y que en 

ellas curiosamente no se aprecia 

verdaderamente un duelo por su 

pérdida, tan sólo una añoranza, y es que 

la disolución de los más altos 

clasicismos es siempre un 

acontecimiento esperado, porque es 

parte del entramado del plan.  

 

¿El puzzle encaja o no encaja? 

 Hoy en día vivimos un momento 

de obvia disolución, de aparente muerte 

de las artes, que nos lleva directamente a 

un resurgimiento esquizofrénico de 

locura total, a una esquizofrenia marcada 

por una extensión inmoderada y la 

minimización de los repertorios, una 

ruptura total con el anterior, una clara 

evolución de los vocablos y la creación 

de nuevos lenguajes poco acordes con 

los hasta el momento utilizados. 

 En verdad cuando digo la palabra 

esquizofrenia hay que entenderla como 

lo que realmente es, una enfermedad 

mental que resulta ser el gran 

interrogante de las ciencias de la salud 

mental, resultando un trastorno 

desconcertante que lleva a quien la 

padece a romper con la realidad de todo 

aquello que le rodea. Se suele concebir a 

este tipo de loco como aquel que oye o 

ve cosas que no pertenecen al mundo 

real, pero la forma más clara de entender 

y diagnosticar este padecimiento es la 

observación de la evaporación de la 

realidad, para consolidar en la mente 

aquello que no existe. El enfermo rompe 

con todo aquello que la sociedad 

contempla como realidad aparente de las 

cosas y de los actos, pero al mismo 

tiempo el enfermo observa su entorno, lo 

remodela en su mente para concebirlo tal 

y como él cree que es su propia realidad 

o transformándolo en su propia realidad 

o en su fiel verdad, configurando de este 

modo un puzzle incompleto, al cual le 

faltan algunas piezas para terminar de 

encajar ante los ojos de los demás, pero 

que incluso ante las carencias observadas 

por el resto de la sociedad mantiene un 

orden lógico y coherente para su 

persona. 

 La esquizofrenia es una de las 

enfermedades mentales más graves 

conocidas, provoca perturbación de la 

vida de quién la padece, afectando a la 

capacidad de pensar y actuar con 

claridad, llegando a desembocar en la 

pérdida de control de cualquier 

situación e incluso de su propia vida. 
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Con estas palabras no pretendo llamar 

locos ni dementes a los grandes genios 

manieristas, si no dar a conocer y que se 

les reconozca que es el síntoma de que 

la evolución biológica del arte se 

enmarca en unos momentos 

disolutorios, con nuevos vocablos y 

nuevos lenguajes, que los llevan al 

conflicto consigo mismos y con su 

entorno, pudiendo observar estos 

síntomas en actos como el fuerte modo 

de defender sus convicciones de 

Michelangelo Merisi da Caravaggio 

(1573-1610), o las grandes broncas que 

regentaba el grandilocuente 

Michelangelo Buonarroti (1475-1565) 

con Pietro di Cristoforo Vanucci 

“Perugino” (1448-1523), uno 

defendiendo su nuevo modo de lenguaje 

y el otro alegando la deshonra de la 

fragmentación y ruptura de los 

repertorios hasta ese momento válidos. 

 De este modo, en el cambio de 

ciclo que supone el manierismo, la 

“maniera” aboga por la intervención 

disposicional en los artistas. Se busca 

romper bruscamente con la realidad 

anterior, se busca incesantemente una 

fuga del centro, se pretende una 

centrifugación de ideas que permita 

adquirir un nuevo lenguaje y a todo estos 

sin duda se puede llegar rompiendo el 

pasado, pero sin olvidar el ayer. 

 “La definición de aquello en que 

el arte pueda consistir siempre estará 

predeterminada por aquello que alguna 

vez fue, pero sólo adquiere legitimidad 

por aquello que ha llegado a ser y más 

aún, por aquello que quiere ser y quizá 

puede ser
69

". 

 

Theodor W. Adorno. 

  

En la última etapa del 

renacimiento, se fomentaron 

ampliamente los contrastes entre los 

códigos establecidos anteriormente y las 

violaciones de los mismos, se vaciló 

constantemente entre el trabajo de la 

norma y la búsqueda de las 

desviaciones. Las esculturas clásicas 

ofrecían sin lugar a dudas los modelos, 

pero los manieristas no buscaban 

aprender de ellas la representación de 

los cuerpos perfectos, obviamente lo 

que buscaron es hacerlas suyas, 

trabajarlas con sus lenguajes, otorgarles 

sus propios cánones, para hacerlas 

evolucionar hacia el momento en el que 
                                                           
69 Palabras de Theodor Walter Adorno en 
Teoría Estética citado en: MARCHÁN FIZ, S.: 
Del arte objetual al arte de concepto. Madrid, 
Ediciones Akal, S.A., 1986, p. XLII. Disponible 
en: 
<https://books.google.es/books?id=Va8O_O4M
GgQC&pg=PR42&lpg=PR42&dq=La+definici%C
3%B3n+de+aquello+en+que+el+arte+pueda+co
nsistir+Adorno&source=bl&ots=cPDVRgHxa3&si
g=HaOnOI44LIXasFnBFLG6ZhxrTK4&hl=gl&sa
=X&ved=0CC4Q6AEwAmoVChMImpv14bGXyAI
Vg9QaCh1JxwRF#v=onepage&q=La%20definici
%C3%B3n%20&f=false> 

https://books.google.es/books?id=Va8O_O4MGgQC&pg=PR42&lpg=PR42&dq=La+definici%C3%B3n+de+aquello+en+que+el+arte+pueda+consistir+Adorno&source=bl&ots=cPDVRgHxa3&sig=HaOnOI44LIXasFnBFLG6ZhxrTK4&hl=gl&sa=X&ved=0CC4Q6AEwAmoVChMImpv14bGXyAIVg9QaCh1JxwRF%23v=onepage&q=La%20definici%C3%B3n%20&f=false
https://books.google.es/books?id=Va8O_O4MGgQC&pg=PR42&lpg=PR42&dq=La+definici%C3%B3n+de+aquello+en+que+el+arte+pueda+consistir+Adorno&source=bl&ots=cPDVRgHxa3&sig=HaOnOI44LIXasFnBFLG6ZhxrTK4&hl=gl&sa=X&ved=0CC4Q6AEwAmoVChMImpv14bGXyAIVg9QaCh1JxwRF%23v=onepage&q=La%20definici%C3%B3n%20&f=false
https://books.google.es/books?id=Va8O_O4MGgQC&pg=PR42&lpg=PR42&dq=La+definici%C3%B3n+de+aquello+en+que+el+arte+pueda+consistir+Adorno&source=bl&ots=cPDVRgHxa3&sig=HaOnOI44LIXasFnBFLG6ZhxrTK4&hl=gl&sa=X&ved=0CC4Q6AEwAmoVChMImpv14bGXyAIVg9QaCh1JxwRF%23v=onepage&q=La%20definici%C3%B3n%20&f=false
https://books.google.es/books?id=Va8O_O4MGgQC&pg=PR42&lpg=PR42&dq=La+definici%C3%B3n+de+aquello+en+que+el+arte+pueda+consistir+Adorno&source=bl&ots=cPDVRgHxa3&sig=HaOnOI44LIXasFnBFLG6ZhxrTK4&hl=gl&sa=X&ved=0CC4Q6AEwAmoVChMImpv14bGXyAIVg9QaCh1JxwRF%23v=onepage&q=La%20definici%C3%B3n%20&f=false
https://books.google.es/books?id=Va8O_O4MGgQC&pg=PR42&lpg=PR42&dq=La+definici%C3%B3n+de+aquello+en+que+el+arte+pueda+consistir+Adorno&source=bl&ots=cPDVRgHxa3&sig=HaOnOI44LIXasFnBFLG6ZhxrTK4&hl=gl&sa=X&ved=0CC4Q6AEwAmoVChMImpv14bGXyAIVg9QaCh1JxwRF%23v=onepage&q=La%20definici%C3%B3n%20&f=false
https://books.google.es/books?id=Va8O_O4MGgQC&pg=PR42&lpg=PR42&dq=La+definici%C3%B3n+de+aquello+en+que+el+arte+pueda+consistir+Adorno&source=bl&ots=cPDVRgHxa3&sig=HaOnOI44LIXasFnBFLG6ZhxrTK4&hl=gl&sa=X&ved=0CC4Q6AEwAmoVChMImpv14bGXyAIVg9QaCh1JxwRF%23v=onepage&q=La%20definici%C3%B3n%20&f=false
https://books.google.es/books?id=Va8O_O4MGgQC&pg=PR42&lpg=PR42&dq=La+definici%C3%B3n+de+aquello+en+que+el+arte+pueda+consistir+Adorno&source=bl&ots=cPDVRgHxa3&sig=HaOnOI44LIXasFnBFLG6ZhxrTK4&hl=gl&sa=X&ved=0CC4Q6AEwAmoVChMImpv14bGXyAIVg9QaCh1JxwRF%23v=onepage&q=La%20definici%C3%B3n%20&f=false
https://books.google.es/books?id=Va8O_O4MGgQC&pg=PR42&lpg=PR42&dq=La+definici%C3%B3n+de+aquello+en+que+el+arte+pueda+consistir+Adorno&source=bl&ots=cPDVRgHxa3&sig=HaOnOI44LIXasFnBFLG6ZhxrTK4&hl=gl&sa=X&ved=0CC4Q6AEwAmoVChMImpv14bGXyAIVg9QaCh1JxwRF%23v=onepage&q=La%20definici%C3%B3n%20&f=false
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ellos estaban trabajando y así hacer 

verdaderamente suyos los cuerpos 

anteriormente idealizados por el canon. 

 Los manieristas sofisticaban sus 

actos, su trabajo, sus palabras, sus obras 

y minimizaron los vocablos que 

utilizaban, hasta que poco a poco se 

fueron haciendo cada vez más y más 

pequeños. Pero esto no fue 

definitivamente una realidad, sino que 

era la provocación de una apariencia, ya 

que sinceramente sin darse cuenta sus 

vocablos fueron cada vez más exactos, 

se iban sumando unos a otros y se 

multiplicaron, hasta llegar a aparecer los 

múltiples repertorios que llegaron a 

utilizar cada uno de ellos. 

 Cada artista, cada maestro llegó a 

tener su propio repertorio de vocablos, 

configurando así su propio lenguaje que 

otorgaba personalidad a sus obras y así 

pudieron hacer a cada una de ellas hijas 

de un mismo padre, ya que todas ellas 

adquirían una misma genética a través 

de su estética heredada. 

Para muestra un botón. 

 Sería imposible analizar estos 

repertorios lingüísticos de forma 

individualizada, ya que han sido muchos 

los artistas que han sucumbido a las 

rupturas manieristas y tendríamos que 

indagar en la singularidad del trabajo de 

cada autor, buscando su propio 

repertorio en cada una de sus obras para 

así poder asimilarlos de forma 

individualizada, ya que los vocablos de 

cada uno de los artistas poco, o más 

bien nada tienen que ver con los de los 

demás artistas. De este modo 

tendríamos que analizar el ADN de cada 

autor en cada una de sus obras y tan 

sólo, analizando este ADN en cada obra 

de un mismo autor llegaríamos a 

encontrar el parentesco con sus obras 

hermanas. 

 Ante la ingente cantidad de 

artistas que se desplazaron del centro 

para beber en aguas del manierismo es 

de justicia tratar algunos ejemplos 

destacados para materializar este 

pensamiento. Aquí se podrían analizar 

casos destacados como la 

conceptuosidad que regenta la 

recreación del cuerpo humano en las 

obras escultóricas de Michelangelo 

Buonarroti, las cuales parten del arte y 

al mismo tiempo de la vida.  

 Este autor juzgó sus esculturas 

mediante un carácter físico sensual, a 

través de su masa y su desplazamiento 

en el espacio, tan sólo viéndose 

inferior a Dios como creador de 

volúmenes.  
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 La musculatura de los cuerpos 

esculpidos por él, se deriva de que son 

lo que debían de ser y así cumplir la 

función que el autor quería que 

cumpliesen, pero siempre se puede 

observar en su obra antropomorfa la 

sensación del movimiento, la fuerza total 

de un esqueleto sustentante y de unos 

músculos que verdaderamente existen 

bajo la fina piel.  

 En realidad estas figuras 

musculares no emplean su fuerza física 

contra obstáculos, ni tampoco realizan 

enérgicos trabajos, solamente son 

musculaturas superdotadas como 

repertorio lingüístico del autor, como 

prerrequisito de la belleza de la 

imagen.  

 Buonarroti encontró la tensión 

muscular de los antiguos torsos 

griegos y, con ellos, condujo el 

pensamiento del espectador a la crisis 

interna de la perturbación espiritual de 

la figura humana, llevándolos al 

conflicto entre el alma esperada y la 

carne presente. 

 

 

 

 

 

 

San Mateo (1503),                                        

Michelangelo Buonarroti. Mármol.                  

Gallería dell' Accademia de Florencia (Italia).  
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Esclavo Moribundo (1513),                      

Michelangelo Buonarroti, mármol.                                            

Musée du Louvre (París).  

 

 Un gran ejemplo destacado más 

cercano a nuestro país, en el que se 

puede observar la adquisición de un 

repertorio propio, es sin lugar a dudas la 

última etapa de Doménikos 

Theotokópoulos “El Greco” (1541-

1614), el cual creyó o no, en la base 

irracional del dogma cristiano y se 

configuró un magnífico repertorio 

propio e íntimamente personal, para 

poder encarnar sus particulares visiones. 

“El Greco” se preocupó mucho más de 

todo lo metafísico que de lo 

psicológico, como por ejemplo 

yuxtaponiendo muy audazmente las 

figuras más superdimensionadas con las 

más pequeñas en un mismo lienzo y en 

un mismo plano
70

, desmaterializando 

así el espacio, pero su repertorio más 

claro son los alargamientos de las 

figuras que convertían su manera, su 

“modo” de ver, en un producto 

netamente diferenciado del resto de los 

artistas. Este alargamiento resultó 

controvertido y, en una de las muchas 

opiniones, se dice que procuró la 

asociación entre alargamiento y 

espiritualidad, pero la verdad es que 

nada tiene que ver una cosa con la otra, 

ya que esta típica deformación 

característica y destacable de su 

repertorio, también la podemos 

encontrar en el alargamiento como 

firma de su propio código en las 

proporciones de su obra de corte 

                                                           
70

 En el lenguaje propio de “El Greco” uno de sus 
vocablos más recurrentes fue el de la 
deformación-alargamiento de las formas pero 
también encontramos otros signos manieristas 
que diseñan su propio código como la inserción 
de figuras de menores proporciones en lugares 
muy destacados y cercanos a la escena principal 
de la obra. En realidad no son niños, no son 
enanos, no aparecen en esa disposición por la 
carencia de técnica, sino que son pintados en esa 
condición por propio convencimiento del autor en 
su propia atribución de un canon. 
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profano, como bien se puede observar 

en Pandora o en su Epimetéo, ambas en 

el Museo del Prado de Madrid. 

 

 

Epimeteo (1600-1610),                                           

El Greco. Madera policromada.                        

Museo Nacional del Prado, Madrid (España). 

 

 

Pandora (1600-1610),                                           

El Greco. Madera policromada,                           

Museo Nacional del Prado, Madrid (España). 

                

Ejemplo de yuxtaposición de figuras                        

de  diferentes tamaños en un mismo lienzo.                                 

El Martirio de San Mauricio y la Legión Tebana 

(1580-1582), El Greco. Óleo sobre lienzo.                                

Colección Felipe II, Real Monasterio de               

San Lorenzo de El Escorial (España). 

 

 Volviendo de nuevo a Italia, un 

bello repertorio propio manierista también 

lo podemos encontrar en la obra de 

Girolamo Francesco Maria Mazzola          

“Il Parmigianino” (1503-1540), muy 

especialmente en el gran ejemplo de su 

Madonna dal collo lungo, donde se 

elaboran o reconfiguran las diferentes 

proporciones corpóreas en orden gigante
71

 

a modo lingüístico.  

                                                           
71

 “Il Parmigianino” pierde en esta ocasión, por 

completo e intencionadamente el sentido de la 
proporción humana, dotando a la Virgen de unas 
proporciones colosales, de este modo aportó su 
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Madonna dal collo lungo (1534-1540),                       

Il Parmigianino. Óleo sobre lienzo.                    

Gallería degli Uffizi de Florencia (Italia). 

 

 Esta Madonna junto a su hijo y el 

grupo de ángeles no pierden en ningún 

momento su belleza aun llegando a ser 

privados de las proporciones reales de 

un ser humano. El manierismo, en este 

caso, llega a ser tal que la Virgen pierde 

su advocación, para llegar a ser 

                                                                               
canon, su ADN a la obra pictórica, mostrando su 
propio código. Todo esto nada tiene que ver con 
el Uomo Vitruviano dibujado por Leonardo da 
Vinci siguiendo los textos del romano Vitruvio. 
En él se realiza un estudio de las proporciones 
del cuerpo humano, representado a una figura 
masculina en dos posiciones superpuestas el 
cual nos da la relación de sus proporciones 
morfológicas (una palma equivale al ancho de 
cuatro dedos - la altura de un hombre son cuatro 
antebrazos - la envergadura de sus brazos igual 
a la altura, etc.), pero tomando el dibujo de 
Leonardo observamos que aun presentando 
graves deformaciones la Madonna de “Il 
Parmigianino” conserva su condición humana. 

reconocida por su falta de perfección 

humana, al adjetivarla como del “cuello 

largo” aludiendo a su desmesurada 

proporción, adjetivo que realmente se 

podría extrapolar a cualquiera de las 

figuras representadas respecto a  

cualquier zona de su corporeidad. 

 Estos modos de lenguaje propio, 

nos dan la idea de los múltiples 

repertorios lingüísticos que cada artista 

tiene para construir y expresar sus ideas. 

Pero de ningún modo a lo largo de la 

historia encontraremos un canon común, 

cada cual creó su abecedario y su propio 

repertorio en un entramado de elementos 

estables que tan sólo servían de referencia 

a sí mismos. Y bajo este pensamiento es 

cuando retrocedo en mis palabras para 

aclarar por qué me he permitido el lujo o 

la osadía de asimilar el trabajo manierista 

con la esquizofrenia, comparando la 

ruptura de la realidad psicológica con la 

ruptura de la realidad clásica.  

 Estos artistas, por supuesto que 

conocían y habían estudiado “lo 

clásico”, pero todo lo que llegaron a 

aprender lo metieron en una gran 

coctelera para poder extraer su propio 

artificio, el cual llegaría a ser su ADN. 

Pero para llegar al culmen del camino  

manierista había sido importante haber 

alcanzado con anterioridad el punto más 
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álgido del clasicismo y así poder 

comenzar su disolución, llegando al 

momento de su muerte, rompiendo con 

la realidad de su entorno vital, para 

crear un universo propio. 

 

Conclusión... la gran bacanal. 

 La conjunción de todas las ideas 

expresadas anteriormente para la 

definición de manierismo, nos lleva 

directamente a la visión del 

entremezclamiento de ideas y formas 

como si de una espiralidad se tratara, 

configurada a base de curvas y 

contracurvas, centrifugaciones, 

rupturas, fugas del centro y 

fragmentaciones, que sin dudar, nos 

encaminan a recapacitar sobre las ideas 

antiedipianas
72

 de Guilles Deleuze, que 

expresadas nos dan la posibilidad 

incestuosa de recrear una escena 

esquizofrénica, donde aparecerían en 

una misma cama el hijo, su hermana, la 

madre, el hermano y el padre. 

 En este caso, estos nombres 

subsistirían como inseparables de la 

prohibición que no los aconseja como 

compañeros sexuales, pero la curva y la 

contracurva, por muy dispares que se 

puedan plantear, podrían ser y de hecho 

                                                           
72

 DELEUZE, G.: El Antiedipo - Capitalismo y 
esquizofrenia. Barcelona, Ediciones Paidós, 
1995. 

son, partícipes del mismo acto en el 

mismo lecho. Siendo ciertamente lo 

expuesto la realidad del manierismo, la 

conjunción de lo inconjuntable, en un 

arte de extremado valor de sentimientos. 

 Lo visible, en una obra artística de 

las características anteriormente citadas, 

será el conjunto de imágenes que el ojo 

configure al mirar, y se buscará en este 

medio el mensaje, ya que nuestra mirada 

se detendrá frente a la obra de arte, 

siendo provocada hasta que encontremos 

la percepción de lo que ocurre cuando es 

mirada. Esta visión-análisis, nos dará con 

claridad no solo la percepción de un 

elemento, sino que lo relacionaremos 

con el resto de elementos de la obra, 

además de con su entorno y por supuesto 

nosotros mismos, hasta que podamos 

desentramar la lingüística del autor. 

 Fuera de dudas, el manierismo 

produjo fascinación entre sus 

contemporáneos, al igual que el rococó 

embriagó con su opulencia la primera 

parte del siglo XVIII. De esta forma 

encontramos, cómo todas las vertientes 

artísticas que han llegado a la cresta de la 

ola, con su excesiva cultura, reflejan en 

la humanidad una atracción singular, que 

es admirada y repudiada siempre por el 

exceso.  
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 Estas categorizaciones se puede 

observar como siempre resultan cíclicas 

y que alternativamente se acentúan y 

disminuyen. Cada una de ellas adquiere 

un lenguaje nuevo, el cual no pertenece 

a discursos  de una época anterior, pero 

siempre se mantiene la curva, la 

contracurva, la ruptura o la 

fragmentación como temas recurrentes, 

y a través de ellas se nos permite 

contemplar los excesos atribuidos al 

cinquecentto en otros contextos, 

continuando como una gran 

esquizofrenia artística que rompe la 

realidad, atrayendo la magia de la curva. 
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PRESENTACIÓN DEL LIBRO 

“APROXIMACIONES                

A LA GESTIÓN CULTURAL”. 

 

Por Beatriz Garrido Ramos                             

y José Ángel Méndez Martínez. 

 

Palabras clave: administración cultural, 

Aproximaciones a la gestión cultural, 

biblioteconomía, cultura, editorial TREA, 

gestión cultural, gestión, libro, presentación. 

 

 

 

 

El presente texto tiene por 

finalidad la presentación del libro 

“Aproximaciones a la gestión 

cultural
73

” de Jorge E. Padula Perkins, 

que propone miradas profesionalmente 

indiscretas sobre el quehacer cultural, 

como forma de promover un 

reencuentro realista entre los actores 

involucrados y la comunidad en su 

conjunto. 

Biografía.  

Jorge Eduardo Padula Perkins, 

es Licenciado en periodismo, poeta y 

autor de letras de canciones. 

Ha participado en cursos, 

congresos y seminarios vinculados a la 

cultura, tales como “Teoría del análisis 

cinematográfico” (julio de 1981), en el 

Instituto de Cultura Religiosa Superior; 

“Análisis y crítica literaria” 

(noviembre de 1982), en la Asociación 

Biblioteca de Mujeres; el Simposio 

“Las políticas culturales y la 

antropología argentina actual” (marzo 

de 1988), en la Secretaría de Cultura de 

la Nación. 

 

                                                           
73

 Promoción del libro: 
https://youtu.be/NIATBS6Mp1c 

 

CULTURA 

https://youtu.be/NIATBS6Mp1c
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Asistió al Congreso internacional 

“Educación, Medios Masivos y 

Transformaciones Culturales” (junio 

de 1994), de la Comisión de Educación 

del Senado de la Nación, y a las 

Jornadas internacionales “Mercosur: 

Cultura, comunicación e identidad 

regional”, celebradas en la 

Universidad de Buenos Aires (1996). 

Ha sido ponente en el Congreso 

Internacional Virtual de Educación 

“CIVE 2002”, y Departament de 

Ciénces de l’Educació de la Universitat 

de les Illes Balears.  

 

 

Jorge Eduardo Padula Perkins. 

 

 

 

Participó en el Primer Congreso 

Argentino de Cultura, de la Secretaría de 

Cultura de la Nación, Mar del Plata 

(agosto 2006), y al Undécimo Congreso 

de Historia de los Pueblos de la Provincia 

de Buenos Aires, Archivo Histórico de la 

provincia de Buenos Aires “Dr. Ricardo 

Levene” (abril 2007). También ha 

realizado gestión de proyectos (marzo 

2010) en la Escuela de Negocios de la 

Cámara Argentina de Comercio. 

Fue galardonado con el quinto 

premio en el Concurso Nacional e 

Internacional de Ideas “Centro 

Cultural del Bicentenario”, de la 

Secretaría de Cultura de la Nación, 

2006 (Argentina). 

Fue miembro fundador y directivo 

del Grupo de Arte Joven (G.A.J.) y socio 

de la S.E.P. (Sociedad de Escritores de 

la Provincia de Buenos Aires).  

Padula Perkins participó en la 

publicación de sus propios opúsculos de 

poesía, y en la edición de antologías. 

Además, ha desarrollado la promoción 

de sus poemas a través de formas no 

convencionales, tales como la 

distribución callejera de volantes con sus 

versos, y auspicio publicitario, o el 

armado de la vidriera de un local 

comercial con poesías de su autoría, en 

diferentes soportes.  
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En la actualidad,  aprovecha 

diferentes recursos comunicacionales 

online para dar a conocer sus canciones. 

 

Reseña de “Aproximaciones a la 

gestión cultural”.  

Tal y como se expone en la 

contraportada de la obra, se trata de un 

trabajo introductorio y provocador que 

describe y caracteriza su objeto de 

análisis, al tiempo que lo pone en tela 

de juicio, sin pudores profesionales. 

El conjunto de planificaciones, 

diseños y acciones que hoy constituyen 

la gestión cultural, ha estado siempre 

acompañando fácticamente a las 

expresiones artísticas y culturales, aun 

cuando no se conocía bajo esa 

denominación. 

La gestión cultural tal como hoy 

se presenta, es el emergente de una 

construcción académica teórico-fáctica. 

Es la sistematización de los saberes 

empíricos de larga data, orientada a la 

identificación y diferenciación de las 

herramientas de la gestión en general, 

aplicadas al ámbito de las artes y la 

cultura.  

En este contexto, el autor propone 

entonces, como se indica desde el título, 

aproximaciones, acercamientos, 

observaciones (en casos descriptivas, en 

ocasiones reflexivas) respecto del tema, 

con una mirada positiva, aunque no 

ajena a la crítica.  

Lo hace en un orden lógico que no 

deja de lado ningún aspecto formal, 

desde la definición de cultura hasta la 

morfología de un proyecto de gestión 

(pasando por los aspectos del derecho, 

la economía y el patrimonio, entre otras 

cuestiones). 

 

 

       Índice de contenidos del libro. 
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No obstante, sus capítulos no 

ofrecen fórmulas para la gestión 

cultural, ni un marco teórico 

acabadamente formal, ni pasos para la 

acción.  

Estamos simplemente ante 

perspectivas de reconocimiento y 

abordaje destinadas a presentar las 

características generales de la gestión 

cultural, mientras paralela y 

deliberadamente se abren incógnitas al 

respecto. 

 

 

Conclusión. 

Se trata por tanto de un serio 

trabajo de investigación académica, 

dotado de un espíritu libertario que, por 

su propia naturaleza, resulta una 

herramienta valiosa, tanto para los 

estudiantes y docentes, como para los 

actores sociales del arte y la cultura, así 

como para el público en general. 

 

 

 

 

*Portada: Portada del libro. Ediciones 

TREA (Gijón, Asturias), septiembre de 2015.   

96 páginas. ISBN: 978-84-9704-891-0  

Disponible en: 

http://www.trea.es/books/aproximaciones-a-la-

gestion-cultural                          
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IMPLICACIÓN                                 

DE LAS EMOCIONES                           

EN LA CONSTRUCCIÓN          

DE UNA SOCIEDAD 

LIBERAL. 

 

Por Ana Mercedes Abreo Ortíz.  

 

Palabras clave: compasión, emociones, 

sociedad liberal. 

 

  

Las emociones de compasión, pesar,    

ira y miedo 

son recordatorios esenciales y valiosos 

de nuestra común humanidad. 

 

Martha Nussbaum. 

 

 Desde su postura filosófica de 

liberalismo político, Martha Nussbaum 

en su libro “Hiding from Humanity”, 

plantea la importancia de incluir las 

emociones, y no sólo la razón, en el 

actuar humano considerado por la Ley, 

en el marco de sociedades liberales que 

propendan por el respeto y el 

reconocimiento del otro, con miras a 

construir sociedades en las que toda 

vida sea considerada como un bien. De 

acuerdo con lo anterior, el presente 

escrito pretende aproximarse a la 

pregunta acerca del papel de las 

emociones en el pensamiento de 

Nussbaum y el desarrollo de un 

relativismo axiológico con 

implicaciones en la conformación de 

sociedades centradas en la compasión. 

 

Las emociones y su carácter racional. 

Dentro del pensamiento de la 

filósofa norteamericana Martha 

Nussbaum, se encuentra la propuesta de 

abogar por una sociedad liberal que 

promueva relaciones de igualdad y  

respeto entre los seres humanos, 

relaciones en las que las emociones 

cobren un papel primordial en la 

construcción de las normas sociales. Las 

emociones son entendidas por la autora 

como ‘experiencias humanas’ y en este 

sentido han de diferenciarse de las 

FILOSOFÍA 
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sensaciones y apetitos de los animales 

inferiores, tales como el hambre y la 

sed; estas últimas, si bien están 

presentes en el hombre, no incluyen el 

aspecto principal que lo distingue del 

animal: ‘el pensamiento’, la capacidad 

cognitiva, racional y el lenguaje. Las 

emociones, destaca la autora, no son 

simples apetitos instintivos e 

irracionales como el hambre y la sed 

(como tradicionalmente han sido 

entendidas), si no que incluyen también 

la cognición como capacidad humana y 

los pensamientos que el sujeto ha 

construido durante su historia de vida en 

el transcurrir del camino que le ha 

posibilitado la experiencia
74

.     

Esta concepción de las emociones 

es compartida por el sistema legal 

angloamericano, que conecta 

estrechamente las emociones con el 

pensamiento en el terreno de las normas 

y de las dinámicas sociales, así como 

los daños y beneficios que acontecen en 

relación con el cumplimiento o desacato 

de tales normas. Nussbaum argumenta a 

favor de esta postura, agregando que al 

considerar de esta manera las 

emociones, ellas adquieren un papel 

valioso en una educación moral de los 

                                                           
74

 NUSSBAUM, M.: Hiding from Humanity. 
Disgust, Shame and the Law.  New Jersey, 
Princenton University Press, 2004, p. 29. 

sujetos que construyen una sociedad
75

, 

tal como se verá más adelante. 

Pero, al considerar las emociones 

es necesario distinguir que existen 

emociones con y sin un objeto que las 

provoque, es decir, que las emociones 

pueden ser producidas por eventos 

exógenos (estimuladas o producidas por 

agentes externos al sujeto) o endógenos 

(auto estimuladas o producidas por 

pensamientos, ideas o sensaciones 

producidas por el mismo sujeto). Ésta 

complejidad de presentación de las 

emociones nos permite comprender que 

así como muchos de los estímulos que 

las provocan no pueden observarse, 

asimismo, ellas son difíciles de 

observar. En este sentido, Nussbaum, 

resalta la presencia de emociones 

producidas por un estímulo en 

particular, es decir que la emoción se 

encuentra conectada con una creencia 

que, a su vez, es producto de la 

interpretación que la persona hace de  

una vivencia determinada, basado en 

sus experiencias de vida. Este estímulo 

o creencia, es denominado por la 

filósofa como objeto intencional.  
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 Ibídem, p. 22. 
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La noción de objeto intencional de 

la emoción, se deriva de la concepción 

Aristotélica de las emociones
76

, en la 

medida en que para Aristóteles las 

creencias jugaban un papel importante 

en la creación de una emoción a través 

de la narración, toda vez que las 

creencias están ligadas esencialmente a 

la emoción. La relación entre la creencia 

y la emoción no es una relación de 

causalidad, sino que por el contrario, 

ésta ha de entenderse como una relación 

constitutiva en donde la creencia hace 

parte de la emoción:  

“Another important point, much 

stressed by Aristotle and other 

philosophers who write on this topic, is 

that the beliefs are connected to the 

emotions in a very intimate way they 

appear to be part of what the emotion 

itself is”
77

. 

De acuerdo con lo anterior, 

Nussbaum se pregunta: ¿Si los 

pensamientos sobre el objeto son 

constitutivos a la experiencia de la 

emoción, qué clase de pensamientos 

deben ser éstos?
78

 Surge aquí un 

importante problema y es el papel 

racionalidad de las emociones en 
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 NUSSBAUM, M., Hiding from Humanity..., 
2004, p. 27. 
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 Ibídem, p.28. 

relación con la verdad. Si las emociones 

contienen en sí mismas pensamientos a 

modo de creencias y estas dependen de 

la interpretación de cada sujeto del 

objeto intencional y la experiencia 

ligada a él, entonces estas creencias son 

de tipo valorativo (basadas en 

apreciaciones y evaluaciones) respecto 

del objeto y, por ende, en cuanto 

subjetivas cuestionadas en su veracidad.    

Esto quiere decir que un sujeto X 

puede experimentar una emoción que 

involucra una creencia razonable pero 

falsa sobre un objeto, pero el hecho de 

que la creencia sea falsa no implica, sin 

embargo, que la emoción sea irracional, 

sino simplemente falsa. El que sea falsa 

o no una creencia podría corresponder a 

la situación particular en la que se 

encuentra el sujeto en un momento 

histórico particular y, por ende, a la 

normatividad o circunstancia del 

momento. De esta manera, las 

emociones con objeto intencional 

pueden contener creencias valorativas 

de una situación determinada que 

independientemente de ser verdaderas o 

no, son razonables, esto hace que ya no 

se piense que las emociones sean 

irracionales o poco inteligentes, sino 

que por el contrario, involucran 

creencias, y a veces creencias muy 

complejas sobre su objeto. 
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Parte de su complejidad incluye la 

significación que un sujeto hace de un 

objeto determinado en la vida, de 

acuerdo con su experiencia en un 

contexto social determinado; así, las 

emociones involucran apreciaciones o 

evaluaciones de un objeto, desde lo que 

se estima como relevante o no, según la 

historia de vida de cada cual, por lo que 

es importante aclarar qué sería 

significativo para cada persona de 

acuerdo con sus intereses y fines, de lo  

que consiente como significativo en la 

vida. 

 

El papel de las emociones en la Ley. 

Para Nussbaum existen dos 

emociones fundamentales que se 

encuentran incluidas en la Ley y que 

coinciden con el pensamiento de 

Aristóteles respecto a la emoción, estas 

son la ira y el miedo, que se encuentran, 

a su vez, estrechamente relacionadas 

con la repulsión y la vergüenza. La 

relación entre estas emociones radica en 

que las cuatro parecen tener una 

conexión con nuestros pensamientos, 

evaluaciones y planes respecto a lo que 

valoramos en la vida y para una vida 

buena. La repulsión y la vergüenza se 

encuentran arraigadas profundamente 

en la estructura de la vida humana (así 

como lo son la ira y el miedo), y son 

probablemente imposibles de suprimir, 

pues son la manera a través de la cual 

los hombres negocian profundas 

tensiones implicadas en el mismo hecho 

de ser humanos. Sin embargo, repulsión 

y vergüenza son dos emociones desde 

las cuales los representantes de la Ley 

no deberían operar, pues llevan a la 

exclusión y la estigmatización; dichas 

emociones ocultan la humanidad de las 

personas desde la negación de sus 

necesidades, ubicando al hombre en una 

posición de omnipotencia, por lo que su 

contenido cognoscitivo es problemático 

y sus operaciones sociales plantean 

peligros para una sociedad que pretenda 

posicionarse o construirse de manera 

justa
79

. En cambio, la ira y el miedo 

pueden mover al hombre a considerar lo 

que es valioso para la supervivencia, en 

tanto que se encuentran ligadas a la vida 

y al ser. 

Una sociedad “justa” crea una 

serie de normas sociales para preservar 

lo que considera más valioso para la 

vida en comunidad, que lo valora como 

un bien en pro de una vida buena.  

Empero, ¿qué es lo que se considera un 

‘bien’, un ‘valor’ y quién lo establece? 

Se cree que en una sociedad justa todos 

los hombres habrán de seguir las 
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normas que se establecen para 

resguardar aquello que es valioso en una 

sociedad. Generalmente se considera 

que el valor máximo es la defensa de la 

vida y que ‘el hombre razonable’, que 

para la tradición legal es el ‘hombre 

promedio’, tendrá que regirse por los 

estándares sociales, como lo sería por 

ejemplo el derecho a la vida. 

 Desde la Ley se piensa 

comúnmente que un ‘hombre razonable’ 

no se inclina fácilmente por la violencia, 

en tanto que valora el bien de la vida en sí 

mismo como algo importante. Pensado de 

esta manera, un ‘hombre promedio’ no 

asesinaría, pero, si consideramos que este 

tipo de hombre es capaz de experimentar 

todo tipo de emociones como por ejemplo 

la cólera,  entonces ¿pueden esta emoción 

llevar a un homicidio a un hombre 

razonable? ¿Puede el hombre razonable 

dejarse llevar por esta y otras emociones 

y desde allí cometer un homicidio en pro 

de la defensa a la vida? ¿Qué emociones 

pueden considerarse en una sociedad justa 

como razonables y que aun así puedan 

motivar un ‘homicidio razonable’? ¿Si las 

emociones son inherentes a nuestra 

humanidad y están conectadas a nuestros 

pensamientos, qué papel juegan al 

momento de cometer un acto homicida 

y/o al momento en que éste sea juzgado?  

Basada en el Liberalismo Político 

de Rawls
80

, Nussbaum plantea que con 

frecuencia la cólera puede ser 

razonable, pues el liberalismo político 

reconoce ciertos derechos, libertades, 

oportunidades y otros bienes primarios 

como muy importantes, que obviamente 

se pueden dañar por un acto ilícito de 

otra persona. Por el contrario, desde la 

perspectiva estoica, la cólera nunca es 

razonable, porque el hombre debe 

regular sus apetitos, inclinaciones y 

emociones de acuerdo con su razón, y 

no dejarse perturbar por las acciones de 

los demás que se encuentran fuera de su 

control. Cualquier cosa que pueda ser 

dañada por los otros no es realmente 

importante en la vida humana, 

solamente la virtud sería realmente 

importante, pues ésta no puede nunca 

ser dañada por otro.  

Pese al planteamiento estoico
81

, 

Nussbaum defiende la postura liberal de 

Rawls cuando expone que, si bien es 

cierto que la virtud es algo supremamente 

importante en la vida, también es 

necesario considerar que hay muchas 

cosas importantes en la vida de cualquier 

ser humano que pueden ser dañadas por 
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otros, que aunque emociones como la 

cólera o mejor aún, la vergüenza y la 

repulsión son emociones que se 

encuentran implicadas en muchos daños, 

estas no dejan por ello de ser importantes. 

Bien dice Aristóteles que no se ha de 

olvidar que la cólera involucra la creencia 

y repudio de un daño serio producido por 

otra persona o por el acto ilícito de otras 

personas; por cuanto las emociones 

implican no sólo la consideración de los 

aspectos importantes en la vida, sino que 

incluyen la concepción básica de la 

doctrina política y legal
82

.  

Lo anterior pone de manifiesto un 

importante aspecto de las emociones 

hasta ahora no citado: el papel que ellas 

tienen en la deliberación y la educación 

moral. En la discusión sobre las 

emociones desarrollada hasta el 

momento, se ha dicho que éstas son 

parte de la vida humana, y que 

contienen en sí mismas la valoración y 

evaluación que se hace de un objeto o 

situación dada en un momento 

determinado. Pero, ¿de dónde proceden 

éstas emociones? Podría decirse con 

firmeza que de la historia de vida de 

cada sujeto. Así, puede entenderse que 

las emociones hacen parte de la historia 

de aprendizaje de un ser humano y que 
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 Ibídem, p. 68. 

en este aprendizaje un hombre 

promedio, estándar, llamado hombre 

razonable aprende ‘a sentir’ y a 

‘sentirse’ en relación con los otros, de 

acuerdo con lo que ha significado como 

considerablemente valioso para su vida 

y la de los seres que ama o que 

considera  importantes. En dicho 

aprendizaje se aprende qué temer, qué 

odiar, repudiar o de qué avergonzarse y 

ello se reflejará en las normas sociales y 

legales de una sociedad.  

Por tanto, cuando una sociedad 

pregunta en qué casos el miedo y la 

cólera deben juzgarse como razonables, 

la respuesta se remite a aquellas 

“emociones que el hombre razonable 

hipotético tendría en semejante 

situación, de acuerdo a lo que es 

razonable valorar en tal sociedad 

acorde con sus estándares 

normativos”
83

, que son estáticos o 

flexibles de cambiar según los 

momentos históricos de cada sociedad. 

En este sentido, Nussbaum invita 

a pensar en la posibilidad de un cambio 

en las normas sociales, un cambio que 

permita, a su vez, a través de la 

educación moral cambiar en los 

hombres su forma de apreciar las 

situaciones y por ende su forma de 
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‘emocionar-se’
84

 frente a la que 

considera ‘razonable’ en la vida. De 

esta manera las emociones y las 

diferentes formas de emocionarnos, 

podrían ser cultivadas en el sentido de 

la deliberación práctica. 

Tal deliberación habría de estar 

basada en ‘la libertad’, la cual es 

entendida por la autora como el 

principal bien, desde donde considera 

que todas las personas tienen derecho a 

una libertad compatible con la de los 

otros, sin que las decisiones y las 

normas que regulan la sociedad estén 

dadas sólo por y para unos pocos grupos 

minoritarios, ni que estos grupos se 

impongan sobre las mayorías, dando 

apertura a la comprensión de una 

libertad para todos.   

 Lo anterior no excluye la 

posibilidad del desacuerdo y mucho 

menos del daño. En tanto liberal, la 

filósofa acepta la diferencia y plantea 

que el daño a una persona, implica un 

daño a la libertad de quien es dañado. 

Así, discute en el terreno de la Ley, del 

derecho y de la legislación, la 

construcción de normas sociales y la 
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 Emocionar-se en la medida que incluye la 
postura reflexiva del sujeto que se emociona. Se 
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penalización por su incumplimiento, en 

el que el generar daño a otros implica 

una relación desigual y una violación a 

los derechos relacionados con la 

libertad de otro, lo que de por sí 

requiere la intermediación de la Justicia, 

así como la comprensión de las 

emociones que motivan dicho daño. 

Pero un problema que aparece en 

el terreno de la legalidad jurídica es el 

convencimiento de que las normas 

sociales deben crearse de acuerdo con 

unos estándares que todo hombre 

promedio puede y debe cumplir, desde 

el presupuesto que hombre promedio es 

el ‘hombre de razón’, sin tener en 

cuenta la particularidad de cada sujeto y 

su historia, ni tampoco, la posibilidad de 

libre decisión, convencimiento y 

responsabilidad del ser humano sobre su 

actuar y las emociones que lo guían. 

Entonces, ¿Nussbaum piensa en la 

consideración de la creación de una 

norma o ley para cada caso particular? 

No necesariamente. Lo que la autora 

pretende es destacar la tendencia de la 

sociedad de escindir la razón de la 

emoción, éstas últimas generalmente 

delegadas al plano de lo irracional y por 

ende impropias de ser tomadas en 

cuenta a la hora de considerar los actos 

razonables -pero delictivos- del hombre 

común, llevadas muchas veces al plano 
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de la locura y del conocimiento de la 

psiquiatría, negando al hombre común y 

racional su posibilidad de dar cuenta de 

las motivaciones de sus actos. Es aquí, 

donde la filósofa afianza su 

planteamiento en el texto abordado, por 

cuanto plantea una visión desde el 

liberalismo político de las emociones en 

la Ley, como se verá a continuación. 

 

La emoción compasiva en el campo 

de la Ley. 

En el marco de la relación entre 

las emociones y la Ley, Nussbaum 

destaca como aspecto central la 

compasión. La compasión en tanto que 

emoción y al igual que todas las demás 

emociones (ira, miedo, vergüenza y  

repulsión) contiene  pensamientos. La 

tradición legal reconoce que la 

compasión comúnmente involucra el 

reconocimiento de la vulnerabilidad de 

los seres humanos. Todos los seres 

humanos, a diferencia de los animales, 

tienen la capacidad de reconocer en el 

otro la posibilidad del sufrimiento, daño 

o afección de lo que posiblemente 

podría sucederle a un otro, por lo que 

esta emoción (y su componente 

cognitivo) remite a la vulnerabilidad 

humana. Así, la compasión conecta a la 

persona que sufre con las posibles 

vulnerabilidades de quien observa
85

. La 

compasión es una emoción que requiere 

de un pensamiento en perspectiva, es 

decir, de la habilidad de asumir, 

mentalmente, la posición de otra 

persona o criatura en momentos de 

dolor y este reconocimiento del otro 

motiva a la ayuda, en otras palabras, ‘la 

compasión incluye el reconocimiento de 

la  alteridad’. Pero, ¿es necesario que el 

hombre piense que le puede pasar lo 

mismo que le sucede a aquel sufre para 

sentir compasión?, Nussbaum considera 

que no. Desde su perspectiva, la autora 

plantea que se puede sentir compasión 

sin imaginar que el sufrimiento del otro 

le suceda al observador; lo que sí se 

necesita es tener un sentido de daño o 

dificultad.  

 En el campo de la Ley, la 

compasión es una emoción importante a 

la hora de la sentencia del presunto 

delincuente. El juez ha de considerar este 

aspecto sobre la base de la particularidad 

de cada hombre que delinque y en este 

sentido no solo de los hechos y su estado 

mental, sino de su historia de vida. Sin 

embargo, así como con las otras 

emociones, surge la pregunta ¿cuál es el 

carácter racional de la compasión? El 

papel de un juez será entonces el de 
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deliberar desde la compasión 

comprendiendo la vulnerabilidad 

humana en cada caso particular.    

Desde su postura filosófica, 

Nussbaum propone una sociedad liberal 

capaz de construir normas sociales 

sobre la base del respeto, la igualdad, la 

particularidad y el reconocimiento de la 

vulnerabilidad humana incluyendo 

grupos mayoritarios.  La ley penal y el 

juez no han de ‘imponer’ su autoridad 

sobre la libertad de cada uno de los 

hombres de una sociedad. Por el 

contrario, se ha de considerar, desde una 

‘evaluación reflexiva’ que el hombre 

promedio, en su condición humana 

experimenta tensiones, ambivalencias, y 

en ocasiones actúa de manera irracional, 

desde el referente de los estándares 

sociales actuales; también que las 

emociones de los hombres no son ajenas 

a sus experiencias y, en ese sentido, 

pueden ser repeticiones de repertorios 

irracionales que acontecen en él desde 

temprana edad.  

Pero, no hay que olvidar la 

condición humana del juez, que como 

hombre educado en una sociedad, 

también es portador de emociones que 

al momento de juzgar intervienen en su 

decisión (por más que pretenda 

neutralidad), desde la simpatía o 

repulsión que pueda experimentar  por 

la condición del hombre y el hecho que 

juzga en relación con la norma, más aún 

en situaciones en las que la vida es el 

valor o bien que se encuentra en juego. 

 

 

La postura liberal de Nussbaum 

frente a las emociones y la Ley. 

Nussbaum considera la 

importancia de valorar la libertad como 

una buena opción para una sociedad 

justa, teniendo en cuenta que el hacerlo 

tiene una implicación moral respecto a 

los juicios axiológicos. Su premisa es la 

de considerar el respeto por las 

creencias y las emociones de las 

personas, por la vulnerabilidad que se 

teje en el conflicto de fuerzas internas y 

externas que mueven y motivan a los 

hombres, por esos objetos intencionales 

que conllevan emociones que han sido 

arraigadas desde la infancia y que 

determinan lo que le es significativo en 

la vida.  

En este orden de ideas, la autora 

propone también un liberalismo político 

que se base en la norma del respeto de 

las diversas concepciones de las 

personas (acerca de lo que es bueno y 

valioso en la vida, considerando la 

diversidad de  religiones y visiones de 
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cómo vivir en cualquier sociedad 

moderna, considerando que los 

desacuerdos entre estas opiniones 

siempre estarán presentes) y que acepte 

desacuerdos razonables. En este sentido, 

lo correcto sería que la sociedad política 

respete estas diferencias como parte del 

respeto que las personas requieren. Este 

respeto por la diferencia, sin embargo, 

no conduce al liberal político a creer 

que la vida política debe estar libre de 

valores. Por el contrario, el respeto por 

las personas es un valor básico sobre el 

cual el liberal político no es neutral, 

reconociendo sus implicaciones para 

muchos aspectos de tal sociedad 

política
86

.   

Así, la propuesta de la autora es 

que los ciudadanos compartan una 

concepción parcial de lo que es bueno y 

valioso, siguiendo la llamada del 

liberalismo político de respetar el valor 

igualitario de las personas y su libertad  

(‘la libertad de todos’, no sólo de la 

mayoría por sumatividad sobre la base 

de estándares sociales), lo que requiere 

de protección contra la violación de los 

derechos.  El respeto por las personas y 

su libertad, incluye todo lo que hace 

parte de su humanidad, por tanto de sus 

emociones, tanto aquellas que ostentan 
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 Ibídem, pp. 60-61. 

el carácter de racionalidad como las que 

no, reconociendo los conflictos que 

subyacen en la naturaleza humana. 

Sin embargo, el funcionamiento 

de la Ley tiende a asumir una postura 

comunitarista, en la que el bien común 

prima sobre el bien individual y de esta 

manera las normas sociales están hechas 

sobre la base de una homogeneidad de 

los valores, en palabras de Etzioni,  una 

“sociedad monocromática”
87

 en la que 

todos sus integrantes se identifican por 

lo que tienen en común, más no en lo 

que los diferencia. De este modo, se 

plantea el problema de la libertad en pro 

del bien. El comunitarismo, al igual que 

el liberalismo, considera que lo que se 

encuentra en juego son los bienes. Pero 

mientras el liberalismo cree que es  

ilegítimo promover la homogeneidad de 

los valores, el comunitarismo piensa  

que la homogeneidad es una buena 

cosa.   

Stuart Mill (1984) por su parte, 

plantea que las personas deben tener la 

posibilidad de elegir libremente y  vivir 

de acuerdo con las normas que ellos 

mismos eligen y, en este sentido, deben 

generarse debates en los que tengan 

cabida todas las opiniones, incluso y 

especialmente la de grupos 
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impopulares. La sociedad debe 

constituirse desde el debate y no desde 

la imposición de unos sobre otros, sobre 

su pensar, decir y sentir, pues esto sería 

coartar el derecho de las personas de 

elegir lo que ellos consideran 

significativo en la vida. Pero la libertad 

individual no implica atentar contra la 

libertad de los otros, por el contrario, 

implica el reconocimiento de las 

necesidades del otro tanto como las 

propias.  Así, es importante considerar 

el ‘Principio de daño’ expuesto por Mill 

en su texto “Sobre la libertad”
88

, donde 

se muestra la necesidad de considerar el 

papel de las emociones y sus 

implicaciones en la ley
89

, por tanto, la 

regulación legal del daño es una 

condición necesaria de la regulación 

legal. 
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 MILL, J.S.: Sobre la libertad. Traducción de 
Josefa Sainz Pulido y Ramón Castilla. 
Barcelona, España, Biblioteca Orbis, 1984. 
89

 El problema de Mill, según Nussbaum es que 
toma una categoría estrecha de daño, por 
cuanto lo considera diferente de la ofensa, 
entendiéndolo como solo aquello que atenta 
contra los “derechos” de la persona de manera 
directa. 

Conclusiones.  

Las ideas de Nussbaum llevan a 

pensar en la necesidad considerar las 

emociones de los seres humanos como 

centro de su vulnerabilidad, asumiendo  

responsabilidad de la incidencia que ella 

tiene en el actuar legal y ético. Teniendo 

en cuenta el rol que desempeña cada 

sujeto en la construcción de una 

sociedad pluralista, tanto el legislador 

como el juez han de hacerse participes 

(tomar conciencia) de su propia 

condición humana y la del otro, no para 

exonerar a los acusados o criminales de 

su responsabilidad, sino para proponer 

penas ‘más ajustadas’ a las falencias y 

daños ocasionados, para permitir la 

reflexión del acusado sobre sus actos, y 

favorecer el reconocimiento de los otros 

implicados.   

El re-conocer las emociones y su 

implicación en la construcción 

permanente de las normas que regulan 

una sociedad es un paso importante 

hacia el ‘desocultamiento de la 

humanidad’, en la conformación de 

sociedades que a través de la educación 

moral den cabida al reconocimiento de 

la alteridad y el derecho a la diferencia.  

Una sociedad que dé cabida a la 

compasión como aspecto central del 

actuar humano. 
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Fotógrafo: Bitte Anton (2005). 
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LA REVOLUCIÓN 

CIENTÍFICA. 

 

Por Manuel Ortuño Arregui. 

 

Palabras clave: científica, filosofía, 

Geocentrismo, Heliocentrismo, revolución. 

 

El paso del geocentrismo al 

heliocentrismo del universo. 

Explicación del paso del 

geocentrismo al heliocentrismo del 

universo desde la visión de los filósofos 

más destacados en lo que se llegó a 

llamar la “revolución científica”. 

 

 

Introducción.  

La revolución científica
90

 tiene 

lugar en el período que va desde el 

Renacimiento (s. XVI) a la Ilustración 

(s. XVIII). Comienza cuando Copérnico 

publica su libro De revolutionibus 

orbium coelestium (Sobre las 

revoluciones de los cuerpos celestes) en 

1543 donde sugiere la hipótesis 

heliocéntrica, y también en la obra De 

humani corporis fabrica (“De la 

estructura del cuerpo humano”) de 

Andreas Vesalius. Por otro parte,  

Kepler y Galileo defendieron 

públicamente y perfeccionaron la 

hipótesis de Copérnico, lo cual le costó 

a Galileo el ser procesado por 

Inquisición. Sus logros fueron 

sintetizados posteriormente por Newton 

en la ley de gravitación universal. 

La revolución científica fue un 

largo proceso creativo que supuso una 

transformación profunda en nuestra 

imagen del Universo. Este cambio se 

logró gracias a la utilización del método 

hipotético-deductivo en la ciencia. Este 

implica admitir que “el libro de la 

naturaleza” está escrito en “caracteres 

matemáticos” y que toda hipótesis debe 

ser comprobada experimentalmente. 

                                                           
90

 El filósofo e historiador Alexandre Koyré 
acuñó el término revolución científica en 1939 
para describir esta época. 

FILOSOFÍA 
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La combinación de matemáticas y 

experimentación en el método 

hipotético deductivo ha conducido a la 

ciencia a considerar el universo como 

un inmenso mecanismo de absoluta 

precisión dominado por leyes 

matemáticas. A este punto de vista se le 

denomina “mecanicismo”. 

La revolución científica, realizada 

por Copérnico, Galileo, Kepler y 

Newton substituyó la imagen 

aristotélico-ptolemaica del mundo. Tal 

imagen estaba constituida por la 

cosmología aristotélica en la que se 

insertaban las aportaciones de 

Ptolomeo
91

.  

Representación de los cuatro elementos              

en el contexto astrológico,                                     

en un manuscrito inglés del siglo XI.  

                                                           
91

 Astrónomo alejandrino del s. II. a.C. 

Los principales elementos de la 

cosmología aristotélica son los 

siguientes: 

1. Geocentrismo. La Tierra ocupa 

el centro del Universo. 

2. Esfericidad del Universo. El 

Universo es finito y en él no existe el 

vacío: está limitado por la esfera de las 

estrellas fijas, y totalmente ocupado por 

esferas transparentes (“cristalinas”) de 

éter, que poseen un gran espesor, y en 

cuyo interior se encuentran los astros. 

3. Heterogeneidad del Universo. 

El Cosmos se divide en dos regiones. El 

mundo supralunar (en el que se incluye 

la Luna) es un mundo perfecto 

compuesto de un elemento puro e 

incorruptible, el éter. Los astros son 

esferas perfectas, y su movimiento es 

circular y constante. El mundo sublunar 

(la Tierra) está compuesto por los cuatro 

elementos, que son corruptibles y están 

dotados de movimientos «naturales» 

hacia su lugar «natural»: dos hacia el 

centro del Universo (tierra y agua), dos 

hacia arriba (fuego y aire que carecen, 

pues, de peso). Teóricamente, estos 

cuatro elementos deberían estar 

dispuestos en cuatro esferas 

concéntricas, según este orden: tierra, 

agua, aire, fuego. Pero el movimiento 

de las esferas celestes —e 
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inmediatamente el de la esfera lunar—

han provocado la mezcla y la continua 

alteración. 

4. Causa extrínseca e inmaterial 

del movimiento. El primer motor 

inmóvil mueve la esfera de las estrellas 

fijas, la cual, por rozamiento, mueve 

todas las demás. 

La astronomía de Ptolomeo decía 

que el movimiento de las esferas no 

explicaba bien la posición aparente de 

los astros. Por ejemplo, en primer lugar, 

las distancias de los astros a la Tierra 

deberían ser siempre las mismas pero 

los cambios de brillo eran evidentes, y, 

en segundo lugar, la trayectoria de los 

planetas observada desde la tierra no era 

uniforme sino errática como podía 

comprobarse al observar las 

retrogradaciones de Marte. Esto hizo 

que bastante pronto se adoptasen unos 

“apaños matemáticos” que no 

pretendían hacer una descripción real 

del Cosmos, sino únicamente salvar las 

apariencias del movimiento astral.  

Estos retoques se deben a 

Ptolomeo. Para permitir que los planetas 

tengan distancias a la Tierra variables y 

aparenten rutas erráticas, conservando 

la vieja creencia de una Tierra inmóvil y 

del movimiento circular, se modificó de 

varias ingeniosas maneras el sistema de 

las esferas concéntricas. Sus 

aportaciones para salvar las apariencias 

son las órbitas excéntricas y los 

epiciclos y deferentes. 

Las órbitas excéntricas. Si la 

Tierra en reposo no estuviese 

exactamente en el centro de rotación de 

un cuerpo celeste éste se movería según 

una trayectoria excéntrica respecto a la 

Tierra y su distancia a la misma variaría 

en el transcurso del tiempo. Este 

esquema explicaría el movimiento 

aparente anual del Sol, ya que éste 

aparece mayor (y, en consecuencia, más 

próximo) a mediodía en nuestro 

invierno que en nuestro verano. 

Los Epiciclos y deferentes. Dos 

movimientos simultáneos uniformes de 

rotación: un movimiento circular 

alrededor del Sol formando un círculo 

grande llamado deferente, y un 

movimiento circular sobre un pequeño 

círculo con centro en el deferente 

llamado epiciclo. Esta combinación de 

movimientos permite explicar las 

retrogradaciones de los planetas, aunque 

introduciendo un alto grado de 

complejidad en los cálculos. Por 

ejemplo, para representar el movimiento 

de Júpiter son necesarios once de dichos 

lazos, pues éste es el número de 

movimientos en sentido contrario 
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observados en la trayectoria completa 

de este planeta alrededor de la Tierra, 

que tiene lugar, aproximadamente, en 

doce años. 

Copérnico (1473-1543): la hipótesis 

heliocéntrica. 

Copérnico inició la revolución 

científica cuando adoptó la hipótesis 

heliocéntrica: colocó el Sol en el centro 

del Universo, y convirtió a la Tierra en 

un planeta más. En todos los demás 

aspectos, Copérnico se mantenía dentro 

del sistema clásico: órbitas circulares, 

epiciclos y deferentes.  

 

Mapa del mundo en: “Tabulae 

Rudolphinae: astronomicae quibus”                 

de Johannes Kepler, 1571-1630.                    

Tesoros de la Biblioteca Colección de NOAA. 

Fotógrafo: Archivo fotografía                                 

por el Sr. Steve Nicklas. 

En realidad, la modificación 

introducida por Copérnico no permitía 

hacer predicciones más exactas lo cual 

nos sitúa ante un ejemplo de la 

inconmensurabilidad de los paradigmas, 

de que hablaba Kuhn. Si el sistema 

heliocéntrico copernicano atrajo la 

atención y sedujo a Kepler y Galileo no 

fue por haber vencido en un 

experimento definitivo al paradigma 

aristotélico sino por otras razones: 

1. Simplicidad. La hipótesis 

heliocéntrica permitía reducir el número 

de epiciclos necesario para explicar el 

funcionamiento del universo de 83 a 34. 

2. Armonía estética. Un Cosmos 

heliocéntrico aparecía, dentro de la 

mentalidad de entonces, como mucho 

más armonioso y bello. 

 

Las tres leyes de Kepler (1571-1630). 

Kepler terminó definitivamente con 

el “hechizo de la circularidad” al 

afirmar que las órbitas de los planetas 

alrededor del Sol eran elípticas. 

Hechizo, sin duda, enorme, porque la 

forma circular siguió siendo mantenida 

por Galileo (y, desde luego, era 

admitida por Copérnico). Las 

novedades que aporta Kepler se 

expresan en tres leyes: 
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1. Ley de órbitas: los planetas 

recorren órbitas elípticas, estando 

situado el Sol en uno de los focos. 

2. Ley de áreas: las áreas barridas 

por los radios vectores de cada planeta 

en tiempos iguales son también iguales. 

3. Ley de períodos: los cuadrados 

de los períodos de revolución de dos 

planetas cualesquiera son 

proporcionales a los cubos de sus 

distancias medias al Sol. 

Sus dos primeras leyes nacieron 

del esfuerzo por explicar el movimiento 

de Marte. Durante diez años ensayó 

toda clase de combinaciones a base de 

círculos. Por fin decide probar con otra 

clase de figuras geométricas; y, por pura 

casualidad, descubrió que las 

observaciones acerca de Marte se 

explicaban con toda exactitud si Marte 

se desplazaba con velocidad regular 

sobre una órbita elíptica. El hecho de 

que la velocidad de los planetas no 

fuera uniforme no rompía la armonía 

del cosmos: la armonía ya no residía en 

la regularidad de las figuras geométricas 

y de las velocidades, sino en la ley 

matemática que las rige. Era el triunfo 

total de la armonía matemática. 

 

 

La tercera ley relaciona los 

movimientos de todos los planetas entre 

sí y respecto al Sol. La ley tuvo escasas 

aplicaciones prácticas, pero para él era 

de la máxima importancia. Era la ley del 

«sistema» solar, y expresaba la 

«armonía» del mismo; más aún, el 

orden mismo que Dios había 

introducido en el mundo. Es sintomático 

que esta ley aparezca De harmonia 

mundi en la que Kepler intenta 

demostrar la armonía musical del 

Universo.  

 

Universidad de Pennsylvania LJS 175:                

Figura de los sistemas mundiales de Aristóteles, 

Copérnico y Tycho, fol. 11v.                         

Documento en papel, por Rossetti, Donato, 

1633-88, de Italia. 
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Galileo (1564-1642): el telescopio y el 

principio de inercia. 

Galileo terminó definitivamente 

con la heterogeneidad del Universo al 

construir un telescopio y mirar al cielo 

(1609). Los resultados aparecen 

publicados en su obra Mensajero 

sideral (1610), en la que se adhiere por 

primera vez al sistema copernicano. 

Pudo observar la superficie de la Luna y 

las manchas solares (que aparecen y 

desaparecen, cambian de tamaño o de 

lugar).  

Todo ello confirmaba que los 

astros no eran cuerpos perfectos, 

compuestos de éter, con superficies 

lisas e inalterables. Ante tal evidencia, 

no había más remedio que rendirse. 

Pero no todos lo hicieron. Galileo 

comentó con ironía, en una carta a 

Kepler que algunos filósofos se 

negaban a mirar por el telescopio y 

preferían las páginas de Aristóteles: 

Aristóteles no hubiera dudado en mirar 

al cielo.  

Galileo siente la necesidad de la 

evidencia experimental para el avance 

de la ciencia moderna frente al criterio 

de autoridad. 

 

 

 

Retrato de Galileo Galilei (1605-1607). 

Domenico Tintoretto (1560-1635). 

 

En cualquier caso, el logro más 

importante de Galileo fue sentar las 

bases físicas del sistema heliocéntrico: 

el principio de inercia. En 1632 publica 

el Diálogo sobre los dos máximos 

sistemas del mundo. En dicha obra 

Galileo intenta cambiar el sentido 

común de los científicos para demostrar 

que la teoría heliocéntrica es verdadera.  

El argumento básico contra el 

heliocentrismo había sido formulado por 

Aristóteles y se le conoce como el 

argumento de la torre. Aristóteles se 

limita a explicar que si la Tierra se 

moviese tendrían que producirse una serie 

de sucesos que en la realidad no ocurren. 

Galileo, en los Diálogos, lo explica así: 
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“Simplicio, otro personaje de los 

Diálogos que representa la posición 

aristotélica, arguye que la 

imposibilidad de tal movimiento viene 

confirmada por el comportamiento de 

una piedra dejada caer desde el mástil 

de un buque en movimiento: ... la cual 

cae al pie del mástil cuando el buque 

está en reposo, pero lejos de este punto 

cuando el buque navega, ya que éste 

ha avanzado durante el tiempo de 

caída hasta varias yardas si su curso 

es rápido”. 

Como era de esperar, Galileo 

vuelve al ensayo experimental y 

completó así el argumento original 

sobre la piedra que cae desde el 

mástil de un buque en movimiento, 

refutando así la mayor objeción de 

Aristóteles a la rotación de la Tierra; 

había demostrado que ninguna 

conclusión, respecto al movimiento 

de la Tierra, podía deducirse 

directamente de las observaciones de 

los cuerpos que caen. 

Crucial para esta prueba es su 

principio de la inercia, el cual establece, 

de nuevo, en su último libro Dos nuevas 

ciencias (1638).  

 

 

Newton (1642-1727): La ley de 

gravitación universal. 

Newton eliminó para siempre el 

primer motor. En el aristotelismo el 

movimiento de los planetas (y de 

cualquier cuerpo en general) se 

explicaba a partir de una causa física 

que debía estar en contacto con el 

móvil. Así, según Aristóteles el 

movimiento de los planetas se debía a 

un primer motor que había dado un 

primer impulso a las esferas de éter que 

contenían a los mismos. 

 

Memoirs of Sir Isaac Newton's life,                  

by William Stukeley, 1752. 
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Con Kepler y Galileo pondrán las 

bases de la ley de gravitación universal 

de Newton, substituyendo los principios 

aristotélicos por conceptos de carácter 

científico. La transición a la nueva 

astronomía se observa muy bien en la 

evolución del concepto de fuerza en 

Kepler. Puesto que ya no había esferas 

de éter que arrastraran a los astros, 

había que buscar otra explicación de su 

movimiento. Se inspiró en los estudios 

de Guillermo Gilbert sobre el 

magnetismo. En el Sol debía de existir 

una fuerza magnética que movía y 

arrastraba a los astros. Pero Kepler 

concibió al principio esa fuerza como 

un «alma». Sólo más tarde afirmará que 

hay que entender ese alma en sentido 

metafórico, es decir, como una fuerza. 

Finalmente, Newton describe esa 

fuerza que tanto había buscado Kepler: 

la ley de gravitación universal, que 

desarrolló en su obra: Philosophiae 

Naturalis Principia Mathematica, 

publicado en 1687, donde establece por 

primera vez una relación cuantitativa 

(deducida empíricamente de la 

observación) de la fuerza con que se 

atraen dos objetos con masa. Así, 

Newton dedujo que la fuerza con que se 

atraen dos cuerpos de diferente masa 

únicamente depende del valor de sus 

masas y del cuadrado de la distancia 

que los separa. Para grandes distancias 

de separación entre cuerpos se observa 

que dicha fuerza actúa de manera muy 

aproximada como si toda la masa de 

cada uno de los cuerpos estuviese 

concentrada únicamente en su centro de 

gravedad, es decir, es como si dichos 

objetos fuesen únicamente un punto, lo 

cual permite reducir enormemente la 

complejidad de las interacciones entre 

cuerpos complejos. 
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LA BATALLA DE IA DRANG. 

 

Por Aitor Pérez Blázquez. 

 

Palabras clave: Caballería Aérea, Ia Drang, 

Séptimo de Caballería, Zona de aterrizaje.  

 

La lucha por la zona de aterrizaje 

Rayos X. 

 

 Acercamiento a lo que se 

considera como el primer 

enfrentamiento oficial entre tropas del 

Ejército de Vietnam del Norte y del 

Ejército de EE.UU. durante la Guerra 

de Vietnam. 

 

 

 

 

 

Introducción. 

 En el presente trabajo, vamos a 

intentar desarrollar los hechos que 

supusieron la primera gran batalla de la 

guerra de Vietnam, entre las tropas de 

EE.UU. y de la República Popular de 

Vietnam. Este primer choque, entre 

enemigos que aún no habían podido 

enfrentarse, más allá de pequeñas 

escaramuzas, se dio cerca de la frontera 

camboyana, en una región estratégica 

para dominar el territorio de la 

República de Vietnam, como eran las 

Tierras Altas. 

 Los momentos, quizá más 

importantes de toda la campaña que se 

prolongó durante el mes de noviembre 

de 1965, se dio en el valle de Ia Drang, 

entre los días catorce y dieciséis de 

dicho mes, en la zona de aterrizaje 

denominada Rayos X. Por esta razón, 

hemos dejado de lado los sucesos 

acaecidos en la acción de “Albany”. 

 

Los inicios de la Guerra de Vietnam. 

 La batalla de Ia
92

  Drang supuso 

el primer enfrentamiento de cierta 

entidad entre las fuerzas militares de 

EE.UU. y el Ejército de Vietnam del 

Norte
93

. Por esta razón, ninguno de los 

                                                           
92

 Río vietnamita. 
93

 EVN desde ahora. 

HISTORIA 
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dos contendientes tenían experiencia 

real ni de la doctrina táctica o 

estratégica, armas, estructura de mando 

o logística de su enemigo. Por lo tanto, 

la batalla de Ia Drang fue un ensayo, un 

experimento por ambas partes para 

comprobar contra que y quienes estaban 

luchando. 

 Esto provocó un enfrentamiento 

buscado por ambos estados mayores, 

como si fuera una especie de 

entrenamiento para sus tropas, aunque 

supuso en realidad una muy dura batalla. 

En el cine la hemos visto protagonizada 

por Mel Gibson
94

. Sin embargo, en 

dicho film, solo se trata lo que es la 

primera parte de la batalla. De hecho, 

dos tercios de las bajas se dieron al 

acabar el enfrentamiento de las tropas 

del teniente coronel Hal Moore
95

, y 

entrar en escena el Segundo Batallón, al 

mando del teniente coronel Robert 

McDade. 

 Tanto el estado mayor del general 

Westmoreland, a la sazón comandante 

de las tropas estadounidenses en 

                                                           
94

 Cuando éramos soldados (2002), de Randall 
Wallace.  
95

 Hemos usado como referencia principal para 
la elaboración de este trabajo el libro del 
teniente coronel Moore y del corresponsal de 
Associated Press, Joe Galloway: MOORE, 
H.G.; GALLOWAY, J.L.: Cuando éramos 
soldados... y jóvenes. Ia Drang, la batalla que 
cambió el curso de la Guerra de Vietnam. 
Barcelona, Ariel, 2003.  

 

Vietnam, como su contraparte en el 

EVN, el general Nguyen Giap, 

necesitaban conocer las capacidades de 

sus enemigos, sus tácticas, la capacidad 

de sus armas, además de otros datos de 

inteligencia. Todo esto dio lugar al 

primer enfrentamiento de entidad entre 

tropas estadounidenses y 

norvietnamitas, dentro de un marco más 

amplio, como fue la campaña de Pleiku. 

 Debemos señalar un hecho, como 

fue la particularidad de la alta motivación 

de las tropas en estos primeros 

enfrentamientos. Aún no se conocía la 

dimensión real del enfrentamiento en el 

que se estaba enfangando EE.UU., ni se 

habían dados hechos como la Ofensiva 

del Tet, ni los crímenes de guerra 

cometidos por soldados estadounidenses 

y survietnamitas. 

 De hecho, muchos de los oficiales 

y suboficiales que integraron la Primera 

División de Caballería Aérea, 

formación en la que se integraba el 

Séptimo de Caballería, o eran reclutas o 

eran universitarios reservistas. Por esta 

razón, los batallones que conformaban 

esta primera división, que desarrollaba 

un nuevo tipo de guerra que no se había 

aplicado hasta entonces, se quedaron sin 

los soldados que más tiempo llevaban 

junto con los militares profesionales.  
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 La razón fue el hecho de que no 

se aplicó ninguna medida que 

prorrogase  el tiempo de servicio de 

estos soldados voluntarios, lo cual 

hubiera sido una medida impopular para 

el presidente Johnson. De esta manera, 

el Primer Batallón del Séptimo de 

Caballería, dirigido por el teniente 

coronel Moore, perdió unos cien 

soldados aproximadamente, dándose 

situaciones similares en el resto de las 

unidades que conformaban la división. 

 Esta negativa a ampliar los 

tiempos de servicio de reclutas y 

reservistas o de declarar el estado de 

emergencia, además del miedo a 

reacciones contrarias a la guerra, como 

finalmente se dieron, se puede 

considerar que era producto de la 

indefinición de la estrategia 

estadounidense con respecto al 

desarrollo de la guerra.  

 Johnson, de hecho, no declaró la 

guerra a Vietnam del Norte, por lo que 

las posibilidades de actuación estaban 

limitadas al margen que le diera el 

Legislativo. Tampoco apoyó un plan de 

ja JUJEM
96

 en noviembre de 1965, por 

el cual se buscaba una serie de 

bombardeos navales y aéreos, además 

de minar y bloquear tanto el puerto de 

                                                           
96

 Junta de Jefes del Estado Mayor. 

Haiphong como toda la costa de 

Vietnam del norte, para desgastar la 

capacidad de lucha de los 

norvietnamitas. Esto se vería 

acompañado del uso masivo de B-52 

para lanzar bombardeos de saturación 

sobre Hanoi. La respuesta de Johnson 

fue de desprecio hacía el alto mando, 

acusándoles de buscar que EE.UU. 

declarase la tercera guerra mundial, ante 

el miedo a la respuesta china
97

. 

 Aunque esta estrategia hubiera 

implicado conseguir éxitos a medio o 

largo plazo, lo que se pretendía era el 

evitar de nuevo una intervención militar 

en Asia, que se prolongase en el tiempo 

y sin que diese una victoria clara, como 

en el caso de Corea
98

.   

 De hecho, en todas las campañas 

en las que ha participado EE.UU., como 

fueron las dos guerras del Golfo, la de 

Afganistán o las intervenciones en la 

ex-Yugoslavia, siempre la fase terrestre 

ha sido precedida por toda una campaña 

de bombardeos buscando la destrucción 

de la capacidad bélica y del espíritu de 

lucha del enemigo. Tras lograrlo, o al 

menos suponer su consecución, se daba 

la fase terrestre.  

                                                           
97

 APPY, C.G.: La guerra de Vietnam. Una 
historia oral. Barcelona, Crítica, pp. 164-166, 
2012. 
98

 Ibídem, pp. 164-165. 
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 Esta doctrina bélica que busca 

minimizar las bajas propias al máximo, 

aunque eso suponga aumentar los 

“daños colaterales”, ha tenido un 

resultado desigual. En la primera guerra 

del Golfo fue un éxito total. Sin 

embargo, en el segundo de estos 

enfrentamientos, así como en el caso 

afgano, se subestimaron otros factores, 

por los que la guerra se prolongó. En el 

caso de los Balcanes si tuvo un 

resultado positivo, cuando se decidió 

pasar de operaciones de bombardeo 

táctico, a una campaña masiva. 

 Sin embargo, Johnson no estuvo 

de acuerdo con este planteamiento, 

iniciando una escalada bélica que 

llevaría a su país a un brutal 

enfrentamiento militar, sin apoyo social 

interno, el cual fue fundamental para la 

derrota final. 

 

Estructura e imaginería de la 

Caballería Aérea. 

 El proyecto que daría lugar a la 1ª 

División de Caballería Aérea, se gestó 

con la organización de una unidad 

nueva, la 11ª División de Asalto Aéreo 

Experimental. Aunque inicialmente no 

se contemplaba el papel de 

aeromovilidad, más allá del transporte 

de equipo, la Administración Kennedy 

empezó a replantearse su potencial 

militar, por lo que desde finales de 1962 

e inicios del 63, una comisión estudio su 

nuevo uso. El resultado fue positivo, 

creándose la división de forma oficial 

en febrero del 63. Se comenzó a 

adiestrar a soldados provenientes de 

otras unidades de infantería, pasándose 

de los tres mil efectivos iniciales a 

disponer de dos brigadas en junio de 

1964, junto con elementos auxiliares, 

como artillería, reconocimiento, etc. De 

esta manera, el adiestramiento se pudo 

realizar a múltiples niveles, desde el 

divisional, hasta el planteamiento de 

operaciones a nivel de batallón
99

. 

 Por fin, en 1965 se consideró una 

unidad apta para el servicio activo, 

siendo rebautizada a inicios de  julio del 

mismo año como 1ª División de 

Caballería (Aeromóvil). El comandante 

de la III Brigada, Thomas W. Brown, 

pidió que sus batallones fuesen 

reintegrados a una unidad mítica para 

los americanos
100

, el Séptimo de 

Caballería
101

. 

                                                           
99

 MOORE, H.G.; GALLOWAY, J.L., Op. cit., pp. 
38-39. VV.AA.: “Vietnam. 1º de Caballería”,  
Cuerpos de Élite, 9, Barcelona, Planeta de 
Agostini, 1986. 
100

 Suponemos que sería por el desastre de 
Little Big Hond, además de por ser quienes 
siempre aparecían en las películas de vaqueros 
para salvar a los protagonistas de los pérfidos 
indios. 
101

 MOORE, H.G.; GALLOWAY, J.L., Op. cit., 
pp. 38-54. 
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 Cada batallón de la División, tenía 

tres compañías de fusileros, con una 

plantilla máxima de ciento sesenta y 

cuatro soldados, más seis oficiales
102

. A 

esto habría que añadir una cuarta 

compañía de apoyo, formada por ciento 

dieciocho soldados y cinco oficiales y una 

quinta compañía, la de Cuartel General, 

con catorce oficiales y un suboficial, 

además de ciento diecinueve soldados. 

 Si esta era la estructura de un 

batallón, dentro de cada compañía de 

fusileros, la estructura era la siguiente: 

−  Tres secciones de fusileros. 

−  Sección de tres escuadras de 

morteros de 81 mm como apoyo 

de fuego indirecto. 

 A su vez, una sección de fusileros 

estaba formada por tres escuadras y una 

cuarta de armas, compuesta por dos 

ametralladoras M-60, cuya función era 

la de dar fuego de apoyo al resto de la 

escuadra. 

 La compañía de apoyo a su vez se 

estructuraba de la siguiente manera: 

−  Una sección de reconocimiento. 

−    “        “        “  morteros. 

−    “        “        “  antitanque
103

. 

                                                           
102

 Ibídem, p. 49. La información se refiere al 
Primer Batallón del 7º de Caballería. Suponemos 
que la estructura en el resto de batallones de la 
división era similar a la arriba descrita. 
103

 Sin embargo, y teniendo en cuenta la poca 
importancia del arma acorazada en el EVN, lo 

 Finalmente, la compañía del 

Cuartel General se dividía como 

desglosamos a continuación: 

−  Personal de mando y estado mayor. 

−  Comunicaciones. 

−  Médico, integrados por el 

cirujano del batallón, y un capitán y 

un teniente del Cuerpo de Servicios 

Médicos. 

−  Transporte, mantenimiento y 

apoyo. 

 Sin embargo, lo más característico 

y propagandístico de esta nueva unidad, 

era la sustitución de los viejos caballos, 

por una nueva montura, los helicópteros 

de transporte UH-H1 “Huey” para 

transporte de tropas y equipo y los UH-

1B “Gunship”, que estaban   armados y 

que se usaban para proporcionar fuego 

de apoyo, además de cobertura en los 

momentos iniciales del despliegue o de 

actuar como escolta de los transportes.  

 

 

Insignia de la Primera división de                

Caballería aérea. 

                                                                               
usual era que se sustituyera la equipación por 
ametralladoras M-60, más útiles en un 
conflictivo como el de Vietnam. 
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 El emblema de la unidad, como 

podemos ver en la  imagen de la 

derecha, utiliza en la parte superior 

derecha la cabeza de un caballo, como 

símbolo de que el origen de la unidad 

estaba en la caballería, lo que se 

refuerza con el color amarillo de fondo 

y la banda que cruza, recordando a la 

cincha de un soldado de dicha arma.  

 Se publicitaba la capacidad de 

estos vehículos de soslayar cualquier 

accidente geográfico y el hecho de 

poder atacar a las fuerzas enemigas en 

cualquier punto y momento
104

. Sin 

embargo, se obviaba el hecho de que 

estaban supeditados, al igual que los 

caballos, a la “alimentación” de los 

helicópteros. Tampoco se hablaba de, 

en especial a baja altura, la 

vulnerabilidad de los nuevos “caballos” 

no ya a armas AA
105

, si no a armas de 

infantería, como las ametralladoras. 

 

UH – 1H “HUEY”. 

 Los soviéticos, con modelos 

blindados y altamente armados, como 

los Hinds, sufrieron numerosas bajas 

por los “muyahaidines” y sus Stingers, 

financiados por la CIA, en Afganistán.  

                                                           
104

 APPY, C.G.: La guerra de Vietnam. Una 
historia oral. Barcelona, Crítica, p. 172. 
105

 Siglas de Antiaéreas. 

 En 1993 en las operaciones 

“humanitarias” impulsadas por la ONU 

y el presidente de EE.UU., George 

Bush padre, en Somalia los “Black 

Hawk” estadounidenses fueron presas 

del fuego de los milicianos.  

 

Imagen de un helicóptero modelo UH-IH Huey. 

 

 Tanto en Irak como en Afganistán 

se han derribado numerosos 

helicópteros. Uno de estos, que nos 

atañe directamente al implicar a 

diecisiete soldados españoles, fue el 

“accidente” de un cougar del ejército 

español el 16 de agosto de 2005. La 

versión oficial dijo que fue un 

accidente. Sin embargo, siempre hubo 

dudas sobre si pudo ser derribado
106

. 

 

 

                                                           
106

 Vulnerabilidad que aun hoy, a pesar de las 
mejoras, no se ha solucionado. 
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 Pero en el verano de 1965, estas 

debilidades de los helicópteros, o bien 

no eran conocidas por los expertas, o no 

querían ser vistas por los mismos, 

confiándose en la tecnología superior de 

los EE.UU., para vencer a un enemigo 

sin apenas armas y al que incluso se 

podía llegar a despreciar por racismo. 

Los analistas se  olvidaban que llevaban 

luchando de forma continua desde los 

años cuarenta, primero contra los 

japoneses, luego contra los franceses y 

finalmente contra el gobierno de 

Vietnam del sur y sus aliados 

estadounidenses, siendo expertos en la 

guerra de guerrillas. 

 

Las tierras altas de Vietnam. 

 Esta región se aleja de la imagen 

mental que todos nos hemos hecho de la 

guerra de Vietnam, con grandes junglas, 

donde apenas se ve el Sol y puede haber 

un enemigo acechando detrás de 

cualquier frondoso árbol. Como aparece 

en Películas clave del Cine Bélico, “La  

omnipresencia de la jungla”
107

, canon 

fijado a partir de películas como 

Platoon
108

  y que sería usado de forma 

sistemática en muchas cintas, que 

eligieron en muchos casos un discurso 

                                                           
107

 ROCH, E.: Películas clave del cine bélico. 
Barcelona, Robin Book, p. 190, 2008. 
108

 Oliver Stone (1986). 

similar al de Rambo
109

, pero en el 

ambiente agobiante usado por Stone en 

su cinta. 

 Sin embargo, la batalla de Ia 

Drang se daría en un marco distinto al 

que estamos acostumbrados cuando nos 

imaginamos este enfrentamiento. La 

región conocida como las Tierras Altas 

estaba cerca de la cordillera Truong 

Son, punto de unión entre Vietnam del 

Norte y Laos. Su orografía estaba 

formada por montañas con acusados 

barrancos y mesetas, a lo que habría que 

añadir jungla como elemento 

secundario. En estas mesetas, había 

formaciones herbáceas que podían 

superar el metro de altura, siendo 

conocida como “hierba elefante”. En 

estas zonas se podía esconder soldados, 

por lo que eran zonas propicias para 

emboscadas o movimientos ocultos de 

tropas. A este último factor, tenemos 

que añadir la cercanía del valle del Ia 

Drang con la frontera de Camboya, 

“santuario” de las fuerzas 

norvietnamitas, por lo que dificultaba el 

conocimiento exacto de los efectivos 

enemigos
110

. De hecho, cuando se inició 

la batalla de Ia Drang propiamente 

                                                           
109

 George Pan Cosmatos (1985). 
110

 APPY, C.G., Op. cit, pp. 171-172; MOORE, 
H.G.; GALLOWAY, J.L., Op. cit., pp. 85-86. 
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dicha
111

, los datos de inteligencia 

señalaban la posible existencia de un 

único batallón en el sector en el que se 

desplegarían los soldados del 1º 

Batallón del 7º de Caballería. Sin 

embargo, se encontraron con fuerzas 

que les superaban en número, al 

aterrizar en medio de todo un 

regimiento, el 66, formado por tres 

batallones, 7º, 8º y 9º, dando una fuerza 

total de unos mil seiscientos hombres, a 

los que habría que añadir otros dos 

regimientos
112

, frente a un batallón 

mermado por las medidas políticas de 

Johnson, como ya hemos visto. 

 Esta región era fundamental para 

los estrategas de Vietnam del Norte, ya 

que consideraban que desde la misma, 

se podía llegar a controlar todo Vietnam 

del sur, al dividir el país en dos zonas, 

de tal manera que se impediría la 

comunicación entre ambos sectores
113

.  

 El valle del Ia Drang, era 

fundamental en este planteamiento, ya 

que al estar cerca de la frontera de 

Camboya, se podía utilizar para 

almacenar pertrechos y posteriormente 

distribuirlos en todos los ejes del ataque 

                                                           
111

 Hubo una serie de pequeños 
enfrentamientos, ataques y escaramuzas 
previos, que ayudaron al Alto Mando a 
considerar que era el momento de lanzar una 
operación importante contra el enemigo. 
112

 MOORE, H.G.; GALLOWAY, J.L., Op. cit., 
pp. 85-86. 
113

 APPY, C.G., Op. cit., p. 172. 

del EVN hasta llegar a la costa y romper 

el territorio enemigo. 

 

La batalla por la zona de aterrizaje 

Rayos X
114

.   

 Ante esta situación, se desplegó a 

un batallón con la única misión de 

búsqueda y destrucción. Dos baterías de 

artillería, con piezas de 105 mm., en la 

zona de aterrizaje Falcon a nueve km. 

de distancia de Rayos X les daría todo 

el fuego de apoyo que necesitasen. De 

hecho, fueron esenciales en esta fase de 

la batalla, pudiendo establecer un muro 

de acero y muerte que evitó la ruptura 

del perímetro defensivo en múltiples 

ocasiones, como tuvieron que sufrir los 

soldados norvietnamitas. 

 Tras planificar toda la operación, 

el intervalo entre viaje de los 

helicópteros., las zonas asignadas para 

aterrizar, etc. durante el día anterior, el 

batallón comenzó a desplegarse sobre el 

terreno hacia las 10:48 de la mañana. 

Esta primera oleada inicial, llevaba a 

unos ochenta soldados, que tendrían que  

mantenerse durante más de media hora 

sobre el terreno para asegurar la zona de 

aterrizaje. Sin embargo, en caso de una 

                                                           
114

 La mayoría de los datos los hemos sacado 
de MOORE, H.G.; GALLOWAY, J.L., Op. cit., 

salvo que se indique lo contrario, para aligerar el 
texto de citas y referencias que puedan lastrar el 
texto.  
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fuerte respuesta del enemigo, se verían 

superados, exponiendo al resto del 

batallón cuando fuesen llegando. 

 Por este motivo, el teniente 

coronel Moore, en lugar de mantenerse 

en el valle, que era lo que se suponía 

debía hacerse en estos casos, mando 

avanzar a sus escasos hombres en 

dirección hacia los cuatro puntos 

cardinales. El objeto de esta maniobra 

no era otro que el alejar lo máximo 

posible los combates, usando a estas 

fuerzas iniciales como fuerzas de 

bloqueo y para el ataque inicial en 

posiciones adelantadas.  

 Sin embargo, y a pesar de estas 

precauciones no se encontró resistencia 

en el primer viaje. Previamente, los 

helicópteros artillados habían barrido la 

zona, con fuego de cohetes y 

ametralladoras, para “ablandar” la 

posible resistencia, quedándose a la 

espera de poder aportar fuego de apoyo 

si fuera necesario en estos momentos 

iniciales de la operación. Pero hasta 

cerca de dos horas después de que los 

primeros elementos del Batallón 

tomasen tierra, no empezaron los 

problemas de verdad para las fuerzas 

allí desplegadas. 

 

 Se había ordenado a los elementos 

de la Compañía B el que tomasen 

posiciones en un monte cercano. Una 

vez que la unidad comenzó a subir, el 

fuego enemigo se fue incrementando, ya 

que se estaban enfrentando al eje 

principal del ataque enemigo. Uno de 

los tenientes, a pesar del fuego enemigo 

y de que las otras secciones de la unidad 

estaban bloqueadas, decidió al observar 

movimiento, perseguir a un pequeño 

grupo de soldados, con lo que se rompió 

el contacto con el resto de su compañía. 

Esto dio lugar a que chocasen de bruces 

con las fuerzas norvietnamitas que 

comenzaban a descender para atacar la 

zona de aterrizaje. 

 Varios soldados murieron en el 

tiroteo inicial, fracasando los intentos 

del resto de la compañía de llegar hasta 

esta sección, contactar con ella y tomar 

posiciones. De hecho, se estableció una 

posición de bloqueo por detrás de la 

conocida como “sección perdida”, que 

impedía cualquier avance hacia la 

misma, a la vez que permitía la presión 

sobre las fuerzas estadounidenses, 

teniéndose que replegar y tomar 

posiciones defensivas en el cauce seco 

de un riachuelo.  
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 Se abandonó a esta sección ante la 

posibilidad de que se perdiesen más 

unidades. De hecho, no se recuperó el 

contacto con la misma casi hasta la 

última fase de los combates en Rayos X. 

 Una vez que se pudo establecer un 

perímetro, tomando como una posición 

defensiva el cauce seco, se comenzó a 

reforzar el mismo, solicitando tanto 

apoyo aéreo, como artillero según crecía 

la intensidad y ferocidad del ataque 

norvietnamita. Este valioso recurso no 

se había podido utilizar mientras la 

Compañía B estaba en la montaña, ya 

que existía el riesgo del “fuego amigo”. 

 Pero una vez que no había tropas 

fuera del perímetro de la zona de 

aterrizaje, a excepción de la “sección 

perdida”, se pudo comenzar a coordinar 

el fuego tanto de las piezas de artillería, 

como de aviones y helicópteros 

artillados. 

 Pero si vital resultó el apoyo de 

las dos baterías de artillería junto con 

los aviones, no menos importante fue la 

labor de los helicópteros asignados al 

Primer Batallón del 7º de Caballería. 

Sus labores no se limitaron simplemente 

a llevar soldados a la zona de aterrizaje, 

que una vez comenzaron los primeros 

disparos, ya resultaba una operación 

difícil. También llevaron suministros y 

municiones con los que poder hacer 

frente a la constante presión del 

enemigo y mantenerse sobre el terreno. 

A todo lo anterior, debemos añadir el 

hecho de que se encargasen de evacuar 

a los heridos, salvándose de esta manera 

a muchos de ellos. 

 Esto es especialmente llamativo, 

ya que la misión de los helicópteros era 

simplemente el transporte de las tropas 

allí donde fuese necesario. Sin embargo, 

la evacuación de los heridos debía 

correr a cargo de helicópteros. 

“ambulancias”, cuyo único cometido 

era precisamente ese. 

 Sin embargo, y al ser este el 

primer gran enfrentamiento de todo el 

conflicto, el alto mando había 

establecido que solo pudieran actuar 

cuando la zona estuviese tranquila, por 

lo que en mitad de la batalla no estaban 

ni autorizados, ni tampoco dispuestos, 

a entrar en una zona “caliente”.  

 A pesar de lo llamativo y 

contradictorio de la situación,  tuvieron 

que ser los helicópteros de asalto, 

quienes sacasen a los heridos más 

graves para ser llevados a los 

hospitales de campaña, con el riesgo 

que eso suponía no solo para los 

pilotos y sus aparatos.  
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 Se puede asumir, en un 

planteamiento simple, que el riesgo era 

el mismo que el que hubiera corrido uno 

de los helicópteros de transporte, lo cual 

es obvio. No obstante, y teniendo en 

cuenta la situación de las tropas en 

Rayos X y que el cordón umbilical que 

les unía con el resto de la División  eran 

los dieciséis helicópteros, al mando del 

mayor Bruce Crandall; la perdida de 

uno de cualquiera de los aparatos 

hubiera podido suponer reducir la 

capacidad de suministros que llevaban, 

o el tiempo entre viajes, debilitando la 

posición en el valle. 

 Por esta razón, a pesar de mantener 

una posición defensiva y del apoyo aéreo 

y artillero, el interior del perímetro, que 

era donde aterrizaban los helicópteros, 

estaba expuesta al fuego enemigo, por lo 

que se hizo necesario abrir una segunda 

“pista”, más alejada del fragor de las 

acciones principales, para minimizar los 

riesgos para los aparatos. 

 A lo largo de la tarde, los soldados 

norvietnamitas seguían descendiendo 

desde las montañas cercanas. Sin 

embargo, y a pesar de esta llegada 

constante de soldados, no se dio apenas 

coordinación, por lo que a pesar de la 

dureza de los combates y la superioridad 

numérica, los soldados estadounidenses 

lograron mantener sus posiciones. 

 El dominio del cauce seco se 

convirtió en uno de los puntos claves de 

la batalla, ya que de haber conseguido 

romper la línea que se estableció en el 

mismo, los elementos del EVN podrían 

haber maniobrado directamente sobre el 

claro donde aterrizaban los helicópteros, 

y romper la endeble cohesión del 

batallón. De esta manera, se hubiera 

dado una serie de focos aislados que 

podrían haber sido poco a poco 

eliminados. 

 Mientras todo esto sucedía, el 

estado mayor de la división estaba 

sorprendido del número de fuerzas 

vietnamitas empeñadas en la lucha, pero 

satisfechos porque se podría llevar a 

cabo la misión de búsqueda y 

destrucción que querían llevar a cabo. 

 Una de las lecciones que deberían 

haber aprendido de esta batalla era la 

tenacidad de un enemigo, que a pesar de 

estar sufriendo un número importante 

de bajas, las podía sustituir y seguir 

manteniendo un frenético  ritmo de 

ataque. Como ya hemos señalado, el 

fuego de apoyo fue vital para que los 

soldados del EVN no superasen a los 

combatientes de la caballería aérea.  
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 De no haber sido por el apoyo 

constante y la cortina defensiva que se 

estableció por delante de las posiciones 

estadounidenses, cabe suponer que 

hubieran acabado de forma distinta.  

 Ante esta situación, se decidió 

mandar lo que quedaba del primer 

batallón, además de una compañía 

adicional del 7º, para reforzar la 

posición de Moore, el cual no dispuso 

de la totalidad de su batallón hasta 

aproximadamente las tres y media de la 

tarde, es decir, cerca de cinco horas 

después de que se iniciase el despliegue. 

 Una vez que se completó el 

despliegue de todo el batallón, se pudo 

asegurar un perímetro sin apenas 

fisuras, cubriendo zonas que apenas 

estaban protegidas por no haberse dado 

ningún ataque en esos sectores. Junto a 

lo anterior, se pudieron concentrar todos 

los morteros del batallón en un mismo 

punto, aumentando su eficacia, ya que 

hasta el momento, cada unidad había 

usado su dotación de forma 

descoordinada. Esto supuso que se 

reforzase el fuego de apoyo. También se 

usó a la sección de reconocimiento 

como reserva, ya que hasta ese 

momento, no existía ningún grupo con 

esa función, salvo el grupo de mando 

del propio teniente coronel Moore y se 

usó la sección completa de 

ametralladoras para proteger la posición 

más expuesta y menos protegida del 

dispositivo, con una potencia de fuego 

que podría parar cualquier intentona 

enemiga. 

 Pero no todos fueron buenas 

noticias a lo largo de esa primera tarde, 

ya que se volvió a fracasar en un nuevo 

intento por contactar y evacuar a la 

“sección perdida”, la cual estaba 

sometida a una fuerte presión por parte 

del enemigo. De hecho, durante la 

primera noche, fue en su zona, donde 

hubo mayor número de combates, 

buscando su eliminación. 

 Esta sensación de fracaso se pudo 

mitigar con la llegada hacía las cinco de 

la tarde de los refuerzos prometidos, 

consistentes en la Compañía B del 

Segundo Batallón del 7º.  La función 

inicial sería la de aumentar las fuerzas 

de reserva, aunque finalmente serían 

destacados a reforzar las posiciones de 

la Compañía Bravo. A cambio, era el 

último viaje de los “huey” de transporte 

al comenzar a anochecer, por lo que 

hasta el alba siguiente perderían su 

canal de comunicación con el mundo 

real, salvo por un par de aparatos que 

llevaron los últimos suministros hacia 

las siete de la tarde. 
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 Pasarían cerca de doce horas para 

que volvieran los frenéticos ataques sobre 

Rayos X, recibiendo un asalto en oleados 

de los soldados del EVN. Precisamente la 

sorpresa del ataque y que conectasen con 

las posiciones de avanzada de la 

Compañía C, hizo imposible que se 

coordinase el fuego de apoyo, ya que 

podrían haber resultado afectadas por el 

“fuego amigo”. Se pudo salvar la 

situación y evitar que rompieran la línea 

con el uso de la escuadra de 

ametralladoras de la compañía, ayudando 

a mantener la línea con su potencia de 

fuego. La otra sección implicada en la 

lucha no tuvo tanta suerte, siendo 

superada. Sería este uno de los momentos 

claves de la batalla, ya que se comenzó a 

dar una penetración del perímetro. 

 Las fuerzas que estaban 

superando el perímetro era una unidad 

del Vietcong
115

  que no había entrado en 

escena hasta ese momento. Era el 

momento de pedir todo el apoyo aéreo, 

ya que se podía perder a todo el 

batallón. Frente a la descoordinación del 

mando norvietnamita, en este primer 

asalto del segundo día se veía una clara 

intencionalidad de romper el perímetro 

y de aislar a las diferentes compañías 

enemigas. 

                                                           
115

 Nombre por el que era conocido el Frente de 
Liberación de Vietnam del Sur. 

 Se dieron dos nuevos ejes de 

ataque. Si el primer se inició contra la 

Compañía C, el segundo se dirigió 

contra la A y el tercero contra la D. Sin 

embargo, fue aquí donde tuvo mayor 

éxito la defensa estadounidense, ya que 

además de estar protegiendo a la batería 

de morteros del batallón, era donde 

estaba colocada la sección de 

ametralladoras, por lo que el fuego 

combinado de ambos grupos frenó el 

ataque enemigo. 

 Ante la situación precaria de la 

línea y el hecho de que se estuviera 

rompiendo la cohesión del dispositivo, 

se dieron momentos de tensión debido 

al apoyo aéreo, dándose víctimas por el 

“fuego amigo”. Este apoyo aéreo 

solicitado podía ayudar a contener el 

golpe. Pero las fuerzas del teniente 

coronel Moore estaban casi 

sobrepasadas, por lo que el mando de la 

brigada le mandó un segundo refuerzo, 

compuesto por la Compañía A del 

Segundo. Dos horas después del inicio 

del ataque, a las nueve de la mañana 

comenzaron a llegar los refuerzos, que 

junto con el apoyo aéreo constante 

sobre casi las mismas posiciones de los 

soldados de caballería, pudieron 

quebrarlo finalmente. 



ArtyHum 18 77 

 

ArtyHum, Revista de Artes y Humanidades  

 
 

 Este respiro temporal sirvió para 

reforzar las posiciones de las 

Compañías B y C. Pero aunque bajó la 

intensidad del combate, la tensión 

seguía alta, debido a la presencia de 

francotiradores, prestos a eliminar a 

cualquiera que pareciera oficial o a sus 

operadores de radio. 

 

Perímetro completo de Rayos X. 

 

Posiciones en el perímetro de Rayos X. 

(Ampliada al final del artículo). 

 

 A mediodía, llegaron refuerzos 

que abrían posibilidades a las tropas que 

llevaban más de un día combatiendo en 

inferioridad numérica, con un enemigo 

tenaz y que no dejó de presionar sobre 

su presa hasta el último momento.  

 El alto mando había decidido 

mandar al Segundo Batallón del Quinto 

de Caballería, por tierra, para reforzar 

la posición de Rayos X, por lo que 

ahora si era posible mandar una fuerza 

que pudiera conectar con la “sección 

perdida” y llevar a los supervivientes 

dentro del perímetro. Aunque el Primer 

Batallón del 7º siguió en Rayos X hasta 

la mañana siguiente, dándose combates 

nocturnos de gran intensidad, pero que 

no pudieron ya romper la línea 

reforzada de los estadounidenses. 

 Durante la mañana siguiente, se 

coordinó un avance para reconocer el 

terreno, dándose tiroteos y combates, 

que no pudieron parar el avance de los 

soldados aerotransportados. Se comenzó 

a llevar a cabo la labor de recopilación 

de datos de inteligencia, como fue el 

recuento de cadáveres, el registro de los 

diferentes tipos de armas, que servirían 

para que el alto mando sacase sus 

propias conclusiones. 

 

Conclusiones. 

 La conclusión principal que sacó el 

alto mando estadounidense fue el 

coeficiente de bajas. Es decir, el número 

de soldados estadounidenses que se 

podría admitir por una cifra determinada 

de soldados enemigos. Este cálculo se 

estableció en 1 a 10, es decir, un soldado 

propio por cada diez soldados enemigos. 

Esta fue la razón por la que fuera tan 

importante el recuento de soldados 

caídos, tanto propios como del enemigo 

tras un combate.  
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 Esta conclusión, inhumana, fue 

asumida por oficiales de estado mayor 

que habían estado combatiendo en los 

campos de Europa o en las islas del 

Pacifico durante la segunda guerra 

mundial, donde en cualquier 

escaramuza se daban auténticas 

carnicerías, siendo asumidas sin ningún 

tipo de crítica por la sociedad 

estadounidense. 

 Sin embargo, los generales que 

estaban en el Pentágono y que eran 

quienes asesoraban al presidente 

Johnson en estos momentos, no se 

habían dado cuenta que la sociedad y la 

juventud había evolucionado mucho 

más rápido que ellos. El historiador 

estadounidense Stephen E. Ambrose 

hablaba de los “soldados– 

ciudadanos”, que fueron a combatir por 

una causa, contra el nazismo o contra el 

pérfido enemigo asiático que les había 

atacado por la espalda. Basaban muchos 

de ellos su capacidad de combate en su 

fortaleza moral y la retaguardia estaba 

casi dispuesta a asumir casi cualquier 

número de bajas con tal de vencer. 

 Pero este no era el caso de la 

guerra de Vietnam, ya que la teoría de 

la lucha anticomunista no era aceptada 

por todos, y según fue avanzando el 

curso de la guerra, el apoyo hacía la 

guerra cada vez fue menor, en especial 

tras la ofensiva del Tet, victoria militar, 

pero derrota moral de los EE.UU. 

 Además de lo anterior, se pudo 

comprobar que la aeromovilidad podía 

funcionar en este nuevo tipo de guerra, 

más parecido a lo que en la actualidad 

llamamos conflictos asimétricos que a 

una contienda convencional. Pero a 

pesar de toda la potencia de fuego de la 

primera potencia mundial, no fueron 

capaces de vencer a la tenacidad de 

unos combatientes mucho más 

ideologizados y motivados que sus 

enemigos. 
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LA INVASIÓN DE POLONIA, 

1939. 

 

Por Gonzalo Vázquez Rodríguez. 

 

Palabras clave: Adolph Hitler, Blitzkrieg, 

Conferencia de Múnich, Danzig. 

El año 1938 estuvo marcado por 

dos acontecimientos fundamentales en 

el camino hacia la Segunda Guerra 

Mundial. La anexión de Austria por 

parte de Alemania y la Conferencia de 

Múnich
116

.  

                                                           
116

 Los Acuerdos de Múnich fueron aprobados y 

firmados durante la noche del 30 de septiembre de 
1938 por los jefes de gobierno de Reino Unido, 
Francia, Italia y Alemania con el objetivo de 
solucionar la Crisis de los Sudetes. Con la 
mediación de Mussolini, Francia y Reino Unido 
aprobaron la incorporación de los Sudetes 
(pertenecientes a Checoslovaquia), a Alemania. 

Por su parte, Francia y Gran 

Bretaña practicaron una política de 

concesiones a la Alemania de Hitler
117

 

para evitar una nueva guerra, porque 

no estaban militarmente preparadas 

para entrar en conflicto militar en aquel 

momento y por la debilidad de sus 

dirigentes (Chamberlain
118

 y 

Daladier
119

). Mussolini
120

 convocó a 

Gran Bretaña, Francia y Alemania para 

un encuentro en Múnich para intentar 

resolver el conflicto, pero quedó claro 

el escaso compromiso de ingleses y 

franceses frente a la expansión de 

Alemania. 

Finalmente, Alemania y URSS 

firmaban un pacto de no agresión
121

 

que incluyó cláusulas secretas por las 

                                                                               
Se pretendió evitar una nueva guerra pese a poner 
en gran peligro la existencia de Checoslovaquia. 
117

 Fürer y canciller de Alemania entre 1933 y 
1945. Llevó al poder a Partido Nazi y lideró un 
régimen totalitario durante el periodo conocido 
como Tercer Reich. 
118

 Político conservador británico, Primer Ministro 
del Reino Unido entre 1937 y 1940. Fue famoso por 
su política de apaciguamiento respecto a la 
Alemania nazi y la Conferencia de Múnich de 1938. 
119

 Político francés (1884-1970), diputado por el 
Partido radical socialista de Vaucluse, ministro y 
jefe del gobierno francés. 
120

 Periodista, militar, político y dictador italiano. 
Primer ministro del Reino de Italia con poderes 
dictatoriales desde 1922 hasta 1943. 
121

 Fue firmado entre la Alemania nazi y la Unión 
Soviética en Moscú, el 23 de agosto de 1939. El 
tratado contenía cláusulas de no agresión mutua 
y un compromiso de solucionar pacíficamente 
las controversias entre ambas naciones 
mediante consultas mutuas. A ello se agregaba 
la intención de estrechar vínculos económicos y 
comerciales, otorgándose tratos preferenciales, 
así como ayuda mutua. 

HISTORIA 
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que ambos países se iban a repartir 

Polonia en un futuro inmediato. 

Con la invasión de Polonia por 

parte de Alemania, se desencadenó la 

mayor guerra de todos los tiempos. 

La invasión de Polonia. 

 

Soldados alemanes atravesando la frontera polaca. 

El 1 de septiembre de 1939, las 

fuerzas alemanas estaban listas para 

cruzar la frontera polaca. Para la 

mayoría de sus efectivos iba a ser la 

primera experiencia en combate. A las 

4:45 se dispararon desde el mar, cerca 

de Danzig, los primeros obuses. Una 

compañía de tropas de asalto lanzó a 

continuación un ataque sorpresa que fue 

repelido con contundencia.  

Sin embargo, en la ciudad de 

Danzig
122

, los polacos poco pudieron 

hacer para detener a las tropas de asalto 

                                                           
122

 Fue unan ciudad Estado autónoma 
establecida el 10 de junio de 1920 en la actual 
ciudad polaca de Gdansk. Por el Tratado de 
Versalles de 1919, Danzig dejaba de formar 
parte de Alemania y quedaba bajo la tutela de la 
Sociedad de Naciones. 

nazis. Los supervivientes polacos 

fueron ejecutados tras la batalla. 

Los edificios públicos fueron 

engalanados con banderas nazis. 

Sacerdotes, profesores, maestros y otras 

autoridades de la ciudad fueron 

detenidas junto a los judíos, siendo 

trasladados al campo de concentración 

de Stutthof
123

. 

En aquellos momentos, el ejército 

alemán contaba con casi tres millones de 

hombres, cuatrocientos mil caballos y 

doscientos mil vehículos. Las fuerzas 

polacas no desplegaron todas sus fuerzas, 

porque los gobiernos francés y británico, 

habían advertido a Varsovia que un 

prematuro llamamiento generalizado a las 

armas, habría dado a Hitler la excusa 

perfecta para lanzar un ataque. 

Los alemanes no tardarían en 

alcanzar el corazón de su país desde Prusia 

oriental por el norte, Pomerania y Silesia 

por el oeste, y Eslovaquia por el sur. 

Una nube de aviones Stuka
124

, 

Messerschmitt
125

 y Heinkel
126

  se 

                                                           
123

 Fue el primer campo de concentración nazi 
construido por el régimen nazi fuera de 
Alemania. Está localizado en el antiguo territorio 
de la ciudad libre de Danzig. 
124

 Abreviatura de una palabra alemana que 
significa “bombardero en picado”. Utilizado ya 
durante la guerra civil española, tenía dos 
características inconfundibles: sus alas de 
gaviota invertidas y la sirena que emitía un 
silbido especial que aterrorizaba a las víctimas. 
Apoyaba a las fuerzas acorazadas que 
constituían la vanguardia del ataque alemán. 
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dirigieron hacia los aeródromos polacos 

para llevar a cabo un ataque preventivo. 

Los oficiales alemanes informaron a sus 

tropas de un peligro: los polacos 

responderían con tácticas engañosas 

utilizando francotiradores civiles y 

prácticas de  sabotaje. 

 

Avión Stuka. 

La Wehrmacht
127

 había planeado 

invadir Polonia por el norte, oeste y sur 

de manera rápida para coger por 

sorpresa a los polacos. Dispuso del 

Grupo de Ejércitos del Norte para atacar 

desde Pomerania y Prusia oriental.  

                                                                               
Entre sus limitaciones estaban su lentitud, poca 
capacidad de maniobra y autodefensa. Como 
contrapartida tenía una gran tolerancia para 
encajar impactos que en otros aparatos 
hubieran sido fatales. 
125

 Clásico avión de caza, aunque también se 
utilizó como cazabombardero y como avión de 
reconocimiento fotográfico. 
126

 Fue un avión alemán diseñado por los 
hermanos Siegfried y Walter Günter a 
principios de los años 1930. Se hizo pasar por 
un avión de transporte, pero su propósito fue 
proporcionar un veloz bombardero medio a la 
Luftwaffe, violando el Tratado de Versalles. 
127

 Nombre de las fuerzas armadas unificadas 
en la Alemania nazi desde 1935 a 1945, surgida 
tras la disolución de las fuerzas armadas de la 
República de Weimar, llamadas Reichswehr. 

El Grupo de Ejércitos del Sur 

tenía que avanzar desde el sur de Silesia 

hacia Varsovia. El objetivo era que los 

dos grupos de ejército cortaran el paso 

al grueso de fuerzas polacas que se 

encontraban al oeste del Vístula. En el 

centro de aquella hoz alemana estaba el 

X Ejército, que disponía de abundantes 

formaciones motorizadas. A su derecha, 

el XIV Ejército avanzaría hacia 

Cracovia, mientras tres divisiones de 

montaña, una división Panzer, una 

división motorizada y tres divisiones 

eslovacas atacaban hacia el norte desde 

Eslovaquia, Estado títere de los 

alemanes. 

Durante la mañana de la invasión, 

en Berlín, Hitler expuso  que sus 

peticiones a Varsovia habían sido 

rechazadas, en un cínico intento de 

responsabilizar a las autoridades polacas 

del conflicto. 

En Londres, Chamberlain dio la 

orden de movilización general. El 

Gabinete y el Foreign Office
128

 tardaron 

casi todo el día en redactar un 

ultimátum dirigido a Hitler exigiendo 

que retirara sus tropas de Polonia. 

                                                           
128

 Ministerio del Gobierno británico que se 
ocupa de las relaciones exteriores de la Unión 
Europea y de las relaciones con los países 
miembros de la Mancomunidad de Naciones. 
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En Francia, Daladier dio la orden 

también de movilización general, 

dictándose, al igual que en Gran 

Bretaña, instrucciones para proceder a 

la evacuación de niños en ambas 

capitales. Era previsible que las 

hostilidades comenzarían con 

incursiones aéreas de los bombarderos 

alemanes. 

En Berlín se producía un apagón 

eléctrico por temor a incursiones aéreas 

de los polacos. Goebbels
129

  decretó una 

ley por la que quedaba prohibido 

escuchar emisiones radiofónicas 

extranjeras. Hitler, por su parte, seguía 

convencido de que los gobiernos de 

Francia e Inglaterra se echarían atrás. 

La mañana del domingo del 3 de 

septiembre, sir Nevile Henderson
130

 

cumplió las instrucciones recibidas y 

presento un ultimátum a Hitler. Más 

tarde, Coulondre
131

 entregó el 

ultimátum francés. Hitler no esperaba 

esto, y Göring
132

 comentó: “Que el 

cielo se apiade de nosotros si perdemos 

esta guerra”.  

                                                           
129

 Joseph Goebbels. Político alemán, ministro 
para la Ilustración Pública y Propaganda de la 
Alemania nazi, figura clave en el régimen, amigo 
íntimo, y mano derecha de Adolf Hitler. 
130

 Fue un diplomático británico y embajador del 
Reino Unido en Alemania entre 1937 y 1939. 
131

 Embajador francés en Alemania durante la 
invasión de Varsovia. 
132

 Político y militar alemán, miembro del Partido 
Nazi, lugarteniente de Hitler y comandante 
supremo de la Luftwaffe. 

Al día siguiente, Australia y 

Nueva Zelanda también declararon la 

guerra a Alemania, así como el 

gobierno británico de la India, Sudáfrica 

y Canadá. Chamberlain hizo entrar en el 

Almirantazgo a Churchill
133

. 

En Berlín, casi todos los alemanes 

quedaron perplejos y abatidos cuando se 

dio la noticia de que Gran Bretaña había 

declarado la guerra. Había confiado en 

una victoria rotunda sobre Polonia sin 

que se desencadenara ningún conflicto 

en Europa. 

En Varsovia, la noticia de la doble 

declaración de guerra franco-inglesa 

produjo escenas de júbilo entre 

entusiastas polacos.  

Una ofensiva aliada cambiaría 

rápidamente el curso de la guerra a su 

favor. La población polaca de origen 

alemán fue víctima de agresiones en 

diversas localidades.  

El número total de individuos de 

origen alemán asesinados en Polonia 

varía entre dos mil y trece mil. 

Los soldados alemanes expresaron 

una mezcla de horror y desdén por el 

estado de miseria que presentaban las 

aldeas polacas por las que iban pasando, 

                                                           
133

 Político y estadista británico durante la 
Segunda Guerra Mundial conocido por su 
liderazgo durante la contienda. 



ArtyHum 18 85 

 

ArtyHum, Revista de Artes y Humanidades  

 
 

describiéndolas como lugares 

“terriblemente sucios y culturalmente 

atrasados”.  

Comenzaron a disfrutar 

maltratando a los judíos, humillando e 

incluso violando a las mujeres jóvenes o 

quemando sinagogas. Los alemanes no 

olvidaban las advertencias recibidas 

sobre el peligro de sabotajes o 

francotiradores. Sus oficiales se 

preocuparon de la falta de disciplina de 

sus reclutas, posiblemente por el miedo  

a que algún francotirador les disparase. 

El odio que encontraban a medida que 

avanzaban parecía justificar la invasión. 

La bravura con la que combatió el 

ejército polaco no logró ocultar sus dos 

graves carencias: un armamento 

obsoleto y falta de aparatos de radio. Si 

se retiraba una formación, no podía ser 

comunicada a sus flancos, con 

consecuencias desastrosas.  

El mariscal polaco Smigly-Rydz
134

 

ya se había convencido de que la guerra 

estaba perdida incluso  si los franceses 

lanzaban al final una ofensiva, porque 

ésta llegaría demasiado tarde.  

 

                                                           
134

 Militar polaco que combatió en la Guerra 
Polaco-Soviética de 1920-1921, y destacó 
posteriormente en la política interna de Polonia 
hasta la Segunda Guerra Mundial. Era mariscal 
del ejército polaco en el momento de la invasión 
de la Alemania nazi en 1939. 

La realidad fue que Francia no 

podía superar la barrera formada por el 

valle del Rin  y la línea defensiva 

alemana (Línea Sigfrido
135

).  

Los británicos, por su parte, 

optaron por la estrategia del bloqueo de 

Alemania, poco efectiva, dado que 

Hitler tenía en aquellos momentos el 

apoyo de la Unión Soviética. 

El 17 de septiembre, el martirio de 

Polonia aumentó cuando las fuerzas 

soviéticas cruzaron su frontera oriental 

en virtud de cláusulas secretas firmadas 

en el pacto germano-soviético de no 

agresión. El gobierno polaco tuvo que 

abandonar Varsovia y dirigirse hacia la 

frontera rumana. A final de aquella 

noche, se permitió el paso de los 

refugiados polacos hacia Rumanía. 

Muchos lloraban y optaron por acabar 

con su vida. 

La resistencia polaca siguió 

activa. Elementos aislados de su ejército 

crearon grupos irregulares para 

combatir en zonas menos accesibles de 

bosques, pantanos y montañas. Las 

carreteras que conducían al este estaban 

atascadas de refugiados que trataban de 

escapar de las atrocidades de la guerra.  

                                                           
135

 Nombre que dieron los Aliados a una línea 
defensiva alemana, contrapuesta a la Línea 
Maginot francesa, durante la Segunda Guerra 
Mundial. Comenzaba al sur de los Países Bajos  
y terminaba en la frontera con Suiza. 
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Un joven soldado polaco escribió 

que “el enemigo llegaba siempre por 

aire, e incluso cuando volaba muy bajo, 

seguía estando fuera del alcance de 

nuestros anticuados Mauser
136

. Día tras 

día veíamos las mismas escenas: civiles 

que corrían para protegerse de las 

incursiones aéreas, convoyes 

dispersados, camiones y carros en 

llamas. Solo nos movíamos de noche, y 

aprendimos a dormir mientras 

marchábamos. Estaba prohibido fumar 

por temor a que la luz del cigarrillo 

hiciera caer sobre nosotros a la 

todopoderosa Luftwaffe
137

”. 

 

El centro de Varsovia en llamas tras un 

bombardeo de la Luftwaffe. 

 

                                                           
136

 Fusil de cerrojo alemán diseñado por Paul 
Mauser en 1898. Este fusil utiliza el cartucho 
7,92 x 57 desde  depósito interno fijo alimentado 
mediante peines de 5 balas. 
137

 Fuerza aérea de Alemania en la época nazi. 
Creada en 1924. 

Varsovia era el principal bastión 

de la resistencia polaca y Hitler se 

impacientaba. La Luftwaffe comenzó a 

realizar una serie de bombardeos 

intensivos sobre la ciudad, que carecía 

de unas defensas antiaéreas efectivas. El 

20 de septiembre los alemanes se 

lanzaron sobre Varsovia y Modlin, con 

seiscientos veinte aviones. Los 

bombardeos se sucedieron con gran 

intensidad y Varsovia se rindió el 1 de 

octubre. Unos veinticinco mil civiles y 

alrededor de seis mil soldados, 

perecieron en el curso de estas 

incursiones aéreas. 

Consecuencias de la invasión de 

Polonia. 

El 28 de septiembre, el ministro 

de Asuntos Exteriores alemán 

Ribbentrop voló de nuevo a Moscú para 

firmar un nuevo tratado de amistad y 

delimitación de fronteras adicional con 

Stalin. La Unión Soviética se quedaría 

con prácticamente toda Lituania, a 

cambio de ceder más territorio polaco a 

los alemanes.  A continuación, Stalin y 

Hitler hicieron un llamamiento a la paz 

en Europa puesto que la “cuestión 

polaca” había quedado resuelta. 
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Alemania fue la más beneficiada 

del pacto nazi-soviético, porque estaba 

amenazada con un bloqueo naval 

británico y podía ya obtener de la Unión 

Soviética grano, petróleo, manganeso y 

caucho. 

Los soviéticos empezaron a 

ejercer presión sobre los estados 

bálticos de Estonia, Letonia y Lituania, 

que fueron anexionados a comienzos 

del verano siguiente. 

Se calcula que durante la invasión 

de Polonia murieron unos setenta mil 

soldados polacos, unos ciento treinta y 

tres mil resultaron heridos  y unos 

setecientos mil fueron hechos 

prisioneros. Los alemanes tuvieron 

alrededor de cuarenta y cuatro mil 

bajas, de las que unas once mil fueron 

mortales. La fuerza aérea polaca fue 

aniquilada, aunque la Luftwaffe perdió 

quinientos sesenta aviones. El ejército 

de la Unión Soviética, por su parte, 

aniquiló a unos cincuenta mil polacos, 

siendo las bajas mortales soviéticas de 

novecientos noventa y seis muertos con 

dos mil dos heridos. 

Hitler no dio por muerto al Estado 

polaco, esperando que franceses y 

británicos llegasen a un acuerdo con él. 

Durante el desfile triunfal de la victoria 

en Varsovia, manifestó a los periodistas: 

“Caballeros, han podido contemplar 

las ruinas de Varsovia. Que estas sirvan 

de advertencia a los estadistas de 

Londres y París que aún piensan seguir 

con la guerra”.  

Finalmente, Francia y Gran 

Bretaña decidieron seguir con su 

declaración de guerra a Alemania. La 

Unión Soviética, por su parte, tenía la 

firme intención de acabar en su zona 

con cualquier forma de manifestación 

de identidad polaca. Hitler finalmente 

decidió destruir completamente Polonia. 

Hitler comenzó un programa de 

limpieza étnica en las regiones polacas 

“germanizadas” de Prusia occidental-

Danzig y Prusia oriental, Varta y Alta 

Silesia. Éstas tenían que ser colonizadas 

por Volksdeutsche
138

 de los estados 

bálticos, Rumanía y otros lugares de los 

Balcanes. 

La iglesia católica de Polonia fue 

perseguida con detenciones y 

deportaciones de muchos de sus 

sacerdotes. Para eliminar la cultura 

polaca se cerraron escuelas y 

universidades, permitiéndose 

únicamente la enseñanza básica para 

                                                           
138

 Significa “perteneciente al pueblo alemán” y 
fue utilizado durante el III Reich para designar a 
personas de origen alemán en diversas partes 
de Europa. Considerados arios, podían formar 
parte de las organizaciones políticas nazis o de 
las fuerzas armadas. 
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satisfacer las necesidades de una clase 

servil. Profesores y  personal de la 

Universidad de Cracovia fueron 

deportados en noviembre al campo de 

concentración de Sachsenhausen
139

. Los 

prisioneros políticos polacos fueron 

enviados a Auschwitz
140

. 

Los oficiales del Partido Nazi
141

 

fueron seleccionando a los polacos que 

enviarían a Alemania como mano de 

obra esclava, así como a mujeres que 

serían utilizadas como criadas. 

La invasión de Polonia no fue más 

que un ensayo de la subsiguiente 

Rassenkrieg
142

 de Hitler contra la Unión 

Soviética.  

Unos cuarenta y cinco mil polacos 

y judíos murieron a manos de soldados 

regulares alemanes.  

Los Einsatzgruppen
143

 de las SS
144

 

ejecutaron a los internos de los 

sanatorios mentales. 

                                                           
139

 Ubicado en la población de Oranienburg, en 
Brandeburgo, Alemania, fue construido por los 
nazis en 1936 para confinar o liquidar 
masivamente a opositores políticos, judíos, 
gitanos, homosexuales y posteriormente 
prisioneros de guerra y finalmente Testigos de 
Jehová. 
140

 Complejo formado por diversos campos de 
concentración  de exterminio construido por el 
régimen de la Alemania nazi tras la invasión de 
Polonia de 1939. 
141

 Partido político activo en Alemania entre 
1920 y 1945 cuya ideología se sustentaba en el 
nazismo. 
142

 Guerra racial. 
143

 Escuadrones de ejecución itinerantes 
especiales formados por miembros de las SS y 

Stalin odiaba a Polonia desde la 

derrota sufrida por el Ejército Rojo
145

 en 

la batalla de Varsovia de 1920. Tras el 

Tratado de Riga de 1921, la victoriosa 

Polonia se anexionó territorios del oeste 

de Bielorrusia y de Ucrania. Pero tras la 

invasión del ejército de la Unión 

Soviética en 1939, Polonia oriental fue 

anexionada por el Ejército Rojo, 

comenzando deportaciones en masa de 

polacos hacia Siberia y Asia Central. 

En el frente occidental, el conflicto 

se convirtió en una guerra de posiciones. 

Los franceses se situaron tras la Línea 

Maginot, mientras que los alemanes 

hacían lo propio tras la Sigfrido.   

Las dos líneas eran consideradas 

seguras contra el ataque de carros de 

combate. Aún se pensaba que había 

tiempo para negociar sin lucha armada. 

Hitler realizó una oferta de paz a 

Francia y Gran Bretaña, pero la 

rechazaron porque sabían que una 

guerra a largo plazo les beneficiaba. 

Alemania, a su vez, necesitaba tiempo 

para la producción de material bélico y 

la preparación de su ejército. 

                                                                               
otros miembros de la policía secreta de la 
Alemania Nazi. 
144

 Escuadras de Defensa. Fue una organización 
militar, policial, política, penitenciaria y de 
seguridad de la Alemania nazi. 
145

 Fuerzas armadas organizadas por los 
bolcheviques durante la Guerra Civil Rusa en 

1918. Se convirtió en el ejército de la Unión 
Soviética, formando el mayor ejército del mundo 
desde 1940 hasta 1991. 
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Conclusión. 

Hitler no necesitó ninguna 

disculpa para invadir Polonia. Según 

Ricardo Artola “él mismo la creó al 

ordenar una operación de sabotaje 

contra una emisora de radio alemana. 

Los soldados alemanes, disfrazados de 

polacos, atacaron su propio país para 

poder invadir al vecino. El cinismo de 

Hitler no tenía límites”. 

De lo que no cabe duda es que la 

campaña de Polonia demostró la 

eficacia de la doctrina militar alemana: 

la “Blitzkrieg
146

”. 

 

 

 

 

 

 

 

 

 

 

 

                                                           
146

 Táctica militar de ataque que implica un 
bombardeo inicial, seguido del uso de fuerzas 
móviles atacando con velocidad y sorpresa para 
impedir que un enemigo puede llevar a cabo 
una defensa coherente. 

 

 

 

 

 

 

 

 

 

 

 

 

 

 

 

 

 

 

 

 

 

 

 

 



ArtyHum 18 90 

 

ArtyHum, Revista de Artes y Humanidades  

 
 

________________________________ 

 

BIBLIOGRAFÍA. 

ARTOLA, R.: La II Guerra Mundial. De 

Varsovia a Berlín. Madrid, Alianza Editorial, 

2005. 

BEEVOR, A.: La Segunda Guerra Mundial. 

Barcelona, Editorial Pasado y Presente, 2012. 

VV.AA.: Historia Contemporánea. (1914-

1989). Madrid, Editorial Universitaria Ramón 

Areces, 2010. 

 

WEBGRAFÍA. 

 

Portada. 

http://lh3.ggpht.com/_KFZuB8FSfnY/SqA4aFF

GlOI/AAAAAAAAAiY/va4jnMLv1CY/s800/p

olonia.jpg 

  

Lámina 2. 

http://www.abc.es/Media/201409/01/invasion-

polonia-alemania--644x362.jpg  

 

Lámina 3. 

http://www.impdb.org/images/thumb/e/e1/AVI

ON_HB_VDC.JPG/500px-

AVION_HB_VDC.JPG 

 

Lámina 4. 

https://upload.wikimedia.org/wikipedia/commons/thu

mb/1/1e/P%C5%82on%C4%85ca_obl%C4%99%C5

%BCona_Warszawa.jpg/250px-

P%C5%82on%C4%85ca_obl%C4%99%C5%BCona

_Warszawa.jpg  

 

 

 

 

 

 

 

 

 

 

 

 

 

 

 

 

 

 

 

 

 

 

 

 

 

 

 

 

 

 

 

 

*Portada: Mapa de la invasión. 

http://lh3.ggpht.com/_KFZuB8FSfnY/SqA4aFFGlOI/AAAAAAAAAiY/va4jnMLv1CY/s800/polonia.jpg
http://lh3.ggpht.com/_KFZuB8FSfnY/SqA4aFFGlOI/AAAAAAAAAiY/va4jnMLv1CY/s800/polonia.jpg
http://lh3.ggpht.com/_KFZuB8FSfnY/SqA4aFFGlOI/AAAAAAAAAiY/va4jnMLv1CY/s800/polonia.jpg
http://www.abc.es/Media/201409/01/invasion-polonia-alemania--644x362.jpg
http://www.abc.es/Media/201409/01/invasion-polonia-alemania--644x362.jpg
http://www.impdb.org/images/thumb/e/e1/AVION_HB_VDC.JPG/500px-AVION_HB_VDC.JPG
http://www.impdb.org/images/thumb/e/e1/AVION_HB_VDC.JPG/500px-AVION_HB_VDC.JPG
http://www.impdb.org/images/thumb/e/e1/AVION_HB_VDC.JPG/500px-AVION_HB_VDC.JPG
https://upload.wikimedia.org/wikipedia/commons/thumb/1/1e/P%C5%82on%C4%85ca_obl%C4%99%C5%BCona_Warszawa.jpg/250px-P%C5%82on%C4%85ca_obl%C4%99%C5%BCona_Warszawa.jpg
https://upload.wikimedia.org/wikipedia/commons/thumb/1/1e/P%C5%82on%C4%85ca_obl%C4%99%C5%BCona_Warszawa.jpg/250px-P%C5%82on%C4%85ca_obl%C4%99%C5%BCona_Warszawa.jpg
https://upload.wikimedia.org/wikipedia/commons/thumb/1/1e/P%C5%82on%C4%85ca_obl%C4%99%C5%BCona_Warszawa.jpg/250px-P%C5%82on%C4%85ca_obl%C4%99%C5%BCona_Warszawa.jpg
https://upload.wikimedia.org/wikipedia/commons/thumb/1/1e/P%C5%82on%C4%85ca_obl%C4%99%C5%BCona_Warszawa.jpg/250px-P%C5%82on%C4%85ca_obl%C4%99%C5%BCona_Warszawa.jpg
https://upload.wikimedia.org/wikipedia/commons/thumb/1/1e/P%C5%82on%C4%85ca_obl%C4%99%C5%BCona_Warszawa.jpg/250px-P%C5%82on%C4%85ca_obl%C4%99%C5%BCona_Warszawa.jpg


ArtyHum 18 91 

 

ArtyHum, Revista de Artes y Humanidades  

 
 

 

 

 

 

Mapa de la invasión. 

 

 

 

 

 

 

 

 

 

 

 

 

 

 

 

 

 

 



ArtyHum 18 92 

 

ArtyHum, Revista de Artes y Humanidades  

 
 

 

 

 

L A GUERRA DEL 

PELOPONESO. 

 

Por María Isabel Menchero Hernández. 

 

Palabras clave: Alcibíades, Arquídamo, Cleón, 

Nicias, Peloponeso, Pericles. 

  

Lo que se pretende en este 

artículo es explicar el desarrollo de la 

Guerra del Peloponeso y qué sucedió 

durante dicha guerra, destacando a los 

principales personajes que participaron 

en ella. 

 

 

 

 

 

 

 

LA GUERRA DEL PELOPONESO: 

DESARROLLO. 

Introducción. 

Se conoce con el nombre de La 

Guerra del Peloponeso al conflicto 

entre griegos  –espartanos y atenienses– 

que tuvo lugar entre los años 431 y 404 

a.C. y “se trataba de un duelo por el 

dominio de todo el territorio”
147

, ya que 

las tensiones entre ambos contendientes 

estaban más que claras, causadas por 

diferentes pugnas y confrontaciones 

antiguas entre ellos
148

, que derivaron en 

ésta. Los atenienses tenían el favor de 

las islas del Egeo y algunas ciudades 

jonias de Asia Menor, mientras que los 

espartanos, contaban con el apoyo de 

los territorios de la Liga del Peloponeso 

y casi toda Beocia.  

Esta guerra o guerras, en la que 

destacaba el poderío marítimo de 

Atenas y el control terrestre de Esparta, 

gracias a un gran ejército de infantería, 

está dividida en varias fases: la Guerra 

Arquidámica, la Paz de Nicias y la 

Guerra Jónico-Decélica.  

 

                                                           
147

 MÍNGUEZ FERNÁNDEZ, D.: Breve Historia 
de la Antigua Grecia. Madrid, Nowtilus, 2007,        

p. 158. 
148

 “La llamada «primera guerra del 
Peloponeso» (…) iniciada en 460 y virtualmente 
concluida mediante la Paz de los Treinta Años 
(446 a. de C.)”, BRAVO CASTAÑEDA, G.: 
Historia del Mundo Antiguo: Una introducción 
crítica. Madrid, Alianza Editorial, 2011, p. 273. 

HISTORIA 
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La Grecia Clásica. 

(Ampliado al final del artículo). 

 

La Guerra Arquidámica. 

Ésta es la primera fase de la 

guerra, cuyo nombre proviene del rey 

espartano que estuvo al mando de la 

invasión del Ática, aunque también se la 

conoce como “Guerra de los Diez Años, 

porque su duración abarca el período 

comprendido entre abril del 431            

–ataque contra Platea– y marzo del 421 

–cierre de la Paz de Nicias–”
149

. El 

conflicto estalló en el mes de abril del 

año 431 cuando los tebanos atacaron la 

ciudad de Platea, ya que los plateenses 

eran aliados fieles de los atenienses. Sin 

embargo, lejos de lo que ellos tenían 

planeado, los habitantes de la ciudad 

supieron defenderse, provocando que 

los tebanos no tuvieran otra opción que 

negociar con ellos para que los 

plateenses no acabaran con la vida de 

los prisioneros que habían hecho 

                                                           
149

 FERNÁNDEZ NIETO, F.J.: Historia del 
Mundo Antiguo: La Guerra del Peloponeso. 
Madrid, Gredos, 1989, p. 22. 

durante la batalla. Pero esto no sirvió de 

nada, porque mataron a todos los 

tebanos prisioneros, provocando que el 

Tratado de Paz de treinta años se 

rompiera, creando una gran hostilidad 

entre ambos bandos. Atenas, al ver que 

los tebanos querían venganza por lo que 

los plateenses habían hecho, ordenó 

enviar refuerzos para ayudar a sus 

aliados, evacuando a aquéllos que no 

podían luchar al interior de la muralla 

de la ciudad, para protegerlos de los 

ataques.  

La estrategia de Pericles. 

Pericles, general ateniense, contó 

con el tiempo suficiente para preparar 

una estrategia contra los espartanos, ya 

que éstos avanzaban lentamente sobre el 

Ática. Consciente de la superioridad 

terrestre de sus enemigos, elaboró una 

táctica basada en refugiar a la población 

de la zona en el interior de la ciudad, 

protegidos por las fortificaciones de la 

urbe, que unían la muralla con la zona 

del Pireo y el Falero, aumentado el 

número de guardias tanto en la ciudad 

como en el puerto y murallas, además 

de vigilar por mar los diferentes puntos 

estratégicos enviando flotas y soldados 

a los distintos estados de la Liga para 

defenderlos en caso de ataque.  
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Así, se garantizó el 

abastecimiento desde el mar. También 

decidió llevar a cabo el “epiteichismós 

o establecimiento de un fuerte en 

territorio enemigo abastecido desde el 

mar”
150

.  Ante esto, Arquídamo 

destrozó las cosechas y los cultivos que 

encontró a su paso (un ejemplo de ello 

es la demos de Acarnas), teniendo como 

objetivo hacer que los atenienses 

salieran de su hacinamiento y crear un 

conflicto directo. Sin embargo, Pericles 

tenía otra estrategia preparada: utilizó el 

ataque sorpresa, enviando a cien 

trirremes al Pireo, que se unieron a 

cincuenta más procedentes de Corcira, 

sobre Mesenia, Elide y Acarnania. Así, 

consiguió que Cefalonia pasara a ser 

una aliada más, ya que se vio en peligro 

de ataque. Además, expulsó a los 

habitantes de la isla de Egina, invadió la 

ciudad de Megara, atacó Potidea, y 

firmó una alianza con el rey Sitalces de 

Tracia que favoreció el abastecimiento 

de su ejército. En este primer año de la 

guerra, Pericles consiguió que los 

atenienses tuvieran fuerza moral a 

través de los discursos, destacando el 

que llevó a cabo en honor de los caídos 

en batalla
151

. 

                                                           
150

 VV.AA.: La guerra del Peloponeso. Madrid, 

Akal, 1998, p. 30. 
151

 TUCÍDIDES: Historia de la Guerra del 
Peloponeso: introducción y traducción con notas 

La peste. 

Con todo, en el año 430, 

Arquídamo y su ejército atacaron el 

Ática de nuevo. Pero no fue el único 

problema al que tuvieron que hacer 

frente los atenienses, ya que la 

enfermedad de la peste estaba haciendo 

estragos en la ciudad, y se estaba 

extendiendo a otras ciudades de la Liga. 

Esta epidemia duró un periodo de 

tiempo de dos años (430-429), aunque 

luego hubo otro brote entre los años 

427-426. Tucídides relata este episodio 

en su libro, mostrándonos un claro 

conocimiento sobre esta enfermedad, 

describiendo los síntomas que ésta 

producía, ya que él mismo la padeció. 

En torno al causante de la epidemia y 

sobre lo que pudo tratarse esta misma, 

hay diversas opiniones: tifus, viruela, 

sarampión, muermo, etc. También nos 

habla del origen y la expansión de la 

misma, iniciándose en Etiopía, llegando 

hasta Egipto, Libia y Asia Menor y 

extendiéndose a la zona griega por los 

barcos mercantes. Lo que favoreció a la 

peste en Atenas  fue que la población 

estaba confinada. Así, la epidemia se 

expandió más rápidamente, acabando 

con la vida de un tercio de los 

habitantes, incluida la vida del propio 

                                                                               
por Francisco Rodríguez Adrados. Madrid, 
Sequitur, 2003, II, p. 89. 
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Pericles
152

. Sin embargo, la plaga no 

llegó a afectar a los habitantes del 

Peloponeso porque éstos evitaron que 

llegara, ya que los espartanos 

abandonaron El Ática a tiempo y se 

pusieron en cuarentena, cosa que no 

pudieron hacer los atenienses. Pericles 

tomó la mala decisión de seguir con los 

tratados de paz con los espartanos, lo 

que hizo que su prestigio fuera 

menguando, llegando a ser condenado 

por un tribunal, siendo depuesto como 

general. Aun así, fue nombrado como 

tal de nuevo, luchando contra la 

Macedonia y la Calcídica, logrando 

éxitos en las batallas navales contra 

Formión en Patras y Naupacto. Sin 

embargo, Pericles no pudo seguir 

combatiendo más porque en el año 429 

la peste le arrebató la vida, haciendo 

que los atenienses tuvieran que 

enfrentarse a un nuevo dilema: su 

sucesor.  

Los sucesores. 

Tras la muerte de Pericles, 

muchos lucharon por sucederle, 

destacando dos figuras: Nicias, el 

pactista  y Cleón, el belicista. Ambos 

eran personas adineradas, sin embargo, 

Nicias representaba el interés por la 

defensa de aquellos que habían 

                                                           
152

 Ibídem, II, pp. 96-99. 

conseguido sus privilegios a través de 

su trabajo, que “son los que se 

mantienen más fieles al pensamiento de 

Pericles y anhelan obligar a Esparta a 

una pronta paz que restituya el 

esplendor de los años inmediatos a la 

Guerra”
153

. Mientras que Cleón, que 

era apoyado por aquellos comerciantes 

que se estaban viendo desfavorecidos 

por la guerra, tenía una visión distinta a 

la de Nicias. Creía en la victoria de los 

atenienses, ya que pensaba que podían 

afrontar la guerra a través de los 

recursos con los que contaban, porque 

lo que importaba era el éxito que 

favorecería a todos los atenienses. Sin 

embargo, pese a todas las diferencias, 

ambos tenían un objetivo en común: 

defender la reputación de su ciudad, 

Atenas.  

La estrategia espartana. 

Por motivo de la epidemia de 

peste que estaba azotando la zona del 

Ática, los lacedemonios atacaron la 

ciudad de Platea en el año 429. El 

asedio se prolongó durante un año y 

medio. A su vez, cuarenta trirremes 

procedentes de Megara al mando de 

comandantes espartanos, Cnemo y 

Brásidias, llegaron a Salamina, dando 

un duro golpe a los atenienses. Por otro 

                                                           
153

 FERNÁNDEZ NIETO, F.J., Historia del 
Mundo Antiguo…, p. 27. 
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lado, la ciudad de Mitilene, ubicada en 

la isla de Lesbos, se quiso desvincular 

de la Liga, dejando a Atenas con un 

aliado menos. Sin embargo, los 

atenienses cercaron la isla para hacer 

ver que los que quisieran hacer lo 

mismo que los mitilenios, serían 

castigados
154

. Así, los mitilenios se 

rindieron en junio del 427 y empezaron 

a negociar y pactar con los atenienses, 

que dejaron de atacar la ciudad. Pero no 

era más que una excusa por parte de los 

mitilenios para que se pudieran 

reabastecer y llegar a un acuerdo de paz 

con los espartanos, quienes los 

introdujeron en la Liga lacedemonia.  

Mientras tanto, aquellos 

habitantes de Platea que no habían 

querido refugiarse detrás de las murallas 

de Atenas, sin poder defenderse del 

ataque espartano, debido a que ya no 

tenían recursos de abastecimiento, 

vieron cómo, en agosto del año 427,  los 

lacedemonios se hacían con el control 

de su ciudad. Las mujeres y niños 

fueron hechos esclavos y los hombres 

ejecutados. Los espartanos redujeron a 

                                                           
154

 Se aprobó la ejecución de los prisioneros que 
hiciera el general Paquete, además de “la 
demolición de las murallas y fortificaciones de la 
ciudad rebelde, la confiscación de toda su 
escuadra, la distribución del territorio cultivable  
–excepto el perteneciente a Metimna– (…), la 
incautación de las posesiones mitilenias en la 
costa de Jonia, desde Misia al Helesponto” 
Ibídem, p. 30.  

cenizas la ciudad, que pasaría a ser del 

Estado espartano, que a su vez, la 

dejaría en manos de los tebanos para 

que pudieran aprovechar el terreno y 

cultivarlo. Al mismo tiempo, también 

tuvo lugar la guerra Civil de Corcira, 

que fue originada porque la población 

estaba dividida entre los partidarios de 

seguir apoyando a Atenas en la guerra y 

los que querían desvincularse de ello. 

Durante los siguientes dos años se 

producen luchas entre los atenienses y 

los espartanos en diferentes zonas 

estratégicas con la ayuda de Corcira, 

destacando la victoria sobre los 

espartanos en Olpas bajo el mando de 

Demóstenes. Los atenienses acumulan 

grandes victorias sobre sus enemigos, 

haciendo que los espartanos quieran 

llegar a un acuerdo de paz, que la 

Asamblea negó con rotundidad.  

Sin embargo, en el año 425, los 

espartanos invaden el Ática de nuevo. 

Los atenienses nombran a Demóstenes 

y Nicias como generales para hacer 

frente a este ataque, mientras que los 

atenienses tuvieron que refugiarse en la 

costa de Pilos. Allí, Demóstenes ordenó 

que se fortificara el lugar, ya que al 

tener una base estratégica, daba un duro 

golpe a los espartanos porque en Pilos 

los atenienses podían abastecerse por 
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vía marítima, además de controlar las 

revueltas que ocurrían en Mesenia. Por 

ello, los espartanos decidieron retirar a 

sus tropas de la zona del Ática y la flota 

que había sido enviada a Corcira, para 

acabar con los barcos atenienses que se 

dirigían hacia allí. Así, concentrando 

toda su atención en los atenienses que 

estaban en Pilos, asediaron la ciudad. 

Sin embargo, Eurimedonte, el general 

ateniense que se había quedado al 

mando de la fortificación en Pilos, 

acabó con la ofensiva de los 

lacedemonios, que habían enviado a 

hombres a Esfacteria
155

 provocando la 

retirada de éstos, convirtiendo a Pilos en 

un gran enclave estratégico. Esparta, al 

ver que los atenienses conseguían la 

victoria, quiso llegar a un acuerdo de 

paz con ellos para que la guerra 

finalizara, ya que no estaba dispuesta a 

que la cifra de bajas aumentara más. 

Así, una embajada espartana fue 

enviada a Atenas para firmar el tratado 

de paz, que consistía en que ambos 

bandos establecerían una alianza y los 

atenienses permitirían la marcha de 

aquellos homoioi que habían sido 

hechos prisioneros en Esfacteria. Sin 

embargo, los atenienses con Cleón al 

                                                           
155

 “(…) islote (…) que cierra 
perpendicularmente la entrada de la bahía y 
queda separado de la península de Pilos por un 
estrecho canal”, FERNÁNDEZ NIETO, F.J., 
Historia del Mundo Antiguo…, p. 34. 

frente exigieron unas condiciones 

distintas, que los espartanos no pudieron 

aceptar, por lo que este acuerdo no llegó 

a concluirse, algo que benefició a los 

atenienses, ya que la paz sólo favorecía 

a los espartanos
156

.  

Final de la primera fase. 

Durante los siguientes años de la 

guerra, Atenas asestó duros golpes a los 

espartanos, que veían cómo sus 

enemigos cada vez los iban cercando 

más por todos los frentes. Destaca la 

firma de un acuerdo entre los atenienses 

y los persas, al mando de Darío II, que 

termina con las esperanzas que tenían 

los lacedemonios de tener a éstos como 

aliados. Sin embargo, los espartanos 

supieron alzarse y hacer frente a sus 

enemigos. Así, con Brásidas como 

general, comenzaron a atacar a los 

atenienses liberando a aquellas ciudades 

que estaban bajo el dominio ateniense y 

así obtener su favor, dejando a sus 

contrincantes sin beneficios
157

. Su único 

objetivo era llegar a la zona de la 

Calcídica para organizar una revuelta 

                                                           
156

 Esto es debido a que los atenienses no 
podrían recuperarse de los problemas 
económicos que se habían producido por el 
coste de la guerra y por las dificultades que 
atravesaba en la Liga Ática, por lo que los 
espartanos podrían beneficiarse de la debilidad 
ateniense una vez recuperados ellos mismos.  
157

 Por problemas económicos, los atenienses 
tuvieron que aumentar los impuestos en todas 
las ciudades aliadas, cosa que hizo que la 
cohesión entre ellas y Atenas se fuera 
rompiendo. 
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contra los atenienses, bloqueándoles los 

recursos que llegaban desde allí. 

Brásidas consiguió el apoyo de: Acanto, 

que se introdujo dentro de la Liga del 

Peloponeso, y Anfípolis
158

, que fue un 

duro golpe para los atenienses, ya que 

esta ciudad era muy importante para 

abastecerse.  

Ante la situación incontrolable, la 

Asamblea ateniense decidió que Nicias 

llegara a un acuerdo con los espartanos, 

que cada vez dominaban más territorios, 

dejando sin recursos económicos a los 

atenienses. Así, en el año 423 ambos 

bandos se reunieron para pactar las 

condiciones de paz que no sólo les 

afectaba a ellos, sino también a sus 

aliados. Éste consistía en que se 

detenían las tropas y no se admitía en 

ellas a infieles. Sin embargo, la paz sólo 

duró hasta el año 422 cuando la 

Asamblea eligió a Cleón como nuevo 

general, al que se le ordenó que atacara 

Tracia, continuando la guerra en la zona 

de la Calcídica. Pero al querer recuperar 

Anfípolis de las manos espartanas, es 

vencido por los enemigos, cayendo 

como tantos otros. En esta batalla 

también muere Brásidas. Con el 

fallecimiento de Cleón se comenzó a 

                                                           
158

 Perdida por Tucídides ante Brásidas en el 
año 425, por lo que le mandaron al exilio 
(ostracismo) en el 424. 

organizar un nuevo acuerdo de paz, 

poniendo fin a la Guerra Arquidámica. 

 

La Paz de Nicias. 

La consecuencia de la muerte de 

ambos generales fue que quedó claro 

que ambos contendientes necesitaban 

llegar a un acuerdo de paz. Por ello, 

entre los años 422 y 421, Nicias, 

representando a Atenas, y Pleistoanax, 

por parte espartana, impusieron las 

condiciones en las que se basaría ese 

pacto, teniendo en cuenta los intereses 

de cada uno, ya que no querían que 

nadie quedara insatisfecho para  que no 

hubiera motivos para comenzar de 

nuevo la guerra entre ellos. Así, en el 

año 421 ambos bandos lo establecieron 

y fue denominado con el nombre de Paz 

de Nicias.  

Tucídides nos muestra las 

condiciones que pactaron y que se 

debían mantener un periodo de 

cincuenta años, destacando las 

siguientes: los territorios que habían 

sido conquistados durante el transcurso 

de la guerra debían retornar bajo el 

dominio de la Liga a la que 

pertenecieran, y los prisioneros serían 

liberados
159

.  

                                                           
159

 TUCÍDIDES, Historia de la Guerra del 
Peloponeso…, III, pp. 269-270. 
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Sin embargo, estos términos no 

les parecieron justos a algunos 

partidarios de Esparta y pidieron que se 

revisara el tratado para que no se vieran 

afectados. Los atenienses, que no 

querían más problemas, aceptaron e 

incluyeron lo que éstos pedían: aliarse 

en caso de que fueran atacadas por un 

tercer factor y en el caso de Atenas, 

auxiliar a Esparta si se producían 

revueltas. Aun así, Esparta no pudo con 

aquellos aliados que no estaban de 

acuerdo con las condiciones de la Paz 

de Nicias. Para acabar con estas 

amenazas, Atenas firmó pactos con 

Beocia que estuvieron vigentes durante 

seis años (421-415).  

Por otro lado, Corinto quería 

llegar a un acuerdo con Atenas, pero no 

se lo concedieron, y como no le 

beneficiaba las condiciones de la Paz de 

Nicias, decidió aliarse con la ciudad de 

Argos para “crear una federación que 

agrupe a quienes, maltratados por las 

dos potencias, se opongan a sus planes 

de dominio común sobre toda 

Grecia”
160

. Ésta la formaron Mantinea, 

Elide, y ciudades de la zona Calcídica. 

Aun así, los espartanos y los atenienses 

siguieron con una política basada en 

pactos y alianzas. En el caso de Esparta, 

                                                           
160

 FERNÁNDEZ NIETO, F.J., Historia del 
Mundo Antiguo…, p. 42. 

exigió a Tebas que cumpliera las 

condiciones de la Paz de Nicias para 

que Panacto retornara a manos 

atenienses, a cambio de que éstos 

entregaran Pilos. La primera parte del 

pacto se llevó a cabo, pero sin embargo, 

los atenienses no devolvieron Pilos. Al 

ver lo que pretendían los espartanos, la 

Asamblea ateniense, en contra de lo que 

pedía Nicias, y con Alcibíades
161

 al 

mando, llevaron a cabo una política 

totalmente opuesta al beneficio 

espartano. Con Alcibíades nombrado 

general en el año 420, se creó la 

«Cuádruple Alianza», formada por 

Argos, Atenas, Élide, y Mantinea, que 

consistía en la defensa de Argos durante 

cien años para que los espartanos y 

corintios no tuvieran esperanzas de 

hacerse con el dominio de esa ciudad, 

además, de protegerse entre ellos 

mismos.  

Durante los siguientes años, 

Alcibíades y Nicias lucharon en Tracia 

y en la zona de la Calcídica, mientras 

que Argos atacó Epiaduro, una aliada de 

Esparta. Mientras tanto, ésta asediaba la 

Argólida, aunque al final el rey  

espartano Agis, hijo de Arquídamo, 

                                                           
161

 Perteneciente a la familia de los 
Alcmeónidas, como Pericles. Se le conocía por 
su personalidad agresiva, cínica e individualista. 
“Alcibíades representa la acción, la 
polypragmosýne…”, GÓMEZ PANTOJA, J., 
Historia Antigua…, p. 239. 
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firma una tregua que tan sólo duró ocho 

meses, ya que la Cuádruple Alianza 

atacó Arcadia y consiguió el control de 

Orcómeno. Sin embargo, los espartanos 

los interceptaron en su avance hacia 

Tegea, obteniendo la victoria en la 

batalla de Mantinea, asestando un duro 

golpe a los atenienses, que veían cómo 

Esparta recuperaba su dominio en la 

región del Peloponeso, ya que tras esta 

derrota, la Cuádruple Alianza se 

rompió, aliándose Argos con Esparta, 

además, de sumar a sus filas Mantinea, 

la zona de la Calcídica y Macedonia.  

Crisis en Atenas. 

Tras esta gran derrota, en Atenas 

se empezó a ver el malestar y la 

incertidumbre entre la población. A 

ello, se le unieron los problemas 

económicos, debido a que al perder  el 

dominio de ciudades, el ingreso de 

fondos había decaído, y a los problemas 

políticos, ya que Alcibíades y Nicias 

volvían a estar enfrentados, por las 

diferencias ideológicas que tenían. 

Mientras tanto,  en el año 417, Argos se 

desvincula de Esparta, para de nuevo 

aliarse con Atenas. Por ello, los 

espartanos volvieron a invadir la zona 

de la Argólida. Un año después, se 

consiguió el control de la isla de Melos, 

que antes del ataque de Atenas sobre 

ella, se había declarado neutral, 

situación que a los atenienses no les 

beneficiaba. Tucídices nos muestra el 

llamado Diálogo de Melos, en el que se 

ve perfectamente la crueldad que llevó a 

cabo Atenas durante el asedio
162

.  

La expedición a Sicilia. 

“La gran expedición ateniense a 

Sicilia fue una desgraciada campaña de 

Atenas en el occidente mediterráneo 

que estuvo a punto de provocar el final 

de la Guerra”
163

. Tal expedición se 

llevó a cabo porque la ciudad de Egesta 

había pedido ayuda a Atenas para 

acabar con la amenaza de Selinunte. 

Alcibíades, utilizando sus dotes de 

persuasión, consiguió que la Asamblea 

decidiera conquistar Sicilia, en contra 

de lo que opinaba Nicias, quien veía 

esta campaña como una locura. Con 

Alcibíades, Nicias y Lámaco como 

generales, la flota
164

 salió del Pireo en el 

año 415, reuniéndose con sus aliados en 

Corcira.  Una vez que llegaron a Sicilia, 

se asentaron en Catania, desde donde 

comenzaron a asediar la ciudad de 

Siracusa. Alcibíades, aunque debía 

retornar a Atenas para que se realizara 

                                                           
162

 TUCÍDIDES, Historia de la Guerra del 
Peloponeso…, III, pp. 301-308. 
163

 FERNÁNDEZ NIETO, J.: La guerra del 
Peloponeso. Madrid, Akal, 1989, p. 46.  
164

 “Compuesta por 134 trirremes, (…), 5.000 
hoplitas y 1.500 infantes…”, GÓMEZ 
ESPELOSÍN, F.J.: Historia de Grecia Antigua. 
Madrid, Akal, 2001, p.196. 
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el juicio al que le habían convocado, 

tras haber cometido el sacrilegio de 

mutilar a los Hermes
165

 (Hermocópidas) 

y de haber profanado los misterios de 

Eleusis, huyó hacia Esparta. Esta 

deserción tuvo desgraciadas 

consecuencias para Atenas, ya que 

Alcibíades sabía la estrategia que 

utilizarían sus compatriotas. Los 

lacedemonios con ayuda de éste, 

pudieron auxiliar Siracusa. Nicias, 

viendo el acercamiento de sus enemigos 

y tras la muerte de Lámaco, pidió ayuda 

a Atenas, que en el 413, mandó una 

flota auxiliar al mando de Demosténes y 

Eurimedón. 

Con este acontecimiento, la guerra 

había comenzado de nuevo, poniendo 

fin a la Paz de Nicias oficialmente. Por 

ello, los espartanos, con el 

conocimiento de Alcibíades, invadieron 

el Ática, dejando a Atenas bloqueada 

por tierra. Además, la situación en 

Sicilia había empeorado para los 

atenienses, ya que la ayuda de 

Demóstenes no era efectiva. Sin 

oportunidad de retirada porque los 

siracusanos nos les dejaron vías de 

escape
166

, los soldados atenienses que 

sobrevivieron fueron esclavizados, 

                                                           
165

 Objetos a los que se rendía culto y que 
estaban ubicados en lugares públicos.  
166

 GÓMEZ ESPELOSÍN, F.J., Historia de…, p. 
197. 

hacinados en latomías
167

 y Nicias y 

Demóstenes fueron ajusticiados.  

De este modo, la expedición a 

Sicilia concluyó en el año 413, siendo 

un auténtico desastre para la parte 

ateniense, tanto en lo militar como en lo 

económico. 

 

 LA GUERRA JÓNICO-DECÉLICA. 

La capitulación de Atenas. 

La derrota de Atenas en Sicilia 

tuvo unas terribles consecuencias para 

ella. Los espartanos impedían que los 

atenienses se abastecieran, ya que 

Decelia tenía el control agrícola del 

Ática, además de que los lacedemonios 

dominaban las minas de Laurión. Por 

otro lado, la alianza con los persas se 

deshizo y éstos se vincularon con los 

espartanos. También, los problemas 

económicos ahogaban a Atenas, a la que 

sólo le quedaba la esperanza de 

conseguir la victoria por vía marítima. 

Así, se continúa con la guerra, basada 

sobre todo en conflicto contra Jonia y 

Decelia, razón por la que a esta última 

fase se le conoce con el nombre de 

Guerra Jónico-Decélica.  
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 “Enormes cuevas de piedra”, Ibídem, p. 197. 
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Los atenienses, como se ha 

expuesto anteriormente, confían en su 

flota, para acabar con los ataques de sus 

enemigos por esa vía. Además, gracias a 

ello, podrían abastecerse de la 

mercancía que provenía desde el 

Quersoneso y el Mar Negro. Mientras 

tanto, Esparta sigue con su política 

diplomática basada en el acercamiento a 

aquellas ciudades griegas que querían 

desvincularse de la alianza con Atenas, 

para tenerlas a su favor. A partir del año 

412, Alcibíades, con ayuda del persa 

Tisafernes, comienza su plan contra sus 

compatriotas, enviando barcos a Quíos, 

consiguiendo la anexión de Jonia a sus 

filas, así como, la de Eritras, 

Clazómene, Teos, Ténedo, Éfeso y 

Mileto. Atenas intenta recuperar la 

alianza con los jonios al mismo tiempo 

que combate contra todos los frentes 

abiertos. En el año 411, volvían a tener 

bajo su dominio de Mitilene, 

Clazómene, Lámpsaco mientras que los 

espartanos conservan Quíos, Cnido y 

Rodas. Sin embargo, entre los años 411 

y 410, se produce una fuerte crisis 

política en Atenas, donde se instauró la 

oligarquía: se eliminó la Asamblea, la 

Boulé
168

 de los 500, creándose el 

Consejo de los Cuatrocientos.  

                                                           
168

 “Consejo (…) al que se accedía simplemente 
por sorteo, sin necesidad de hacer una carrera 

El derecho político se estableció 

sobre cinco mil ciudadanos elegidos por 

este Consejo. Sin embargo, esto no duró 

mucho ya que al perder el control de 

Bizancio, de Tasos y Eubea, por lo que 

ahora la autoridad residía en los 

llamados Cinco Mil. Con Cleofonte al 

mando, estableciendo de nuevo las 

instituciones democráticas,  Alcibíades 

regresó Atenas en el 407, tras ser 

perdonado y nombrado hegemon 

autocrator (general en jefe). 

El fin de la guerra. 

Atenas continúa su lucha contra 

Jonia, perdiendo Éfeso, pero gracias a 

que Alcibíades estaba de nuevo de su 

lado, consiguieron nuevos éxitos en la 

zona del Helesponto. Sin embargo, los 

espartanos mantienen su control sobre 

el Ática y arrebatan a los atenienses 

Pilos. Así mismo, Corcira se desvincula 

de Atenas, siendo neutral. Con 

Alcibíades elegido como general para 

los años 407 y 406, se decide atacar a 

Jonia, donde se encontró con Lisandro, 

general espartano.  

Alcibíades consiguió Tasos y 

Abdera, pero perdió contra Lisandro en 

la batalla naval de Noción, en el año 

406. Sin ser reelegido como general, 

                                                                               
política propiamente dicha”, GÓMEZ PANTOJA, 
J., Historia Antigua…, p. 236. 
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Alcibíades dejó a un lado su vida 

política, marchándose a Tracia. En ese 

mismo año tuvo lugar el último éxito 

ateniense –al mando de Conón– contra 

los espartanos –comandados por 

Calicrátidas– en las islas Arginusas. 

Pero las bajas que sufrieron los 

atenienses hicieron estragos en la 

Asamblea, que ejecutaron a los generales 

al mando de la campaña
169

. Así, en el 

año 405, Lisandro, con ayuda de los 

persas,  asedia Lámpsaco, venciendo a 

los atenienses en Egospótamos, 

consiguiendo el control sobre el 

Helesponto y el Mar Egeo. Sin embargo, 

no obtuvo el dominio de Samos. Con 

estas victorias, Lisandro cerca Atenas, 

provocando que la población no se 

pudiera abastecer de ninguna manera. De 

esta forma, Atenas se rindió, enviando 

una embajada para llevar a cabo las 

negociaciones, en las que se impuso lo 

siguiente por parte de Esparta a su 

enemiga: destrucción de las murallas, 

devolución de todas las naves y entrega 

de todas sus posesiones, menos 

Salamina, y ser aliado de Esparta. En 

abril del año 404, se aceptaron estas 

condiciones, rindiéndose Samos, 

poniendo fin a la guerra.  

 

                                                           
169

 Ibídem, p.197. 

Conclusión. 

La Guerra del Peloponeso no fue 

más que una excusa para medir la 

fuerza de Atenas y Esparta, y poner fin 

a años de ataques por el control 

marítimo, ya que Esparta destacaba en 

el ámbito terrestre y quería tener 

también el dominio naval.  

Además, como bien dice 

Tucídides, la causa de la guerra radica 

en el control que estaba ejerciendo 

Atenas y del miedo de los espartanos de 

verse relegados a un segundo plano. 

Atenas tenía tantas ganas de dejar claro 

que ella era superior, que acabó con su 

poderío, debido a que no supo cómo 

administrar su economía, contribuyendo 

a problemas tributarios.  

Algunos expertos han sugerido 

que la causa de que Atenas perdiera la 

guerra residen en las estrategias 

llevadas a cabo por los generales, por la 

peste,  por la desgraciada expedición a 

Sicilia que puso a los atenienses en 

jaque, además de por los problemas 

internos.   

Decir también que la estrategia 

llevada a cabo por Pericles “no fue (…) 

estrictamente defensiva, sino más bien 
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selectiva, calculando los riesgos para 

evitar una derrota decisiva”
170

.  

Por último destacar que con las 

condiciones impuestas por Esparta en el 

acuerdo de Paz, se dejaba claro su 

poderío militar y su hegemonía sobre la 

de Atenas.  
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 BRAVO CASTAÑEDA, G., Historia del 
Mundo Antiguo…, p. 278. 
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La Grecia Clásica. 
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EL VIDRIO Y SU DERIVADO, 

EL CRISTAL. 

 

 Por Marta Teixidó, Crítico de Arte. 

 

Palabras clave: arte, cristal, decoración, 

utensilios, vidrio. 

 

Un breve repaso por su historia. 

 

 ¿Quién, de los que leemos este 

artículo, no tiene en casa un jarrón, una 

figura, un cuenco o  una jarra de 

vidrio? ¿Quién, que haya cumplido 

algunos años, no guarda como un 

tesoro el recuerdo de aquellas canicas 

multicolores con las que jugó de niño? 

¿Quién no ha visto o ha lucido un collar 

de cuentas de vidrio? El vidrio nos 

acompaña en todos los ambientes, y en 

muchos momentos, ya sea como 

utensilio o como objeto de decoración. 

Bien merece que le dediquemos un 

artículo. 

¿Qué es el cristal? ¿Qué es el vidrio? 

Suele haber cierta confusión entre 

los términos. El primero es vidrio 

endurecido, frágil, generalmente 

incoloro y transparente, que se obtiene 

al fundir a elevada temperatura 

diversas sustancias. Esta definición 

centra el origen del cristal en el vidrio, 

ese  material, inorgánico, duro, frágil y 

por lo general trasparente que se 

encuentra en la Naturaleza, pero que el 

hombre ha fabricado desde tiempos 

remotísimos, convirtiéndolo en cristal,  

quizá por la abundancia de sus 

componentes. El arte y el vidrio han 

estado unidos siempre y es fácil  

comprender el porqué: la belleza de ese 

material, su trasparencia, su brillo y los 

efectos que la luz produce sobre su 

superficie, tienen algo de mágico que 

desde siempre ha fascinado a los 

artistas y aún hoy en día sigue 

haciéndolo.   

 

¿Desde cuándo el hombre ha 

fabricado vidrio?   

Cuenta Plinio el Viejo en su 

Historia Natural que fueron unos 

mercaderes  los que viajando por 

Fenicia se detuvieron para calentar la 

comida a las orillas de un río y al no 

encontrar piedras donde colocar los 

HISTORIA DEL ARTE 
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recipientes sobre el fuego, usaron 

trozos de la carga que llevaban, natrón 

(carbonato de sodio). Comieron y se 

echaron a dormir. A la mañana 

siguiente vieron con sorpresa que el 

natrón al fundirse había reaccionado 

con la arena de la playa (sílice) y se 

había convertido en un material 

brillante y duro, el vidrio. 

Sea real o no esta explicación, lo 

cierto es que la fabricación de vidrio se 

remonta a la noche de los tiempos y que 

todas las civilizaciones nos han legado 

piezas de vidrio, ya sean pequeñas 

perlas opacas y coloreadas o delicados 

frascos para perfumes. Cuando 5.000 

años (a.C.) aproximadamente, el 

hombre pasa de nómada a sedentario, 

tiene que ir dominando los materiales 

para sobrevivir y organizarse, la 

madera, la piedra, la cerámica, los 

metales y el vidrio. Fabrica pequeños 

objetos útiles, vasos, copas, frascos para 

los perfumes, pero también joyas y 

amuletos: objetos de arte.    

La historia del vidrio en el arte es 

una secuencia de sucesos que requiere 

un seguimiento para su comprensión. 

No es posible hacer un recorrido 

exhaustivo por la historia del arte con 

este material, pero si podemos dar 

algunas pinceladas.  

Los artistas vidrieros tuvieron que 

ir descubriendo, aprendiendo y 

desarrollando una serie de técnicas en 

su manufactura. Durante el Imperio 

Romano, las comunicaciones entre el 

Este y el Oeste eran muy estrechas y el 

arte del vidrio se desarrolló en ambas 

orillas del Mediterráneo. Durante la 

Edad media, la vidriería se reduce casi 

exclusivamente a la fabricación de 

objetos prácticos para la medicina o la 

alquimia, dejando el arte a un lado.  

Durante el Renacimiento, siglos 

XV y XVI, Venecia era una ciudad de 

emprendedores, comerciantes, 

navegantes, políticos, y es justamente 

cuando su poder político empieza a 

declinar, cuando los venecianos se 

preocupan por desarrollar sus 

industrias y la exportación de 

mercancías de lujo, encajes, sedas, loza 

y, sobre todo, vidriería, con la que 

alcanzaron una superioridad que 

perdura en nuestros días.  

 

 

Murano, cristal soplado típico de Venecia. 
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La vidriería española tuvo tres 

centros de producción, al este, Cataluña 

donde en el siglo XV y principios del 

XVI se fabricaba un vidrio fino 

esmaltado, de colores azul, púrpura y 

verde decorado con elementos góticos, 

árabes y más tarde renacentistas. Otro 

centro estaba en Andalucía, en las 

provincias de Granada, Jaén y Almería 

que al estar muy apartadas de la 

influencia europea, conservaron un 

estilo antiguo lleno de elementos árabes. 

El tercer centro, el de Castilla, en el que 

la influencia veneciana fue mayor. Las 

tres escuelas fueron eclipsadas en el 

siglo XVIII por la Real Fábrica de 

Cristales de La granja de San Ildefonso 

que trabajaba con el estilo barroco de 

Bohemia, Alemania y Francia. 

 

 

Cristal de bohemia con decoración. 

Las técnicas de elaboración y 

coloreado han cambiado mucho a lo 

largo de la historia, pero  la gran 

revolución en la fabricación del vidrio 

la produjo el descubrimiento de la caña 

de vidriero que permite soplarlo. 

Necesitaron mucha imaginación para 

actuar sobre aquella masa caliente y 

deforme únicamente insuflándole aire. 

Su descubrimiento se atribuye a los 

fenicios y su empleo prácticamente ha 

llegado igual hasta nosotros.  

 

 

Anthony Gelpi. 

 

 

Christopher Mosey. 
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Robert Mickelson. 

 

 

Elisabeth Swissbune. 

 

Y aunque algunos de los  artistas 

que aparecen en estas páginas nada 

tienen que ver con ellos, en un reportaje 

sobre el vidrio en el arte, no es posible 

pasar por alto los vitrales ni a los 

artistas vitraleros. Los vitrales o 

vidrieras fueron ya usados en el arte 

románico, pero llegan a su apogeo en el 

gótico y se generaliza su uso durante el 

siglo XIII. La vidriera crea en el 

interior de la iglesia o catedral una 

atmósfera cálida e irreal que hace a los 

fieles seguros y protegidos por la 

Iglesia a la vez que contemplan escenas 

de las sagradas escrituras o figuras de 

santos. 

 

Vitrales de la Catedral de Chartres. 

 

El vidrio presta al artista un 

camino lleno de posibilidades para el 

desarrollo de la imaginación. Nada le es 

ajeno, ni las infinitas formas, las gamas 

de color, los acabados, la decoración, 

los brillos… De todo ello, hacen gala 

estos artistas que os presentamos. 

 

 

 

 

 

 

 

 

 

 

 

 

 

*Portada: Cristal de la Granja de San 

Ildefonso. 
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EL COLECCIONISMO           

DE LA REINA                          

ISABEL DE FARNESIO. 

 

Por Sara del Hoyo Maza. 

 

Palabras clave: Arte, Barroco, escultura, 

España, orientalismo, pintura. 

Una ventana abierta al arte del 

Barroco. 

 La vida de la reina Isabel de 

Farnesio (1692-1766) es, cuanto menos, 

apasionante. Famosa coleccionista de 

objetos artísticos, en estas páginas se 

analiza el proceso por el cual consiguió 

reunir una de las mayores colecciones 

de la Europa del momento. De igual 

forma, este proceso permite ilustrar la 

situación artística vivida a partir de la 

llegada al trono español del primer 

Borbón, caracterizada por el aumento 

de las influencias italiana y francesa y 

la creación de la Real Academia de 

Bellas Artes de San Fernando.   

 

La llegada de los borbones a España. 

El primero de noviembre del año 

1700 falleció en Madrid, sin sucesión, el 

rey Carlos II (1661-1700), último 

monarca de la dinastía española de los 

Austrias; según su testamento, la 

Corona española pasaba a manos de la 

casa francesa de los Borbones
171

. El 

joven Duque de Anjou (1683-1746), 

segundo hijo del Delfín de Francia 

(1661-1711) y nieto de Luis XIV (1638-

1715), fue proclamado rey en Madrid el 

23 de noviembre de 1700, llegando a 

España en febrero del año siguiente, en 

medio de una gran ovación. Con él, se 

inauguró en España una nueva época, 

caracterizada por el cambio que 

permitió regenerar el Estado de la 

decadencia en que se encontraba.  

                                                           
171

 El cambio dinástico no se produjo sin duros 
enfrentamientos. España quedó dividida entre 
los partidarios del nuevo rey francés y los del 
archiduque Carlos de Austria (1685-1740), 
aconteciendo, a consecuencia de ello, la 
conocida Guerra de Sucesión (1701-1713).  

HISTORIA DEL ARTE 
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 El primer Borbón español pudo, 

gracias a su prolongada estancia en el 

trono, asentar las bases del Antiguo 

Régimen en España. Durante su 

reinado, se creó el ejército permanente y 

el Cuerpo de Ingenieros Militares, se 

organizó la Marina y la Armada 

Española, se fomentó la industria y el 

comercio y se puso orden en la 

administración y en los sistemas fiscal y 

legislativo. En lo que concierne a la 

cultura, se fundaron instituciones 

públicas como la Biblioteca Real y las 

tres primeras Reales Academias: la de la 

Lengua Española, la de la Historia y la 

de las Bellas Artes. 

 Felipe V, que había sido educado 

en la Corte francesa de Versalles, fue 

una persona de temperamento 

reservado, tímido y muy escrupuloso en 

materias moral y religiosa. Pero a la 

vez, sufrió terribles depresiones y 

periodos de euforia que hicieron de él 

un rey ausente y ensimismado. Su vida 

personal estuvo regida por sus dos 

matrimonios, el primero de ellos, con la 

jovencísima María Luisa Gabriela 

(1688-1714), hija del duque Víctor 

Amadeo II de Saboya (1666-1732). La 

reina
172

, que mostró una gran habilidad 

                                                           
172

 A su lado, en calidad de camarera mayor, se 
encontraba la francesa Anne-Marie de la 
Trémoille (1641-1722), conocida como Princesa 
de los Ursinos. Actuando como agente de Luis 

política durante las ausencias de su 

marido, contribuyó a que Felipe V 

ganase la confianza de los nobles 

españoles. Pero los buenos tiempos no 

tardaron en esfumarse, puesto que, 

aquejada de tuberculosis pulmonar, 

murió en Madrid el 14 de febrero de 

1714, sumiendo al monarca en un 

profundo duelo. María Luisa dejaba 

cumplido el único cometido que se 

esperaba de las reinas: dar hijos varones 

al rey, en este caso, tres. 

 Así las cosas, los miembros de la 

Corte cercanos al monarca se dedicaron 

a buscar posibles candidatas para 

ocupar el trono español. De entre estos 

personajes, destaca poderosamente la 

labor de Julio Alberoni (1664-1752), 

astuto prelado de cierta posición en la 

Corte quien, tras una serie de 

maquinaciones y desvelos, consiguió 

que Felipe V firmara las capitulaciones 

matrimoniales con la princesa 

parmesana Isabel de Farnesio
173

. Se 

                                                                               
XIV, tenía gran ascendiente sobre Felipe V y le 
aconsejaba en asuntos de gobierno. También 
fue la responsable de la influencia francesa en 
la Corte madrileña, hasta la llegada de Isabel de 
Farnesio.  
173

 Se ha dicho que en la elección de Isabel de 
Farnesio como reina consorte fue muy 
importante el hecho de que fuera parmesana. 
Felipe V, de esta forma, veía cercana la 
posibilidad de recuperar los anteriormente 
perdidos territorios de Italia en Utrecht. Pero 
esta no fue la única consideración al respecto: 
de todos era conocida la piedad de la elegida, 
actitud que agradaba a Felipe debido a sus 
inclinaciones religiosas.  
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preparó, de esta forma, la llegada a la 

Corte de la que sería apodada la 

fierecilla de España.  

 

Isabel de Farnesio Neoburgo           

(1692-1766). 

Nació en el Palazzo della Pilotta 

de Parma, el 25 de octubre de 1692, hija 

del duque Eduardo II Farnesio (1666-

1693), príncipe heredero de Parma, y de 

Dorotea Sofía de Neoburgo (1670-

1748)
174

. Las sucesivas muertes de su 

hermano mayor, Alejandro Ignacio (5 

de agosto de 1693) y de su padre (6 de 

septiembre de 1693), hicieron que 

ocupase la tercera posición en cuanto a 

la línea sucesoria del ducado de Parma, 

precedida únicamente por sus dos tíos, 

Francisco (1678-1727), que en 1696 se 

convertiría en su padrastro, y Antonio 

Farnesio (1679-1731). Ambos reinarían 

en el ducado de Parma, uno tras otro, 

muriendo sin descendencia, y quedando 

por ello Isabel como la única y legítima 

heredera tanto de los estados de los 

Farnesio como de los Médici
175

.  

  

                                                           
174

 Isabel era, por parte de madre, sobrina de la 
reina de Portugal, María Sofía de Neoburgo 
(1666-1699), de la emperatriz, Leonor de 
Neoburgo (1655-1720), y de la reina viuda de 
España, Mariana de Neoburgo (1667-1740). 
175

 Isabel era bisnieta de Cosme II de Médici 
(1590-1621), por parte de padre. 

 Según las descripciones de la 

época, no era excesivamente guapa, 

aunque se dice de ella que sí presentaba 

un porte distinguido. En aspecto, 

recordaba a su madre: tenía el rostro 

marcado por la viruela, cabello rubio, 

expresivos ojos azules y nariz 

prominente. De carácter enérgico, 

estaba decidida a reinar. Resultaba 

agradable y, por encima de todo, dejaba 

traslucir una energía e inteligencia fuera 

de lo común.  

 Isabel recibió una esmeradísima 

educación. Hablaba varios idiomas, era 

muy aficionada a las representaciones 

teatrales y a la música, tocando bien el 

clavicordio. Entre todas estas 

distracciones, destacaba la pintura, 

pasión que desarrolló desde muy 

pequeña, habiendo recibido lecciones 

del pintor Pietro Antonio Avanzini 

(1656-1733), copista de la corte. 

También recibió enseñanzas en danza, 

que le hicieron convertirse en una 

consumada bailarina.  

 La joven creció entre las selectas 

obras de arte atesoradas por sus 

antepasados que adornaban los palacios 

familiares, educando en ellos su gusto 

pictórico, el mismo que, posteriormente, 

reflejaría en su propia colección.  
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 Entre estas arquitecturas, cabe 

destacar el Palazzo della Pilotta, en 

Parma, lugar donde nació Isabel, y en el 

que se organizó una de las primeras 

pinacotecas modernas de Europa, el 

museo Farnesiano, gracias a la labor de 

su abuelo Ranuccio II (1630-1694). En 

él, se exhibía al público un conjunto de 

los mejores cuadros elegidos entre los 

más de dos mil lienzos reunidos a través 

de generaciones por los Farnesio. Había 

cuadros de la escuela veneciana, 

romana, flamenca, etc., estando todos 

ellos mezclados sin un criterio 

expositivo concreto. 

 

La reina y la Corte. 

 Isabel de Farnesio contrajo 

matrimonio por poderes en la Catedral 

de Parma, el 16 de septiembre de 1714, 

organizándose para la ocasión distintos 

festejos; poco después, la princesa 

abandonó Parma acompañada de un 

numeroso séquito italiano. Tras un viaje 

mucho más largo de lo previsto, entró 

en España por Roncesvalles, siendo 

recibida con gran celebración; una vez 

excluida la Princesa de los Ursinos
176

, 

                                                           
176

 La famosa entrevista en el castillo de 
Jadraque, entre Isabel de Farnesio y la 
Princesa de los Ursinos, supuso un auténtico 
cambio en la Corte. A partir de este momento, la 
nueva reina fue quien influyó en las decisiones 
del monarca. Para más información acerca del 
encuentro, véase BOTTINEAU FUCHS, Y.: El 
arte cortesano en la España de Felipe V (1700-

puso rumbo a Guadalajara, donde el 24 

de diciembre fue ratificada la boda real 

en el Palacio del Infantado, partiendo 

posteriormente hacia la Corte de Madrid 

junto a Felipe V.  

Se tienen pocas noticias de las 

actividades artísticas de Isabel durante 

los primeros años de su reinado, 

dedicados únicamente a acompañar al 

rey. Sin embargo, sí es conocido que, a 

partir de este momento, junto a la 

decoración de los palacios, hubo otra 

actividad en la que la reina ocupó su 

tiempo: la de los tapices. Entre sus 

planes, se encontraba la creación de una 

fábrica dedicada a elaborar esos 

productos tan delicados, para la cual se 

contrataron maestros flamencos que 

enseñaron el oficio a operarios locales. 

Para dirigir la manufactura, se pensó en 

el prestigioso artista romano Andrea 

Procaccini (1671-1734)
177

, en aquellos 

momentos director de la Fábrica de 

Tapices de San Miguel en el Vaticano. 

El interés de Isabel por esta actividad 

llegó a tal punto que ella misma 

proporcionó diversos dibujos de su 

                                                                               
1746). Madrid, Fundación Universitaria 
Española, 1986, pp. 340-342. 
177

 El artista llegó a Madrid en agosto de 1720, 
siendo nombrado, a los pocos días, Pintor de 
Cámara. El romano, artista culto y aristócrata, que 
había colaborado con su maestro Maratti (1625-
1713) en la restauración de los frescos de Rafael 
en el Vaticano, se ganó inmediatamente el favor 
de la reina, convirtiéndose en su artista favorito.  
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mano a partir de los cuales se realizaron 

varios tapices, por ejemplo el de Santa 

Cecilia tocando el violín. 

 Mientras tanto, el maestro mayor 

de las obras reales, Teodoro Ardemans 

(1661-1726), había sido encargado por 

el rey para construir, en la hospedería y 

granja adquirida a los monjes jerónimos 

de Segovia en marzo de 1720, un 

pequeño palacio. 

 

 

Palacio Real de La Granja de San Ildefonso  

por Charles Laplante (1837-1903), 1874. 

Xilografía, 16x24 cm.  

 

Isabel quería que esta nueva 

residencia estuviese adornada con las 

mejores obras de arte y, por entonces, 

comenzó a formar su propia colección, 

ocupándose personalmente de todos los 

detalles. El marqués Aníbal Scotti
178

 

                                                           
178

 “Don Aníbal Scotti Marqués de Scotti (una de 
las más antiguas y nobles familias de Plasencia 
de Italia) vino de Embaxador [sic] del Duque de 
Parma y Plasencia a la Corte de España. Le hizo 
el Señor Rey Felipe V su Gentilhombre de 
Cámara con exercicio [sic], Grande de España, 
Mayordomo mayor del Señor Infante Don Luis. 
Fue Caballero de las Reales Órdenes de Francia 

compró en Holanda un conjunto de 

pintura flamenca. Los cuadros llegaron a 

palacio en julio y cuenta la reina que, 

una vez desembalado, los habían 

encontrado muy bellos; éstos 

comprendían obras de Teniers (1610-

1690), Wouwerman (1619-1668), 

Boudewijns (1644-1711) y, también, 

grandes paisajes de Jacques D’Arthois 

(1613-1686), que se destinaron al 

denominado Cuarto de los Países. El 

rey, por su lado, compró otro lote de 

cuadros para el nuevo palacio a través 

del pintor Procaccini, quien le 

recomendó adquirir la colección de su 

maestro Carlo Maratta
179

. Estas obras se 

utilizaron para adorno de las 

habitaciones reales y fueron pagadas con 

dinero proveniente de las alcabalas de 

América.  

                                                                               
de San Miguel y de Sancti-Spiritus [sic], de la San 
Genaro de Nápoles, y de la insigne del Toyson 
[sic] de Oro, (…) y Comendador de la Orden 
Áurea del Emperador Constantino con el título de 
San Jorge y Reglea de San Basilio…”, PINEDO Y 
SALAZAR, J.: Historia de la insigne orden del 
Toyson [sic] de Oro, dedicada al Rey nuestro 
señor, xefe [sic] soberano y gran maestre de ella, 
T. I. Madrid, Imprenta Real, 1787, p. 499.  
179

 El conjunto de cuadros reunía algunos de los 
más célebres nombres de la pintura italiana de 
finales del siglo XV, del XVI y del XVII, 
destacando Rafael (1483-1520), Andrea del 
Sarto (1486-1531), Annibale Carracci (1560-
1690) o Guido Reni (1575-1642). Tal y como 
enuncia Yves Bottineau, “las adquisiciones 
precedentes, efectuadas en Flandes, Roma o 
incluso en España, testimonian un doble sentir de 
los soberanos: el sentido de la belleza y la 
convicción de que la obra de arte contribuye a la 
magnificencia real. En realidad no fueron sino los 
episodios más señalados de una permanente 
voluntad de enriquecimiento que se afirmaba en 
campos muy diversos”, BOTTINEAU FUCHS, Y., 
El arte cortesano…, Op. cit., pp. 475-476. 
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 En la ampliación de la colección 

de la reina, fue fundamental el traslado 

temporal de la Corte a Andalucía en 

1729, momento en el que ella misma 

confió a Procaccini la compra de todo 

tipo de obras de arte, entre las que 

destacaron lacas y porcelanas chinas, 

alfombras y numerosas pinturas de 

Diego Velázquez (1599-1660), José de 

Ribera (1591-1652) y todas las que pudo 

encontrar de Murillo (1617-1682), artista 

que deslumbró a Isabel de Farnesio. 

Todas estas piezas fueron trasladadas en 

carromatos en mayo de 1733, con 

destino al Palacio de La Granja, donde 

decorarían las nuevas alas del edificio 

configuradas por el propio Procaccini, 

quien había sido nombrado maestro 

mayor de obras reales en 1726. El 

modesto edificio, concebido en un 

principio para retiro de los reyes, se 

había ido ampliando considerablemente 

hasta el punto de transformarse en una 

residencia a la altura de cualquier corte 

europea, adornada por una importante 

colección de objetos artísticos. 

 Al haberse incrementado la 

colección considerablemente, el soberano 

decidió, en 1734, mandar confeccionar 

dos inventarios independientes de su 

colección y de la serie de la reina, ambos 

finalizados en junio del año siguiente.  

 Se trata de los dos primeros 

inventarios de las obras de arte 

reunidas en La Granja, pero no los 

únicos puesto que, diez años más tarde, 

ordenaría confeccionar otro a 

Domenico María Sani (1690-1773).  

 Parece evidente, por tanto, que los 

reyes ordenaban elaborar registros cada 

vez que las colecciones aumentaban en 

número considerablemente.  

 A finales de ese mismo año de 

1734, se produjo el funesto incendio del 

viejo Alcázar de los Austrias, mientras 

la familia real se encontraba en el Buen 

Retiro. En el desastre, se perdió buena 

parte de la valiosa colección de obras 

acumuladas por la dinastía de los 

Habsburgo, pero no toda pereció: se 

consiguieron salvar numerosos cuadros 

gracias a despojar los lienzos de los 

marcos y tirarlos por las ventanas. La 

reina decidió, entonces, que los cuadros 

dañados debían ser inmediatamente 

restaurados, aprovechando esta 

circunstancia para aumentar su 

colección con algunos de las obras 

recuperadas, como la serie de seis 

tintorettos de historias bíblicas que 

adornaban el Salón de las Bóvedas de 

Tiziano (h.1489-1576). Todas ellas 

fueron trasladadas, como no podía ser 

menos, al Palacio de La Granja.  
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 Otro acontecimiento que auspició 

el incremento de la colección de Isabel 

fue la muerte de la reina viuda Mariana 

de Neoburgo, su tía, que vino a morir al 

palacio del Infantado en Guadalajara el 

16 de julio de 1740. En su testamento, 

dejaba muchísimas deudas pero, 

también, joyas, relojes, pinturas y 

esculturas. Felipe V aceptó la herencia 

en favor de su esposa, tomando esta 

inmediatamente posesión de las alhajas 

que quedaron en el palacio de 

Guadalajara. Los demás bienes, tras ser 

inventariados, fueron enviados al 

palacio de La Granja, aumentando así la 

compilación privada de la soberana. Se 

tiene noticia de que había varios 

cuadros de Lucas Jordán (1634-1705), 

además de los retratos del rey y la reina 

de Inglaterra, seguramente de Trevisani 

(1669-1753), la hermosa Judith, quizás 

de Fede Galizia (1578-1630), seis 

floreros de Van Thielen (1618-1667) y 

la Virgen del Rosario de Artemisia 

Gentileschi (1593-1654). Además, en 

1744, la reina compró varias obras de la 

colección del presidente del Consejo de 

Castilla, el cardenal Molina (1679-

1744), entre las que se encontraban 

algunos lienzos de Murillo, en especial 

La Sagrada Familia del pajarito, una de 

las favoritas de la reina
180

. 

                                                           
180

 “Con lo que me gusta contemplar mis 

 

La Sagrada Familia del Pajarito (ca. 1650), 

Bartolomé Esteban Murillo,. Óleo sobre lienzo, 

144x188 cm, Museo del Prado (Madrid). 

 

 Tras la muerte de Felipe V, 

acaecida el 9 de julio de 1746, Isabel 

permaneció en Madrid cerca de un año, 

hasta el 24 de julio de 1747; ese día 

hizo su entrada oficial en el Palacio de 

La Granja, sitio del que tenía el 

usufructo y jurisdicción perpetua por 

voluntad de su marido y en el que 

esperó pacientemente la llegada de su 

hijo Carletto (1716-1788)
181

.  

 

 

                                                                               
cuadros, ya casi no los veo (…), aunque 
conozco tan bien ciertas obras, que viven en mi 
cabeza. La Sagrada Familia del Pajarito es una 
de ellas, la llevo a todas partes, viaja conmigo. 
Murillo me encandiló desde que lo descubrí en 
Sevilla y encargué a Andrea Procaccini, que 
comprara para mí todas las pinturas que pudiera 
encontrar”, palabras de la propia Isabel 
recogidas en LAVALLE COBO, T.: Isabel de 
Farnesio: la reina coleccionista. Madrid, 
Fundación de Apoyo a la Historia del Arte 
Hispánico, 2002, p. 23. 
181

 Rey de Nápoles y Sicilia, la muerte sin 
descendencia de Fernando VI (1713-1759), hijo de 
Felipe V y María Luisa Gabriela de Saboya, hizo 
que recayese en su figura la Corona de España.  
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 Tras una serie de idas y venidas 

entre Madrid y Segovia, y a 

consecuencia del Motín de Esquilache, 

se trasladó definitivamente a Aranjuez, 

donde cayó enferma, muriendo el 11 de 

julio de 1766. Su cadáver fue trasladado 

a la colegiata de La Granja, para ser 

enterrado junto a Felipe V. Con el fin de 

evitar que se dispersara entre sus 

herederos la colección del Palacio de La 

Granja, su hijo Carlos III decidió 

incluir ese lote en la hijuela de la 

Corona, preservando así intacta la 

pinacoteca materna
182

. 

 

La galería de esculturas del Palacio 

Real de la Granja de San Ildefonso.  

Así describió Pedro de Madrazo 

(1816-1898)
183

 el gusto de Isabel de 

Farnesio por la escultura antigua y la 

labor que llevó a cabo en relación a la 

colección de estatuas de la reina 

Cristina de Suecia (1626-1689)
184

, 

                                                           
182

 Acerca del paradero de la colección véase 
LAVALLE COBO, T., Isabel de Farnesio…, Op. 
cit., pp. 229-231. 
183

 MADRAZO Y KUNTZ, P.: Viaje artístico de 
tres siglos de las colecciones de cuadros de los 
Reyes de España. Barcelona, Daniel Cortezo y 

Compañía, 1884, pp. 192-193.  
184

 Personaje vinculado con la historia de la 
familia Farnesio, puesto que instaló su residencia 
durante siete meses en el palacio Farnesio de 
Roma gracias al favor de Ranunccio II, además 

de figura por la que Isabel sintió especial interés. 
El gusto que la monarca sentía hacia las 
antigüedades le hizo mantenerse informada de 
los distintos descubrimientos arqueológicos que 
se produjeron durante su época; a este respecto, 
véase SIMAL LÓPEZ, M.: “Isabel de Farnesio y la 
colección real española de escultura. Distintas 

adquirida por los monarcas españoles en 

1724
185

: 

 "Es sin disputa ley de raza y de 

familia de una princesa italiana, y 

Farnesio, cuya Casa lleva vinculada la 

gloria de haber restituido a la cultura 

europea tantas obras maestras de la 

estatuaria antigua (…) lo que la obliga a 

mirar con veneración el arte clásico de la 

bella Italia (…) y vuelve, muerto su 

esposo, a las tradiciones de familia, e 

identificando su nombre con el de la 

ilustre Cristina de Suecia, saca de sus 

escondrijos la magnífica colección de 

mármoles antiguos que allegó esta reina; 

dispone para ella suntuosos salones en el 

piso bajo del Palacio de San Ildefonso, y 

hace de la selecta y numerosa gliptoteca 

el recreo de su viudez…”
186

.  

 Aunque, en un principio, no se 

pensó más que en incorporar algunas 

estatuas antiguas de tamaño natural para 

la decoración de los palacios, parece ser 

que, a partir de la compra del conjunto 

escultórico de Cristina de Suecia, la 

                                                                               
noticias sobre compras, regalos, restauraciones y 
el encargo del «Cuaderno de Aiello»”, Archivo 
Español de Arte, vol. LXXIX, nº 315, 2006, p. 266. 
185

 Para más información acerca de las 
negociaciones y expedición de las piezas hasta 
la Corte española véase LUZÓN NOGUÉ, J.M.: 
“Isabel de Farnesio y la Galería de Esculturas 
de San Ildefonso”, en RODRÍGUEZ RUIZ, R. 
(Dir.): El Real Sitio de la Granja de San 
Ildefonso. Retrato y escena del rey (catálogo de 
exposición). Madrid, Patrimonio Nacional, 2002, 

pp. 203-219. 
186

 SIMAL LÓPEZ, M., Isabel de Farnesio y la…, 
Op. cit., p. 264. 
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colección española siguió ampliándose 

gracias a las sucesivas adquisiciones, 

herencias y regalos que recibieron los 

monarcas
187

; hasta tal punto fue así que, 

en 1735, rechazaron la compra de la 

galería de estatuas de la princesa del 

Piombino debido a que la necesidad de 

obras ya estaba cubierta. Con todo ello, 

el matrimonio vio culminado sus deseos 

de hacerse con uno de los más 

prestigiosos grupos de estatuas de la 

Europa del momento, consiguiendo 

cubrir la carencia de antigüedades de 

prestigio de la colección española. 

 Como se ha apuntado, el 

amplísimo conjunto fue destinado a la 

decoración de los diversos palacios. 

Paralelamente, cabe destacar la 

iniciativa de Isabel, de clara inspiración 

y tradición italianas, de convertir las 

piezas en obras de interés público; en 

este sentido, se tiene constancia de que 

fueron concedidos varios permisos para 

realizar vaciados de las piezas que eran 

consideradas las mejores y, así, poder 

                                                           
187

 Destacan, en este sentido, la adquisición por 
parte de Felipe V, en 1728, del conjunto de 
estatuas que el marqués del Carpio había 
reunido en Italia; la herencia que obtuvo Isabel 
de Farnesio, en 1748, formada de varias 
esculturas de carácter religioso procedentes de 
la colección de su madre Dorotea Sofía de 
Neoburgo; o el regalo recibido por parte del 
cardenal Belluga, en 1738. 

llevarlos a la Academia de Bellas 

Artes
188

. 

 

 

Cástor y Pólux (Grupo de San Ildefonso), 

anónimo, siglo I d.C. Mármol de Carrara,         

161 x 106 x 56 cm, Museo del Prado (Madrid). 

Fotografía de Janos Korom Dr. 

 

 Tras el fallecimiento de Felipe V, 

en 1746, y el traslado de la residencia 

oficial a La Granja un año después, 

Isabel de Farnesio emprendió un 

proyecto de ordenación de la colección 

escultórica para facilitar su estudio y 

                                                           
188

 Un documento de 1744, escrito por el 
marqués de Villarias (1687-1766), ministro de 
Estado, daba instrucciones al marqués de 
Galiano diciéndole que “mande sacar en 
modelo las estatuas de Cástor y Pólux, y la del 
Fauno Pastor, y que hecho esto disponga VS. 
que los modelos (…) se conduzcan a Madrid, y 
se entreguen a Dn Balthasar Elgueta [sic], para 
que los haga poner en la Academia de 
Escultura”, en LUZÓN NOGUÉ, J.M., Isabel de 
Farnesio y…, Op. cit., p. 215. 
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editar una descripción detallada de la 

misma. Haciendo una selección, es 

decir, escogiendo sólo aquellas que 

presentaban un buen estado de 

conservación, las estatuas fueron 

colocadas en las estancias de aparato del 

cuarto bajo, según el proyecto ideado 

por Filippo Juvarra (1678-1736)
189

 de 

crear una galería que ilustrase la 

magnificencia y virtudes del rey a través 

de pinturas y esculturas
190

.  

 Una vez que la galería de estatuas 

quedó configurada e instalada en 1750, 

se pudo comenzar con el estudio de la 

colección. La empresa, sin precedentes 

hasta entonces en la corona española, 

recayó sobre el abate Eutichio Aiello e 

Liscari
191

, concluyendo el trabajo en 

                                                           
189

 Previamente a la labor de Juvarra, el proyecto 
había corrido a cargo del pintor romano Andrea 
Procaccini, quien concibió la realización de una 

galería a la manera de las de los palacios romanos. 
Gracias a Juvarra, llegado a España en 1735, se 
produjo un cambio en el plan, configurándose el 
diseño final de la galería baja; en ella se incluyó una 
zona, conocida posteriormente como Casa de 
Alhajas, que sirvió para guardar buena parte de la 
colección de esculturas que se tenía previsto 
colocar en la galería.  
190

 Como es lógico, cabe pensar que muchas de 
las obras que configuraron la amplísima 
colección nunca llegaron a colocarse. Algunas 
de ellas dieron lugar a que se adaptase ese 
proyecto inicial, como ocurrió con las figuras 
egiptizantes, que se ubicaron en la llamada 
Galería de Ídolos, paralela a la exterior del 
cuarto bajo, y que fueron admiradas por su 
exotismo y rareza.   
191

 Nacido en Sicilia, se conocen escasos datos 
sobre su vida. Fue religioso de la orden 
benedictina y llegó a España en 1743 formando 
parte del séquito de la esposa del embajador 
napolitano en Madrid. Durante su estancia en la 
corte, trabajó en la Real Biblioteca y en el 
Museo de San Ildefonso, así como teólogo y 

1751. Cumpliendo con el encargo regio, 

Aiello escribió dos manuscritos en 

italiano, en los que se describían las 

estatuas organizadas por capítulos 

dedicados a las distintas divinidades y 

personajes de la antigüedad
192

 presentes 

en la colección
193

. Sin embargo, Isabel 

de Farnesio quedó sumamente 

decepcionada con el trabajo y, a pesar 

de recompensarle generosamente, 

decidió abandonar la idea de publicar la 

descripción de la galería de escultura 

porque no quería exponer a la crítica 

pública la estimación de su colección
194

. 

 

El coleccionismo oriental.  

 Isabel de Farnesio no sólo fue 

capaz de reunir un valioso conjunto de 

pinturas y esculturas sino que, también, 

se le atribuye el mérito de haber 

introducido en España el gusto por las 

chinoiseries, estando ello relacionado 

con otra de sus grandes aficiones: la de 

coleccionar objetos orientales
195

. Este 

                                                                               
consultor de cámara del infante don Luis hasta 
1752, fecha en la que regresó a Italia.  
192

 Destacan entre ellas las ocho musas 
sentadas, el grupo de Cástor y Pólux, el Fauno 
del Cabrito, la Venus Agachada o el llamado 
Tolomeo, piezas hacia las que Isabel de 
Farnesio manifestó siempre un interés especial.  
193

 Sobre el devenir de la colección tras la 
muerte de la reina, véase SIMAL LÓPEZ, M., 
Isabel de Farnesio y la…, Op. cit., pp. 277-278 y 
LUZÓN NOGUÉ, J.M., Isabel de Farnesio y…, 
Op. cit., pp. 216-217.  
194

 Véase SIMAL LÓPEZ, M., Isabel de Farnesio 
y la…, Op. cit., pp. 275-276.  
195

 Como ha quedado esbozado anteriormente, 
se trata de una actividad que le venía de familia 
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interés de la reina coincidió en Europa 

con la moda de construir, en los 

palacios, pequeñas habitaciones o 

gabinetes revestidos de paneles lacados 

de procedencia china o japonesa
196

, o 

también con imitaciones europeas. Su 

debilidad por este tipo de estancias 

lacadas quedó reflejado desde el 

momento de su llegada, cuando se 

decidió a manifestar sus gustos en 

materia de decoración de interiores en la 

renovación del Cuarto de la Reina en el 

Alcázar
197

.  

 Además, se debe pensar en estas 

habitaciones como lugares en los que se 

desplegaba un gran mosaico de este tipo 

de objetos cubriendo la mayor parte del 

espacio y dando testimonio del gusto y 

de la refinada cultura de la reina. Tal es 

lo que acontecía en el chambre du lit del 

Palacio de San Ildefonso de la Granja y 

                                                                               
puesto que, durante varias generaciones, los 
Farnesio reunieron en sus palacios de Roma, 
Parma y Caprarola colecciones de cuadros, 
esculturas, porcelanas y objetos raros, entre los 
que se incluían piezas orientales, que sin duda 
Isabel conoció en su niñez. 
196

 El uso de paneles de laca china en la 
decoración de interiores, llamados en España 
charoles, fue símbolo de lujo y elegancia en las 
cortes europeas. Para llevar a cabo este tipo de 
decoración, se importaban de China paneles 
lacados que se cortaban y adaptaban a las 
paredes y a los armazones de los muebles. 
197

 Su decoración estaba a cargo del maestro 
mayor Teodoro Ardemans, quien fue 
reemplazado por el arquitecto y decorador René 
Carlier (†1722) por Real Orden en julio 1716, 
estando las obras ya iniciadas. Este 
acontecimiento fue el inicio de la rivalidad entre 
artistas españoles y extranjeros, que se vería 
agudizada en los años siguientes con la llegada 
de artistas italianos. 

en el gabinete de su nieta, la princesa de 

Asturias, María Luisa de Parma, el 

cual contaba con cincuenta y seis 

repisas de distinto tamaño, con ochenta 

y ocho piezas de China sobre ellas. 

 Como ha quedado apuntado, 

Isabel no sólo se limitó a seguir la moda 

imperante en las decoraciones de gusto 

oriental, sino que se dedicó, también, a 

recopilar una gran cantidad de objetos 

de similar procedencia
198

.  

 Las piezas orientales de la 

colección de la reina comprendían 

biombos y muebles de laca, porcelanas, 

figuras de piedra, abanicos y cajitas. 

Además, en su testamentaría figuran 

más de cincuenta tíbores de diferentes 

tamaños, en su mayoría del siglo XVIII. 

 

 

 

 

 

 

 

 

                                                           
198

 Su colección aumentó por un lado, a 
consecuencia de la herencia de su tía Mariana 
de Neoburgo y, por otro, debido a las compras 
que realizó a lo largo de toda su vida, 
destacándose la de una importante cantidad de 
lacas chinas durante su estancia en Sevilla. 
Para la presencia de este tipo de objetos en 
Sevilla, véase KAWAMURA KAWAMURA, Y.: 
“Coleccionismo y colecciones de la laca extremo 
oriental en España desde la época del arte 
Namban hasta el siglo XX”, Artigrama, nº 18, 
2003, p. 223. 
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Conclusiones.  

 Isabel de Farnesio es la imagen de 

una reina que se interesó por la cultura y 

el arte a lo largo de toda su vida, fruto 

de lo cual llegó a poseer una importante 

colección de más de novecientos 

cuadros
199

, numerosas esculturas y otros 

objetos, como abanicos, tabaqueras, 

porcelanas y joyas. Pero no sólo en este 

punto radica la importancia de su figura, 

sino que se debe reflexionar acerca del 

hecho de que su incorporación en la 

Corte española motivó la presencia de 

un amplio equipo de artistas italianos 

que influyeron decisivamente en 

materia artística. Para finalizar, nada 

mejor que los recuerdos de la propia 

Isabel de Farnesio redactados en 

Aranjuez en el año 1766, para resumir 

su vida y su obra:  

“Soy la última Farnesio, una 

dinastía bastarda instaurada en Parma 

por el acuerdo entre el Papa y el 

emperador Carlos V. Bastardos sí, pero 

grandes mecenas. La familia siempre 

fue amante del arte y puso empeño en 

dejar su impronta a través de un gran 

legado artístico. El palacio de Roma, el 

                                                           
199

 En conjunto, custodiados todos ellos en el 
Palacio Real de la Granja de San Ildefonso, 
ambos monarcas llegaron a contar un total de 
mil trescientos cuadros. Mientras que Isabel 
gustó más de obras flamencas, holandesas, 
italianas y españolas, Felipe se sumó a la labor 
coleccionista incorporando obras que 
evidenciaban su origen francés.  

de Caprarola, los de Parma y Piacenza, 

Colorno, en todos ellos luce la flor de 

lis de Pablo III, la misma que hice 

poner en La Granja y Riofrío y en todos 

los cuadros y esculturas de mi 

colección. Me empeñé en que así fuera 

y Felipe, un Borbón, mi amado marido, 

siempre complaciente conmigo, optó 

por la cruz de Borgoña para distinguir 

sus pinturas”
200

. 

 

 

 

 

 

 

 

 

 

 

 

 

 

 

 

 

 

 

 

 

 

                                                           
200

 LAVALLE COBO, T., Isabel de Farnesio…, 
Op. cit., p. 23. 
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ESTUDIO ICONOGRAFICO 

DE LA CORAZA                       

DE AUGUSTO DE PRIMA 

PORTA. 

 

   Por Teresa Montiel Álvarez. 

 

Palabras clave: Augusto, coraza, iconografía,  

Prima Porta, simbología. 

La estatua de Augusto encontrada 

en la Villa de Livia en la localidad de 

Prima Porta es un certero testimonio, 

extenso, y completo del programa 

iconográfico y político del emperador 

como prueba de su legitimación 

imperial.  

El estudio de esta pieza, centrado 

en la coraza, se ha realizado no solo 

desde el punto de vista iconográfico de 

los mitos adoptados por el panteón 

augusteo como representación cívica y 

política, sino que por extensión 

simbólica, procura la descripción de los 

éxitos bélicos con gran claridad 

expositiva. Ésta precisión 

propagandística característica del 

reinado de Augusto es la misma que se 

lleva a cabo tanto en la acuñación de 

monedas, como en documentos oficiales 

de la política de la Nueva Era 

procurada por Augusto, donde el 

control de la imagen oficial del 

emperador se asimila a la imagen que 

Roma. 

 

La propaganda augustea. 

El gobierno de Augusto se 

mantuvo siempre en un equilibrio, 

donde como prínceps, transformó la 

República romana en una Monarquía, 

mediante una serie de estrategias que lo 

obligaban a mantener esa estabilidad, 

que hasta en dos ocasiones estuvo a 

punto de romperse
201

. Esta combinación 

de ambas formas de poder, es a lo que 

Augusto se enfrenta a partir de la 

                                                           
201

 SUETONIO: Vida de los Doce Césares. El 
Divino Augusto Libro II. Madrid, Gredos, 1992, 
p. 210.  
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Batalla de Accio contra Marco Antonio, 

punto de inflexión para lograr perpetuar 

su dinastía en el poder. Entre el año 31 

y 17 a.C., Augusto atraviesa por medio 

de la acumulación y combinación de 

poderes, un largo camino que culmina 

con la introducción plena de la gens 

Iulia, la legitimación a ojos de los 

romanos, como garante de la seguridad 

y la paz del Imperio. 

Todo este logro y empeño se 

realiza gracias a una potente maquinaria 

propagandística  –a pesar de que autores 

como Zanker sostengan lo contrario
202

– 

en base a imágenes, odas, erección de 

templos y emisión de monedas, que 

finalizaría con el laudatorio Res Gestae 

Divi Augusti donde Augusto en primera 

persona, dedica a su cursus honorum
203

 

como dirigente de Roma. Escrita en el 

13 d.C. cuando Augusto tenía setenta y 

seis años, según él mismo indica y así 

corrobora Suetonio
204

, se trata de las 

                                                           
202

 ZANKER, P:
 

Augusto y el poder de las 
imágenes, Madrid, Alianza, 1992, p. 19-20.  

Sostiene el autor que no existió tal cosa, fue la 
combinación de la forma en que Augusto se 
representaba así mismo junto con los 
homenajes que se le tributaban lo que dan lugar 
a la tradicional idea de intencionalidad 
propagandística augustea. 
203

 Denominación de la carrera política en la 
Antigua Roma. Comienza esta definición en la 
República y se mantuvo durante el Imperio. A lo 
largo de nueve jerarquías que comenzaban en 
el Vigintivirato y terminaban en el cargo de 
Dictador, se establecía el orden y jerarquía de 
las magistraturas romanas. 
204

 SUETONIO, Op. cit.,  p. 284. “Murió en la 
misma habitación que su padre Octavio, bajo el 
consulado del Sexto Pompeyo y de Sexto 

memorias de los logros obtenidos a lo 

largo de su carrera –hitos militares, 

honores recibidos, donaciones 

realizadas por Augusto a su pueblo y 

ejército–, con una mirada 

eminentemente subjetiva pero efectiva. 

La propia elección de su nombre 

en el 27 a.C., donde Octaviano pasó a 

ser reconocido como Augusto –a pesar 

de haber barajado anteriormente la idea 

de designarse como Rómulo
205

 siendo 

descartado finalmente este nombre por 

su reminiscencia monárquica–, es todo 

un logro semántico que remite a un 

amplio campo de adjetivos áulicos y 

divinos, que al renombrarse de manera 

unidireccional, lo sublimaban a ojos del 

resto. 

Esta divulgación de la imagen del 

emperador será fundamental para, a ojos 

del pueblo romano, referenciar el 

imaginario del prínceps, de manera que 

las bases del retrato imperial pondrán de 

manifiesto los valores augusteos, y será 

expresión de su política. Así, las nuevas 

significaciones se unirán a la tradición 

clásica. Se deja atrás el realismo 

republicano del retrato, para alcanzar la 

idealización atemporal. Sabemos por 

                                                                               
Apuleyo, el 14 de las calendas de septiembre, 
en la novena hora del día, a los setena y seis 
años menos treinta y cinco días” (19 de agosto a 
las tres y media de la tarde). 
205

 ZANKER, P., Op. cit., p. 124.  
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Suetonio cómo era Augusto 

físicamente, y su admiración por la 

cultura helénica. De este modo, la 

relación entre identificación visual de 

Augusto y sus logros políticos, debía 

estar en consonancia respecto a su 

política de pacificación como dirigente.  

El retrato debía inspirar al pueblo 

la excepcionalidad de quien los 

gobernaba, por lo que la representación 

del emperador debía realizarse 

idealizando todos los cometidos como 

dirigente, difundiendo las imágenes 

Thoracata, como Pontifex Maximus
206

 o 

Togatus
207

 por todo el Imperio, de 

manera devocional, tanto por estima 

personal, como por los estamentos 

públicos, siendo este retrato de cuerpo 

entero el ideal representativo del 

emperador. 

 

Iconografía de la figura. 

La imagen thoracata de Augusto 

está inspirada en el Doríforo de 

Policleto, no sólo en su posición de 

contraposto, sino en la disposición del 

rostro y el cabello, que se actualiza y 

renueva. Del brazo derecho levantado, 

                                                           
206

 Sumo pontífice. Título que en la Antigua 
Roma se otorga al principal sacerdote del 
colegio de Pontífices y cargo más importante en 
la religión romana. Se fue introduciendo este 
título en el ámbito político hasta Augusto, que lo 
asoció definitivamente como dignidad imperial. 
207

 Representación del emperador con toga 
senatorial. 

posiblemente pendiesen los signa 

militaría, recuperados a los Partos, y en 

su mano izquierda a la vez que sujeta el 

paludamentum, porta una lanza.  

García Bellido
208

 señala el año 20 

a.C. como fecha de realización de la 

estatua, datación que viene dada por la 

cuestión central representada en el peto 

y que nos sitúa a Augusto con 43 años.  

Otra opinión al respecto de la 

datación de la estatua, es la 

representación descalza del emperador, 

a modo de héroe mitológico. Esto, 

puede dar a entender que Augusto ya 

estuviese muerto en el momento de 

labrarse la estatua.  

Junto a su pierna derecha, 

montado sobre un delfín –símbolo 

inequívoco de Venus que referencia a la 

gens Iulia de la que Augusto desciende– 

aparece Eros, hijo de la diosa en lo que 

se ha querido ver un referente a Cayo 

César, nieto de Augusto
209

, nacido en el 

20 a.C. De esta manera, se procura unir 

descendencia terrenal y deidad.  

 

 

 

                                                           
208

 GARCÍA Y BELLIDO, A.: Arte romano. 
Madrid, CSIC, 1990, pp. 193-196. 
209

 ZANKER, P., Op. cit., p. 227. Existen dudas 
de si en el original de bronce aparecía 
representada esta figura o si en la copia en 
mármol se toma la licencia el autor de glorificar 
a la gens Iulia por medio de Eros y el delfín. 
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Iconografía de la coraza. 

La disposición iconográfica 

comienza desde donde pende el peto 

con dos esfinges: la derecha mirando 

hacia el frente y la de la izquierda con la 

cabeza girada hacia atrás. Preside la 

parte superior Caelus, dios de los cielos 

sujetándolo él mismo a modo de manto 

protector, a la derecha del Dios, el carro 

del Sol tirado por tres caballos 

precedido por  la personificación del 

amanecer portando una antorcha y la 

Aurora que va vertiendo el rocío 

matutino
210

. Bajo esta escena, una 

figura masculina romana, posible 

representación de Marte y la loba 

capitolina nodriza de Rómulo fundador 

de Roma, reciben las insignias de un 

parto, probablemente el rey Fraates IV 

devolviendo las signa de las águilas 

arrebatadas a Craso en la Batalla de 

Carras en el 53 a.C.  

                                                           
210

 Respecto a este punto no hay una 
unanimidad en cuanto a estas representaciones, 
García y Bellido indica: “… el curso del Sol, cuya 
cuadriga va guiada por las personificaciones del 
Rocío y de la Aurora, esta última con la antorcha 
de Phosphoros…”, GARCÍA Y BELLIDO, A., Op. 
cit., p. 194. Otros como López Melero indican 
que es la personificación de la Luna quien porta 
la antorcha y la Aurora quien con su jarra va 
esparciendo el rocío. LÓPEZ MELERO, R: 
Augusto: el desarrollo de una imagen 
monárquica. Mérida, Curso de extensión 
universitaria, 2009, p. 12. Según la tradición 
romana es Eósforo hijo de Aurora y Astreo 
conocido también como Lucifer o Lucero del 
Alba quien porta la antorcha del amanecer, 
mientras que la Aurora con su jarra podría estar 
esparciendo el rocío matutino.  

A la izquierda de esta escena 

Hispania en posición afligida sujetando 

la gladius Hispaniensis, referencia a la 

victoria de Augusto sobre cántabros y 

astures. Frente a ella, la Galia vencida 

con atributos celtas, trompeta de guerra, 

la enseña con un jabalí y la espada 

envainada. Bajo estas escenas a la 

izquierda, Apolo a lomos de un grifo 

portando la lira, y frente a él a la 

derecha del escudo, Diana sobre un 

ciervo, con el carcaj
211

 y una antorcha. 

En la parte inferior de la coraza está 

Tellus, la diosa de la tierra que sujeta el 

cuerno de la abundancia de Amaltea 

amamantando a dos niños, y que cierra 

el círculo iconográfico de la coraza de 

Augusto. 

 

 

Caelus dios de los cielos. Detalle. 

 

 

 

                                                           
211

 Bolsa o caja en forma de tubo, generalmente 
ensanchada en su parte superior, que se 
empleaba para llevar flechas; se llevaba colgada 
del hombro izquierdo mediante una correa, para 
poder coger las flechas con la mano derecha. 
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Simbolismo mitológico-político. 

Los signa. 

La cuestión central narrada en la 

coraza, es la entrega de los signa, 

arrebatados a Craso en la batalla de 

Carras en el 53 a.C. La batalla, una de 

las derrotas más importantes sucedidas 

a la República, emprendida según 

Plutarco
212

, por la avaricia y la poca 

estima que se le tenía al propio 

triunviro, terminó con la muerte de 

Craso, con el Primer Triunvirato
213

, así 

como fue el inicio de la guerra civil 

entre Julio César y Pompeyo Magno.  

En el año 20 a.C. Augusto logra 

por la vía diplomática un acuerdo de 

paz con los partos con Tiberio como 

interlocutor
214

 hecho recogido en la Res 

Gestae por el propio emperador, donde 

refiere la recuperación de enseñas y su 

posterior depósito en el tempo de Marte 

Vengador
215

. De este modo, la 

representación romana de la escena 

puede ser entendida como la figura de 

Tiberio o como la imagen de Marte a 

modo de Mars Victor o Augustus 

                                                           
212

 PLUTARCO: Vidas de los hombres ilustres. 
Las vidas paralelas. T. III, Vida de Craso.  
Madrid, Imprenta Real, 1830, p. 251. 
213

 Alianza política formada por Cayo Julio 
Cesar, Cneo Pompeyo Magno y Marco Licinio 
Craso, entre los años 60 a.C. y el 53 a.C. 
214

 SUETONIO, Op. cit., p. 306. 
215

 Res Gestae: 29.1.2, pp. 136-137. “Parthos 
trium exercitum Romanorum spolia et signa 
reddere mihi supplicesque amicitiam populi 
Romani petere coegi”. 

acompañado de un lobo, símbolo del 

dios y padre de Rómulo y Remo
216

, 

representando a la Roma victoriosa y 

pacificadora. 

 

 

Entrega de los signa. Detalle. 

 

Entrega de los signa. 

Las Provincias derrotadas. 

La imagen de Hispania como 

vencida representa la larga conquista  de 

la Península Ibérica, que culmina con la 

guerra contra cántabros y astures entre 

el 29 a.C. y el 19 a.C. Este hito en la 

política de Augusto, tiene su 

importancia, no ya desde el punto de 

vista militar, sino en el logro que el 

propio emperador obtuvo a base de 

estrategias al conquistar dos pueblos 

                                                           
216

 PLUTARCO: Vidas Paralelas. Rómulo. I, 4,    
1-2, Coimbra, 2008, p. 118. Hace referencia 
Plutarco a la loba que lleva a amantar a Rómulo 
y Remo y es ayudada por una urraca, animal 
consagrado a Marte, por lo que se considera 
que fueron criados bajo la protección del Dios. 
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aún no sometidos al imperio romano 

como ya Floro recoge en su relato
217

.  

Frente a Hispania derrotada, la 

posible representación de la Galia, 

donde el referente sería indirecto 

respecto a Augusto, y podría verse como 

consideración a su tío abuelo Julio César, 

cuya victoria en la guerras galas a base 

de brillantes tácticas militares, eran un 

referente de conquista.  

Augusto se limitó a la división en 

cuatro del territorio galo: Narbonensis; 

Lugdunensis; Aquitania y Bélgica. Por 

ello, la referencia a la Galia derrotada, 

tendría su base en cuanto a ser un 

homenaje a César. A pesar de que 

existen discrepancias en cuanto a esta 

identificación, considerando que la 

figura vencida representaría a los 

pueblos de Oriente y Germanía por ser 

pueblos tributarios defensores de 

fronteras, de ahí la espada envainada, 

mientras que la figura sin espada 

representaría a los pueblos plenamente 

sometidos, los celtas de Occidente
218

. 

 

                                                           
217

 "Por occidente, en casi toda Hispania reinaba 
la paz, a excepción de la zona que, partiendo de 
las estribaciones rocosas del Pirineo, baña la 
orilla más próxima del Océano. Aquí vivían dos 
pueblos extraordinariamente resistentes, 
cántabros y astures, nunca sometidos a nuestro 
Imperio. El primero en iniciar la rebelión, el más 
enérgico y pertinaz fue el de los cántabros", 
FLORO: Epítome de la Historia de Tito Livio,    
T. II-33. Madrid, Gredos, 2000, pp. 46-47. 
218

 ZANKER, P., Op. cit., p. 228. 

Apolo y Diana. 

La inclusión de Apolo en la 

simbología augustea tiene una gran 

importancia en cuanto al programa 

iconográfico y referencial que Augusto 

fue integrando durante su mandato. 

Igualándose con Apolo respecto a lo 

solar, el equilibrio, la rectitud y lo 

oracular,  serán estas  las principales 

características que Augusto adopta para 

relacionar su biografía a la del dios.  

Incluso desde su concepción, se 

hace descendiente directo de Apolo. 

Acia su madre, concibe a Augusto en el 

templo de Apolo por medio de una 

serpiente, en los sueños de Acia como 

de Octavio, su padre terrenal, aparecen 

el rayo y la ascensión hacia el cielo del 

vientre materno, tomado como presagio 

iluminador. Así se cuenta que escapado 

de su cuna fue encontrado en una torre 

mirando al sol
219

, o cómo hizo callar a 

las ranas que lo molestaban con su 

canto, evidente referencia al dios Apolo 

y el episodio de las ranas en su huida de 

Hera junto con Diana y su madre Leto. 

Alusiones al rayo de luz y al disco solar 

son constantes tras la muerte de César 

                                                           
219

 SUETONIO, Op. cit., p. 277.  Suetonio recoge 
este prodigio de Augusto por boca de Gayo Druso 
aunque algunos autores ven en ello una confusión 
en cuanto a Caesarem Drusum y relacionarlo con 
Cayo Druso, hijo de Tiberio el cual hizo la laudatio 
a Augusto en sus funerales, al no encontrarse 
referencia alguna sobre este autor. 



ArtyHum 18 131 

 

ArtyHum, Revista de Artes y Humanidades  

 
 

así como referencias a Rómulo por 

medio de la presencia de los doce 

buitres
220

.  

Todo este esfuerzo 

propagandístico era necesario para que 

el pueblo aceptara después de la muerte 

de César un salvador, como así lo dejó 

escrito Virgilio en su cuarta Égloga 

como en la Eneida VI, cuando se dirige 

a Augusto como hijo de un dios
221

.  

Los prodigios de Augusto y los 

poderes que se le atribuían respecto a 

presentimientos y presagios de victorias 

en guerras, e incluso de su propia 

muerte, remiten constantemente a 

Apolo y serán explotados en su 

enfrentamiento con Marco Antonio, 

asimilando esta dicotomía de Apolo y 

Dionisos, mitológicamente 

representantes uno de la luz y el otro de 

lo turbio, descrito por Plutarco en la 

pantomima de Marco Antonio en 

Oriente y Alejandría
222

. Frente a la 

rectitud augustea, la parodia antoniana.  

                                                           
220

 SUETONIO, Op. cit., p. 279. 
221

 “¡Salve!, Augusto César, hijo de un dios, que 
de nuevo restablecerás la edad de oro en medio 
de los campos en los que reinó en otro tiempo 
Saturno”, BROWN, R.E.: El nacimiento del 
mesías. Comentarios a los Relatos de la Infancia. 
Madrid, Ediciones Cristiandad, 1982, p. 590. 
222

 “Al entrar, pues, en Éfeso, las mujeres le 
precedieron disfrazadas de Bacantes, y los 
hombres de Sátiros y Panes; y estando la 
ciudad sembrada de hiedra, de tirsos, de 
salterios, de oboes y de flautas, le saludaban y 
apellidaban Baco el benéfico y melifluo, y 
ciertamente para algunos lo era, siendo para os 
más cruel y desabrido…” (Antonio XXIV), 

Destacable es la devoción por Diana, no 

solo por ser la representación de una 

diosa fuerte y guía de nuevas 

generaciones jóvenes a modo de 

referente de renovación de los nuevos 

tiempos, si no por su aplicación a la 

dualidad con la noche. Apolo en la 

coraza está alineado con la 

representación de la luz, el día, lo solar, 

Diana lo está con la noche, ya que 

incluye en su caraj una antorcha como 

la personificación de la Luna.  

Estas contraposiciones son 

fundamentales en la composición 

encomendada por Augusto a Horacio el 

Carmen Saeculare en el año 17 a.C. 

para las celebraciones de los ludi 

saeculares donde Augusto como 

quindecinviri sacris faciundis se 

encargó en la celebración de interpretar 

los libros sibilinos. Este himno religioso 

es a la vez una oda cívica, importante 

para el programa político, religioso e 

ideológico de Augusto, por el 

simbolismo que encierra el inicio de un 

nuevo ciclo
223

, destacable por la 

omnipresencia de los dos dioses 

                                                                               
“Antonio se jactaba de pertenecer a Hércules 
por linaje y a Baco por la emulación de su tenor 
de vida, haciéndose llamar el nuevo Baco” 
(Antonio LX). PLUTARCO: Vidas paralelas.      
T. VII. Madrid, Gredos, 2009. 
223

 Para un mayor conocimiento del diseño del 
mos maiorum en el discurso político de Augusto 

consultar MARTINO, L.M: “Augusto y el mos 
maiorum en el Carmen saeculare de Horacio”, 
Circe, 10, Argentina, 2005-2006, pp. 217-228. 
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gemelos, pero también por el 

significado de las dualidades que lo 

componen y que son germen sustancial 

de la ideología augustiana.  

Los contrapuestos 

complementarios: la juventud frente a la 

vejez; Apolo y Dionisos; el día y la 

noche; la tradición frente a la 

renovación; así como Marte y Venus, 

no sólo son incluidos en esta serie de 

referentes a emular -Venus como lo 

fértil, la horizontalidad, lo nocturno y 

Marte como la verticalidad, la espada y 

la virilidad-, sino que los dos dioses son 

reclamados en el panteón augustiano 

como referentes fundacionales de 

Roma, a través de Eneas y su 

descendiente Rómulo, al que Augusto 

se asimila a él como pater patriae.  

 

Esfinge dual. 

La figura complementaria 

significativamente en sí misma, es la 

representación de la Esfinge, que 

representada a ambos lados de la coraza 

desde donde pende, fue utilizada por 

Augusto, como un símbolo temprano de 

su sello en la constitución de su imagen. 

Cuando aún era conocido como 

Octaviano tras la batalla naval de 

Filipos en el 42 a.C., ya se referenciaba 

al regnum apollinis profetizado por la 

Sibila
224

 apropiándose de los atributos 

iconográficos de Apolo: el trípode, la 

sibila, la cítara y la esfinge. 

La esfinge guarda la dualidad tan 

característica de la política de Augusto, 

despiadada e inteligente, es la que 

protege la entrada a Tebas, Augusto así, 

se ve como protector de Roma y como 

gobernador implacable si es preciso. Del 

mismo modo paradójico, es el modo en 

que la supuesta República restituida no 

era más que una monarquía que aún 

mantenía elementos de poder 

republicano bajo otra concepción 

política, la esfinge será la representación 

que augura una nueva época. 

 

Cierre iconográfico. 

Comienza y cierra el discurso 

augusteo de la coraza los contrapuestos 

cielo y tierra. Caellus que 

simbólicamente protege a modo de 

bóveda celeste, podría tomarse como 

abstracción olímpica, y una forma de 

equiparase al panteón de la nueva Edad 

de Oro que Augusto fomenta.  

Caellus, es emparejado con 

Tellus, diosa de la tierra y la 

fecundidad. La simbología y significado 

que se promovió de Tellus, por medio 

de rituales y representaciones, estaban 

                                                           
224

 ZANKER, P., Op. cit., p. 72. 
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también presentes en los festejos de los 

ludi saeculares -escenificaciones y 

rituales de referentes a la paz y la salud 

que trae la fecundidad y viceversa-, los 

cuales se relacionan con las  

iconografías de Venus y Ceres, que para 

Augusto forman parte inquebrantable de 

la nueva era de prosperidad. 

 

 

Tellus con el cuerno de la abundancia. Detalle. 

 

Conclusiones. 

La renovación cultural, política y 

cívica que Augusto procuró por medio 

de la imagen imperial –que en el fondo 

es la de su persona–, entronca con la 

exposición clara del significado y la 

lectura intencional de la nueva era 

augustea de manera inequívoca. Lo cual 

hace que no se deje ningún elemento 

fuera de posibles interpretaciones. El 

discurso narrativo es claro, en 

cualquiera de sus soportes, sea 

numismático, artístico o celebrativo.  

La recuperación y reconversión de 

las formas helénicas como un referente 

de paz y estabilidad, será utilizado no 

solo como símbolo de todo lo que 

emperador representa, sino también de 

lo que a nivel político y cívico 

representan esos símbolos. Debe ser por 

tanto este lenguaje a transmitir, claro, 

incontestable y lo suficientemente 

accesible a cualquier estamento, de 

forma que pueda representar tanto a la 

vida pública como a la privada de los 

ciudadanos, que estaban incluidos en la 

Nueva Edad de Oro de Augusto.  
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EL PALACIO LARRINAGA:                       

UNA JOYA ESCONDIDA                

DE ZARAGOZA. 

 

Por Diana María Espada Torres. 

 

Palabras clave: Arquitectura, España, Félix 

Navarro Pérez, Historia, Zaragoza. 

 

 Algunos hombres ilustres dicen 

que el siglo XVI fue el de mayor 

esplendor de la que hoy día es la capital 

de Aragón, Zaragoza. La belleza de esta 

urbe, por esa época le hizo ganar el 

sobrenombre de la «Florencia 

española» entre los viajeros de la 

época. Sin embargo este relato que hoy 

queremos compartir con vosotros habla 

de la historia de una familia y la 

construcción de uno de los edificios más 

emblemáticos de dicha ciudad, siendo a 

su vez el Palacio Larrinaga, una de las 

obras arquitectónicas más 

desconocidas del arquitecto aragonés 

Félix Navarro Pérez, quien lo erigió 

entre 1900 y 1908, en la avenida Miguel 

Servet de dicha ciudad, por iniciativa 

del naviero vasco Miguel Larrinaga, 

cuya familia descendía de Mundaka 

(Vizcaya), en honor de su esposa 

Asunción Clavero.  

 

 El célebre arquitecto recurrió, en 

su construcción y decoración, a las 

características de los palacios 

renacentistas aragoneses, creando un 

edificio que es pura fantasía. 

 Muchos estudiosos de la 

arquitectura y de la historia del arte, 

consideran que es uno de los edificios 

de resonancias modernistas más 

suntuosos de la ciudad, ya que está 

decorado con motivos navieros y 

marítimos, en alusión a la ocupación de 

la familia, y con decoraciones del 

escultor Carlos Palao
225

. 

 

                                                           
225

 VV.AA.: Félix Navarro 1849-1911. La 
dualidad audaz, [catálogo de la exposición, 
Zaragoza, Centenario del Mercado Central, 
palacio de los Torrero, 9 mayo a 20 de junio de 
2003], Zaragoza, Ayuntamiento de Zaragoza, 
Caja Rural de Aragón, C.O.A.A., Delegación de 
Zaragoza, Asociación de Detallistas del 
Mercado de Lanuza, 2003. 
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El naviero Miguel Larrinaga                               

y  su esposa Asunción Clavero Archivo 

Larrinaga. 

En consecuencia la historia de 

este palacio, se inicia cuando el 

naviero vizcaíno Miguel Larrinaga, en 

prueba del amor que profesaba a su 

esposa Asunción Clavero, dispuso que 

se construyera este magnífico edificio 

a las afueras de Zaragoza.  

Las historias populares indican 

que Miguel y Asunción, se conocieron 

en la Basílica del Pilar, al asistir al 

servicio religioso habitual de finales 

del siglo XIX. Pero hasta el 23 de 

octubre de 1897, no pudieron 

formalizar su amor, en este caso en 

otro país. Ambos tenían 24 años, 

Miguel acababa de ser nombrado 

director de la naviera Larrinaga y 

Liverpool (Inglaterra) era su destino. 

El matrimonio se ofició en una 

discreta iglesia católica ubicada en la 

calle High Park: Nuestra Señora del 

Monte Carmelo.  

 

 

Algunas crónicas dicen que hasta 

las casas desde donde partieron el 

novio y la novia hacia el altar se 

mantienen hoy día en pie como una 

pareja perfecta: independientes pero 

iguales en la forma
226

. 

 Posteriormente en 1901, dos 

firmas (la del propio Miguel y la del 

arquitecto Félix Navarro) certificaban 

el inicio de la construcción de lo que iba 

a ser el palacio de Montemolín. Al 

principio la construcción se iba a 

conocer por el nombre de Villa 

Asunción, siendo levantada en el 

interior de una gran finca de algo más 

de 107.000 metros cuadrados, y que se 

encontraba a las afueras de Zaragoza, al 

pie del camino al Bajo Aragón, mirando 

hacia la localidad natal de su señora, 

Albalate del Arzobispo. 

El inicio de las obras fue largo, 

tortuoso y su propietario controló 

hasta el más mínimo detalle, siguiendo 

el avance de las mismas con 

regularidad. El edificio consta de una 

superficie de 676 metros cuadrados y 

una altura de 14 metros. Debemos 

destacar que entre los materiales 

utilizados en su construcción 

                                                           
226

 IRABURU ELIZONDO, I.; MARTÍNEZ 
VERÓN, J.: Los cuatro viajes del palacio de 
Larrinaga: un recorrido por la historia y la 
arquitectura del edificio con más leyenda de 
Zaragoza. Zaragoza, Ed. Ibercaja, 2000. 
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predomina la piedra y el mármol, 

combinados con el ladrillo y otros 

nuevos materiales de la época como el 

acero, hierro o vidrio.  

 El palacio suburbano se encuentra 

precedido de un amplio jardín, cerrado 

por una verja de hierro.  

 

 

Palacio Larrinaga, años 1940. 

Archivo: Heraldo de Aragón. 

 

 Su planta centralizada cuadrada, 

se ordena en torno a un patio central, 

siguiendo el modelo de los palacios 

renacentistas aragoneses, y está cerrado 

por un cimborrio que acentúa su 

carácter centralizado, por lo que 

podemos calificarla como 

neorrenacentista
227

. 

 

 

                                                           
227

 VV.AA., Félix Navarro 1849-1911. La 
dualidad audaz..., Op. cit., p.1. 

 

Vista interior del patio. Fotografía de la autora. 

 

 Tal y como se observa en la 

fotografía anterior, e incluso en la de la 

portada, el edificio consta de cuatro 

fachadas con torres en sus ángulos. 

Asimismo el edificio tiene forma de 

planta cuadrada y sus dependencias se 

distribuyen en torno a un espacio central 

cubierto con cúpula
228

.  

 Sabemos que el interior del 

palacio se ordena según la siguiente 

composición: en la parte inferior 

encontramos el semisótano con depen-

dencias auxiliares, accesible por los 

laterales, construido a modo de zócalo 

en piedra; planta baja, con despacho, 

comedor principal, y el salón francés; la 

zona privada de la familia y la capilla en 

                                                           
228

 FATAS, G.: Guía histórico-artística de 
Zaragoza. Zaragoza, Ayuntamiento de 
Zaragoza, Delegación de Patrimonio Histórico 
Artístico, 1982. 
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la planta superior y el ático que alojaba 

las habitaciones del personal de 

servicio
229

. 

 Si continuamos realizando la 

visita a esta edificación, justo en la parte 

posterior se construyó un mirador 

acristalado en forma de exedra (Lámina 

4). Se tiene constancia de que las torres 

no cobijaron ninguna dependencia 

especial, tan solo fueron espacios 

abiertos, a los cuales se accedía desde el 

interior y desde la galería de la fachada 

principal. 

 En relación con el espacio 

interior, sabemos que en él trabajaron 

muchos de los mejores artesanos de 

Zaragoza haciendo vidrieras, mosaicos, 

relieves, cerámica, rejas, yeserías… que 

conjuntamente forman uno de los 

grupos más hermosos de la capital 

aragonesa. Conforme se recorren las 

distintas estancias observamos que la 

decoración es una mezcla de elementos 

de estilo plateresco, barroco y rococó, 

realizados en diversos materiales, en 

donde sobresalen barcos, anclas, 

cuerdas, caballitos de mar… elementos 

que nos permiten recordar de donde 

                                                           
229

 MARTÍNEZ VERÓN, J.: Arquitectura 
aragonesa: 1885-1920, ante el umbral de la 
Modernidad. Zaragoza, Delegación en Zaragoza 
del Colegio Oficial de Arquitectos de Aragón, 1993. 

procedía la fortuna de la familia 

Larrinaga
230

. 

 

 

Parte posterior en forma de exedra.  

Archivo: Gobierno de Aragón. 

 

 

 Interior estancia.                            

Archivo: Gobierno de Aragón. 
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 HERNÁNDEZ MARTÍNEZ, A.: Magdalena, 
Navarro, Mercadal. Zaragoza, Caja de Ahorros 
de la Inmaculada, Colección CAI 100, 1999. 
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De forma singular, dos de las 

habitaciones principales contaron con 

una gran chimenea en piedra decorada 

con motivos renacentistas, aunque 

también la capilla estuvo decorada con 

esmero. Sin embargo, y nada más 

franquear la entrada nos encontramos 

con un mosaico romano, con motivos 

del mar. El vestíbulo con columnas, 

unas blancas y otras de mármol negro, 

jaspeado. Los magníficos suelos están 

realizados gracias al uso de maderas 

nobles, traídas de Cuba y creados 

mediante la técnica de la taracea.  

Sin dudarlo debemos distinguir 

los dos ventanales, en donde todavía se 

pueden contemplar las vidrieras 

originales, con las iniciales entrelazadas 

de los esposos «M L» y «A C», que 

fueron encargadas a «La Veneciana».  

En general el edificio contó con 

preciosas vidrieras en sus vanos y 

cuidados pavimentos en madera.  

 Sin embargo, existe un elemento 

muy significativo en el exterior y ese es 

la gran fachada principal junto con las 

cuatro torres de las esquinas, que 

sobresalen en altura. Toda ella forma un 

pórtico con escalinata central y 

antepechos con relieves alusivos al 

comercio y elementos marítimos. 

 

Decoración con elementos alusivos al mundo 

naval. Fotografía de la  autora. 

 

 

Asimismo queda rematada con un 

gran panel de azulejos donde se 

representa una alegoría del Comercio, y 

de la Industria ante un paisaje de puerto 

marítimo, en vez de utilizar el escudo 

heráldico de la familia.  

 

Panel de azulejos polícromos                              

de la fachada principal. Fotografía de la autora. 
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Para decorar su exterior se utilizó 

azulejería y elementos decorativos en 

piedra realizados por el escultor Carlos 

Palao. Las torres se cubren también con 

azulejos realizados a la cuerda seca.  

 En definitiva, y haciendo alusión 

a las palabras del historiador Martínez 

Verón: «es el mejor ejemplo de 

eclecticismo zaragozano entre 1885 y 

1920. Constituye, por entidad y calidad 

en la ejecución, una de las mejores 

residencias burguesas levantadas en 

Aragón
231

». 

Como hemos podido observar El 

Palacio Larrinaga es uno de los últimos 

ejemplos de lo que se consideran las 

grandes residencias privadas en la capital 

aragonesa, puesto que a partir de los 

años 30 del siglo XX, la construcción de 

estos palacios decae a favor de otros 

modelos menos ostentosos.  

Sin embargo esta bella historia no 

pudo tener un peor final, puesto que una 

vez concluidas las obras de esta 

maravillosa construcción, la cual 

esperaba dar cobijo a una pareja 

entregada a una jubilación provechosa 

tras años de duro trabajo y tiempos 

políticamente complicados, sus dueños 

nunca pudieron ocuparla debido a que 

                                                           
231

 MARTÍNEZ VERÓN, J., Arquitectura 
aragonesa: 1885-1920..., Op. cit., p. 2. 

en 1939, cuando el conflicto bélico en 

España tocó a su fin, Europa todavía 

viviría seis años de enfrentamientos 

contra los nazis alemanes y sus aliados, 

los fascistas italianos.  

El 20 de enero de ese mismo año, 

bajo el cielo gris de Liverpool, el doctor 

F. M. Wildon visitó la casa del naviero 

y su esposa. Asunción respiraba con 

dificultad, y por aquella época tenía 65 

años. Sin embargo los tres hijos que 

tuvo el matrimonio habían alzado el 

vuelo que la madurez exige, aunque su 

hija mayor, Asunción, seguía al lado de 

su madre. No así su marido Miguel, que 

según el certificado oficial no se 

encontraba en la casa. Para él era 

demasiado duro aguantar la agonía de 

aquella muchacha que había conocido 

41 años atrás en Zaragoza. Si algo 

traiciona el cuerpo es que los ojos rara 

vez se atreven a mirar el paso del 

tiempo, y solo las arrugas de las manos 

sellan ese compromiso con la verdad. 

En mitad de dos guerras, una 

agónica y la otra en pleno alumbra-

miento, fallecía Asunción Clavero a 

consecuencia de una trombosis 

pulmonar
232

. 
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 IRABURU ELIZONDO, I.; MARTÍNEZ 
VERÓN, J., Los cuatro viajes del palacio de 
Larrinaga..., Op. cit., p. 1. 
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 Fue por ese hecho que los planes 

del naviero se fueron al traste y el 

palacio se convirtió en un fantasma de 

aquello que pudo ser y no fue, gracias a 

ello las verjas y las cuatro torres 

aprendieron a guardar silencio. 

Posteriormente en 1942, Miguel 

Larrinaga decidió retirar los recuerdos 

personalmente y vendió el palacio, con 

muebles incluidos, dejando a tras sus 

ilusiones, recuerdos e ideas.  

 Casi una década sobrevivió a la 

muerte de su esposa cuando, el día de su 

cumpleaños, en mayo de 1948, un 

cáncer intestinal hizo ceniza de este 

hombre y su nostalgia. En aquella casa 

inglesa en la que tantos recuerdos teñían 

las paredes, lejos de un sueño del que 

quedó desposeído, a más de 1.300 

kilómetros de distancia y con el mar de 

por medio.  

 

Tumbas donde reposan los restos                       

de Asunción y Miguel, en Liverpool. 

Fotografía: Ignacio Iraburu. 

 Por todo ello, podemos concluir 

gracias a las letras escritas en 1908, por 

el periodista aragonés José García 

Mercadal mientras se movía por la 

ciudad, parando ante él:  

 «(…) nos transmite tristezas y 

nostalgias de una villa apartada, 

silenciosa, retirada, la vida de un gran 

palacio que levanta sus muros junto a 

una carretera polvorienta, por donde 

van y vienen los ordinarios con sus 

carros y sus recuas. La vida del palacio 

es un poema de tristezas puesto en 

música por un compositor de 

misereres
233

». 
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 GARCÍA MERCADAL, J., Frente a la vida, 
crónicas, 1908. 
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NAOKO, MIDORI, REIKO, 

HATSUMI. 

 

Por Rubén Almarza González. 

 

Palabras clave:Midori, muerte, mujer, 

Murakami, Naoko, Reiko, Watanabe. 

El estudio de la muerte y su relación 

con la feminidad en la novela Tokio 

Blues, de Haruki Murakami. 

 

Haruki Murakami es considerado 

como uno de los mejores escritores de 

la literatura japonesa. Su nombre suena 

cada año como elegible al premio 

Nobel de literatura, y sus novelas, tanto 

realistas como fantásticas le han 

cosechado una cantidad de fans 

incontables a lo largo del mundo. El 

drama con el que rodea a todas sus 

novelas es una constante, y en Tokio 

Blues no es diferente.  

Este artículo estudia el trasfondo 

de la novela: la muerte y su relación 

con la mujer. 

 

Murakami Haruki viene siendo, 

desde hace unos años, uno de los 

escritores de más renombre en el 

panorama literario japonés actual. Su 

estilo directo, pausado y lleno de 

elementos fantásticos le ha convertido 

en uno de los escritores más originales 

de la actualidad. No es ajeno al lector 

medio habitual que su nombre suene 

cada año entre las “quinielas” de 

candidatos elegibles como premio 

Nobel de literatura. Sin embargo, a 

pesar de su cada vez mayor fama 

mundial, hay un grupo de detractores 

que le acusan de repetitivo: la mayoría 

de sus novelas parten de unos 

parámetros similares entre ellas. En el 

presente artículo se trata uno de esos 

parámetros: la presencia de la muerte en 

torno a la figura femenina, estudiando 

en especial un caso particular: la novela 

Tokio Blues.
234

 El nombre de este 

artículo hace referencia a las cuatro 

mujeres que aparecen en la novela: 

Naoko, Midori, Reiko y Hatsumi, 

mencionadas por orden de relevancia en 

la novela.  

                                                           
234

 MURAKAMI, H.: Tokio Blues. Barcelona, 
Tusquets, 2005. 
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A continuación, se mencionarán 

casos que encontramos en diferentes 

novelas, como 1Q84
235

, El fin del 

mundo y un despiadado país de las 

maravillas
236

, After Dark
237

 o Baila, 

Baila, Baila
238

, por mencionar sólo 

algunas de ellas. Por ello, se debe avisar 

al lector de que, a pesar de que lo 

revelado a lo largo de las siguientes 

páginas no cuenta el desenlace de los 

libros citados sí que, en parte, desvela 

ciertos aspectos de las tramas que 

pueden ser relevantes en el desarrollo de 

las mismas. No obstante, antes de 

comenzar con este “estudio de caso”, 

deberemos, en primer lugar, dar una 

panorámica en la que se mueve el Japón 

de postguerra, en el cual se cría 

Murakami; mostrar de forma breve la 

escena literaria en la segunda mitad del 

siglo XX de Japón y, lo más importante, 

hacer una síntesis de cómo era (y aún 

es, aunque cada vez menos) la figura de 

la mujer en este periodo.  

 

 

 

 

                                                           
235

  MURAKAMI, H.: 1Q84. Barcelona, Tusquets, 
2011. 
236

 MURAKAMI, H.: El fin del mundo y un 
despiadado país de las maravillas. Barcelona, 
Tusquets, 2009. 
237

 MURAKAMI, H.: Baila, Baila, Baila. 

Barcelona, Tusquets, 2012. 
238

 MURAKAMI, H.: AfterDark. Barcelona, 
Tusquets, 2008. 

La reconstrucción de un país 

desolado. 

El mes de agosto significó el 

auténtico final de la II Guerra Mundial. 

Mientras que la guerra en Europa había 

finalizado en mayo, el conflicto en el 

Pacífico se prolongó durante meses, 

debido a la tenacidad de las tropas 

japonesas. Bien es cierto que, al conocer 

la rendición de Alemania el 7 de mayo, 

el gobierno de Suzuki Kantaro buscó 

que la Unión Soviética intercediera 

entre Japón y las potencias aliadas, 

obteniendo la negativa de los 

comunistas, al haberse comprometido a 

entrar en guerra con Japón en la 

Conferencia de Yalta. A finales de ese 

mismo mes, EEUU, Gran Bretaña y 

China firmaban la Declaración de 

Postdam, en la que animaban a Japón a 

poner fin a la guerra con una rendición 

total, con la consiguiente negativa total 

del gobierno Suzuki. Es ya parte del 

reconocimiento de Japón como país el 

desgraciado mes de agosto al que se 

hacía referencia anteriormente: las 

bombas atómicas caídas el 6 y el 9 de 

agosto de 1945, junto con la invasión 

soviética de Manchuria el día 8, 

forzaban la rendición japonesa el 15 del 

mismo mes. Finalizaba así un conflicto 

que había durado seis años y que había 

dejado a Europa, China y Japón 
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extenuadas, en una guerra constante que 

se libraba en diferentes frentes y que no 

tenía nada que ver el europeo con el 

asiático
239

. 

El mensaje del emperador que fue 

emitido por la radio conmocionó a toda 

la nación: era la primera vez que se 

escuchaba su voz, lo que, en cierto 

modo, rompía con su aura de 

descendiente del cielo. Su mensaje 

provocó muchos suicidios mediante el 

harakiri entre los militares. No obstante, 

se mantuvo como máxima figura del 

Estado japonés hasta su muerte, en 1989.  

Lo que el general MacArthur 

buscaba en la ocupación estadounidense 

en Japón era “destruir el poder militar y 

castigar a los criminales de guerra, 

[…] modernizar la constitución, 

celebrar elecciones libres, favorecer la 

emancipación de las mujeres, […] 

garantizar una prensa libre […] y 

separar la Iglesia del Estado”
240

. 

Todo ello en un país cuyas 

ciudades habían sido completamente 

devastadas y sin alimentos. No obstante, 

el pueblo japonés se mostró solícito a 

colaborar con las tropas de ocupación. 

En lo que a la temática del presente 

                                                           
239

  HANE, M.: Breve Historia de Japón. Madrid, 

Alianza, 2003, p. 301. 
240

 MACARTHUR, D.: Reminiscences. Nueva 
York, McGraw Hill, 1964, p. 282. 

artículo respecta, es interesante el 

acceso de las mujeres al voto en 1946, 

así como la modificación del Código 

Civil, que reconocía la igualdad entre 

hombres y mujeres.  

Además, se legalizó la libertad de 

prensa y de opinión, a pesar de que 

MacArthur ejerciese una especie de 

“censura” sobre los libros que hablasen 

mal de EEUU, caso de El camino del 

tabaco, de Erskine Caldwell
241

. La 

nueva constitución daba la soberanía al 

pueblo, que elegiría a sus representantes 

en las dos cámaras de la Asamblea, y se 

garantizaba el bienestar social de la 

población.  

Así mismo, se condenaba de 

forma tajante la guerra. Se acabó con la 

primogenitura y las hijas pasaron a 

gozar de los mismos derechos que los 

varones. En 1949 se legalizó el aborto, 

y en 1956 se ilegalizó la prostitución. 

 

La nueva Weltanshauung
242

 japonesa. 

La retransmisión del emperador 

por la radio conmovió a toda la nación. 

Convirtió en terrenal a una autoridad 

que tenía un estatus prácticamente 

                                                           
241

  HANE, Breve Historia.., 2003, p. 307. 
242

 Término acuñado por Hane Mikiso para 
referirse a la literatura japonesa. El término es un 
sinónimo de cosmovisión, y autores como 
Goethe o Hegel se han agrupado bajo esta 
etiqueta. 



ArtyHum 18 146 

 

ArtyHum, Revista de Artes y Humanidades  

 
 

omnipotente. Todo el sistema de valores 

conocido hasta la fecha se venía abajo, 

y las costumbres culturales y morales 

fueron sustituidas, en gran medida, por 

las de las fuerzas de ocupación.  

Juzo Itami, el director de cine, 

recordaba que “todo lo americano era 

digno de elogio”
243

. El propio 

Murakami ha reconocido que dicha 

influencia norteamericana (y por 

extensión europea) en música
244

, 

literatura o cine ha sido clave para el 

desarrollo de sus novelas.  

Hay que aclarar que en absoluto 

han desaparecido los valores japoneses 

en la cultura. La apertura a los valores 

del exterior sólo ha creado una sociedad 

rica en costumbres y hábitos. Escritores 

de la preguerra, como Tanizaki o 

Kawabata(primer premio Nobel de 

literatura japonés, en 1968), vivieron 

sus años de éxito en los primeros años 

de posguerra, traduciéndose sus novelas 

al inglés y adquiriendo fama mundial. 

Masuji Ibuse revolucionó las ventas de 

libros japoneses en el extranjero al 

publicarse Lluvia Negra, un relato 

                                                           
243

 CANBY, V.: “What’s so funny about Japan”, 
New York Times Magazine, 1989. 
244

 Una de las constantes de las novelas de 
Murakami. El título original de la novela, 
Norwegian Wood, es el nombre de una canción 
de The Beatles. 

desgarrador en el que describe los 

efectos de la bomba de Hiroshima
245

. 

Las mujeres también tuvieron su 

fama, caso de Uno Chiyo o Enchi 

Fumiko, cuyas novelas desafiaron el 

convencionalismo japonés mediante 

intrincadas relaciones amorosas y 

heroínas que aguantan con tesón el 

sistema paternalista del periodo Meiji. 

Sin embargo, nació una nueva 

generación de escritores que, encabezados 

por Mishima Yukio
246

, se hicieron 

habituales en el panorama literario 

internacional. La guerra sirvió como 

temática a multitud de autores.  

Destaca Oe Kenzaburo, con su 

novela Arrancad las semillas, fusilad a 

los niños, en la cual cuenta las vivencias 

de un grupo de huérfanos que son 

aislados con una colonia coreana porque 

son víctimas de una epidemia.  

 

                                                           
245

 HANE, Breve Historia, 2003, p. 354. 
246

 Influenciado por la filosofía de Wang Yang 
Ming, creía que la persona debía actuar 
conforme a sus convicciones. Por ello, tras 
fracasar en un intento de levantamiento por 
parte de las Fuerzas de Autodefensa, se suicidó 
mediante un harakiri. 
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Kenzaburo Oe, premio Nobel de literatura         

en 1994. 

Otros autores que usan esta 

temática son Noma Hiroshi, de índole 

comunista, al igual que la autora 

Miyamoto Yuriko; u Ooka Shohei, que, 

al haber combatido en Filipinas, relata las 

penurias de los soldados.  

Sin embargo, una de las temáticas 

predominantes en la obra de Murakami 

es la del desarraigo. Sus protagonistas 

sienten un desapego constatable hacia lo 

que les rodea, ya sea su casa, sus amigos 

o su trabajo. Por ejemplo, el anónimo 

protagonista de Baila, Baila, Baila es un 

periodista freelance que no tiene 

inconveniente en abandonar su trabajo 

unas semanas para trasladarse a Hawaii o 

a otros puntos de Japón sin dar 

explicaciones.  

Watanabe Toru, protagonista de 

Tokio Blues, comienza su relato 

recordando desde un avión que se 

encuentra en Alemania, en una historia 

en la cual sus movimientos geográficos 

y en las relaciones personales son de 

bandazos, aunque siempre piense en la 

misma persona. Vemos, por tanto, una 

influencia por la obra de Oe 

Kenzaburo(segundo y último premio 

Nobel japonés hasta la fecha, en 1994), 

en cuyas novelas trata la búsqueda del 

sentido de la vida, tal como hiciese 

Murakami en 1Q84 o en El fin del 

mundo y un despiadado país de las 

maravillas, o como hiciese la autora 

Yoshimoto Banana en Sueño Profundo. 

En este desarraigo, en una búsqueda por 

romper con lo establecido, encontramos 

a estas nuevas autoras que querían 

hablar de la mujer independiente y 

liberada, que buscaban hablar de sus 

verdaderos sentimientos.  

Es el caso de Tsushima Yuko, 

Ogawa Yoko, Kawakami Hiromi o 

Kakuta Mitsuyo
247

. 

Fuera de Japón, pero de 

ascendencia japonesa, debemos hablar 

de dos autores fundamentales. La 

primera, Shimazaki Aki, afincada en 

Canadá y prácticamente desconocida en 

                                                           
247

 HANE, Breve Historia.., 2003, p. 358.  
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España, escribe en francés. Sus novelas 

relatan también la búsqueda de la 

identidad, la nostalgia o la soledad. Es 

por ello que el Welstanshaung japonés 

no hace referencia a una cosmovisión 

como tal, sino a una búsqueda identitaria 

justificada por los efectos de una guerra 

brutal. El otro gran autor, Ishiguro 

Kazuo, está afincado en Gran Bretaña. 

Estudia tanto los años previos a la II 

Guerra Mundial como los posteriores. 

En Los restos del día, cuenta la historia 

de un mayordomo que sirve a un noble 

inglés simpatizante con los movimientos 

fascistas británicos y que busca revisar el 

Tratado de Versalles, que pone fin a la I 

Guerra Mundial. 

 

Una mujer liberada. 

La nueva constitución establece la 

igualdad de sexos, pero las mujeres se 

siguen encontrando en desventaja social 

y económicamente. Laboralmente, 

suelen ocupar puestos de menor 

categoría, en turnos de media jornada o 

de manera temporal.  

Al casarse, se esperaba que la mujer 

dejase de trabajar, pero actualmente, ese 

hábito se está dejando atrás. El trabajo se 

concentraba en las fábricas de 

automoción o maquinaria, un paso 

“lógico” si se tiene en cuenta que durante 

el periodo Meiji ocupaban puestos en 

fábricas textiles. Actualmente, han 

abandonado esa área de trabajo. 

En política, poco han conseguido 

desde la consecución del voto. Lo más 

destacable fue el liderazgo del Partido 

Democrático Social por Doi Takako a 

partir de 1989. En el mundo académico 

su presencia era ínfima hasta la guerra, 

tras la cual se revierte la situación. Cada 

vez hay más profesoras, si bien la 

tendencia hasta el año 2000 era de optar 

por diplomaturas. Las jóvenes cada vez 

están menos encadenadas a su hogar, y 

las nuevas generaciones son más 

abiertas e independientes. Los divorcios 

se han multiplicado,
248

 y el motivo 

principal es debido al agotamiento que 

supone la idea tradicional de soportar 

las infidelidades del marido(temática 

que se trata de forma tangencial en After 

Dark). El número de matrimonios 

también ha disminuido, y las mujeres se 

casan a una edad más tardía, estando la 

media en 27 años.  

Vemos, por tanto, una ruptura en 

gran parte con la mujer de la preguerra, 

muy ligada al hogar y al marido, al 

cuidado de los niños y a la cual le 

estaban vetados los estudios. Vemos a 

una mujer cada vez más presente en el 
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 HANE, Breve historia.., 2003, p. 350. 



ArtyHum 18 149 

 

ArtyHum, Revista de Artes y Humanidades  

 
 

mundo laboral, si bien aún queda 

mucho camino por recorrer. No 

obstante, en palabras de la antropóloga 

Ruth Benedict:  

“la mujer japonesa goza de una 

libertad que no tienen en otros países 

de Asia. Aquí [en Japón] no se adoptó 

la costumbre china del vendado de 

pies,
249

 y las niñas pueden jugar 

libremente con los niños hasta tres años 

después del comienzo de sus 

estudios”
250

. 

 

Rasgos fundamentales de Murakami. 

Un lector habitual de Murakami 

percibirá conforme pasan las páginas 

que sus novelas, pese a tratar temáticas 

diferentes, se rige por unos patrones 

comunes. El primero de ellos estriba en 

lo impersonal: la gran mayoría de 

personajes protagonistas de sus novelas 

son gente gris, anodina, que no destaca 

por nada en concreto. Es su contraste 

con el resto de personajes lo que les da 

una personalidad única y hace que te 

identifiques con ellos en determinados 

casos, mientras que en otros quieras 

matarles. Todos los protagonistas se 

                                                           
249

 En la China Ming se tomó la costumbre de 
realizar el vendado de pies en la mujer, ya que 
se consideraba como canon de belleza en la 
mujer tener los pies pequeños. Esto provocaba 
sufrimientos desde niñas a las mujeres. 
250

 BENEDICT, R.: El crisantemo y la espada. 
Madrid, Alianza, 1976. 

rigen por un gusto exquisito sobre la 

música: todos ellos tienen amplios 

conocimientos en jazz y en música 

clásica. Esto es claramente 

autobiográfico: Murakami Haruki fue 

durante un breve periodo de tiempo 

músico de jazz en un local, lo que 

explica que la música se encuentre 

incluso en el nombre de sus novelas.  

Estos protagonistas, además, 

suelen moverse en el campo de las 

humanidades: el protagonista anónimo 

de Baila, Baila, Baila es periodista 

freelance que en sus ratos libres escribe 

relatos. Mari, la protagonista de After 

Dark, es estudiante de filología china. 

Tengo, coprotagonista de 1Q84, es un 

novelista frustrado que adquiere la fama 

en la sombra haciendo la corrección de 

un borrador. Toru es estudiante de Teatro 

en Tokio Blues. Estos protagonistas, 

además, sienten un desarraigo hacia todo 

lo que les rodea: no sienten ningún 

reparo en abandonarlo todo y comenzar 

de cero, y una vez toman la decisión, 

nada les va a parar. 

En contraste con los 

protagonistas, vemos a un amigo 

excéntrico, que suele ser de profesiones 

liberales, como músico (caso de 

Takahashi en After Dark), actor, 

captador de talentos (Komatsu en 
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1Q84), novelista Best Seller (Hikaru 

Makimura, anagrama de Haruki 

Murakami en Baila, Baila, Baila), etc. 

Nagasawa, el amigo de Toru en Tokio 

Blues, se sale de este patrón: se prepara 

para estudiar diplomacia. Para terminar 

de encuadrar al no lector de este autor, 

habría que mencionar a la mujer 

misteriosa que se encarna en diferentes 

personajes dependiendo de la novela. 

No obstante, ésta no es una regla 

constante, y se va a hablar de la figura 

femenina más adelante. 

 

Tokio Blues, el bosque noruego. 

Esta novela se publicó en 1987, 

interrumpiendo el orden de salida de una 

trilogía de novelas que lo son por 

compartir elementos comunes, no así su 

temática
251

. El argumento del libro causó 

furor en la juventud japonesa, que 

convirtió a su autor en un auténtico 

fenómeno de masas. No obstante, hubo 

lectores que criticaron su estilo en esta 

novela. Así pues, había abandonado 

todos los elementos fantásticos con los 

que adorna sus novelas para escribir una 

historia realista, dramática, con la que 

buscaba transmitir un sentimiento: el de 

la pérdida. Por tanto, el ambiente que se 

                                                           
251

 Compuesta por La caza del carnero salvaje, 
El fin del mundo y un despiadado país de las 
maravillas y Baila, Baila, Baila. 

respira en las 381 páginas de libro es de 

constante tristeza, salvando las 

apariciones del personaje de Midori. Una 

tristeza que suele ir acompañada por la 

espera, por la soledad y por los diálogos 

internos que mantiene el protagonista 

consigo mismo a modo de pensamientos.  

El ambiente universitario que se 

respira en la novela es el de una 

sociedad que se halla en plena 

transición: los jóvenes conservadores se 

mezclan con los activistas, que luchan 

por sus derechos y a los cuales el autor 

trata con cierto tono irónico. La política 

ha estado de manera tangencial en 

algunas novelas de Murakami, siendo 

1Q84 un bello homenaje a Orwell, en 

una “crítica” a las colectivizaciones
252

. 

Se ve la fiesta en la noche de 

Tokio, así como el ambiente más propio 

de los vecindarios japoneses: 

silenciosos, tranquilos.  

 

Eros y Thanatos. 

Un sector de sus lectores, 

principalmente femenino, acusó a 

Murakami de crear personajes poco 

creíbles y destinados a contentar a un 

público conservador. Y, a pesar de que, 

                                                           
252

 No debe interpretarse de esta manera, ya 
que el trasfondo de la novela es el mundo de las 
sectas. El comunismo se usa como un mero 
instrumento para conseguir sus fines. 
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en parte, son modelos de mujer 

estereotipados, no se puede olvidar que 

la importancia que este autor da a sus 

personajes femeninos es capital en sus 

novelas: en 1Q84 es Aomame la que 

fuerza el desenlace final, así como en 

After Dark es Kaoru quien toma 

constantemente la iniciativa. En Tokio 

Blues no vamos a ver ese ímpetu por 

sobresalir, ni en los personajes 

femeninos ni en los masculinos.  

Todos ellos son personajes que se 

ven arrastrados por sus circunstancias y 

que actúan como actúan porque no 

tienen opción. Podría excluirse en ese 

sentido a Midori, una chica extrovertida 

y llena de energía que, a pesar de su 

personalidad, tiene momentos en los que 

pasa a una espera en segundo plano. No 

obstante, aunque las cuatro mujeres de la 

novela son modelos estereotipados, se 

debe aclarar que todas ellas tienen su 

personalidad y sus motivos para actuar 

de la manera en que actúan. 

Naoko. 

Naoko es el personaje femenino 

protagonista. Se muestra a la chica 

como un personaje reservado, tímido y 

en cierta medida conservador, en una 

sociedad que se debatía entre la 

modernidad y la tradición.  

Se nos presenta a Naoko como la 

novia de Kizuki, el mejor amigo de 

Toru. Cuando su pareja fallece, ella 

desaparece de la vida de Toru. A 

nuestro protagonista no parece 

importarle, puesto que apenas hablaban 

entre ellos. Pero cuando vuelve a saber 

de ella, verá que la carga que la chica 

arrastraba no era sólo por la muerte de 

Kizuki: su hermana había fallecido con 

anterioridad, lo que marca 

completamente el devenir del personaje 

a lo largo de la novela. El problema de 

la hermana fallecida se verá en After 

Dark, aunque, si bien la hermana de la 

protagonista, Eri, no está muerta, sí se 

encuentra en un estado de catatonia 

desde meses atrás. 

El día que Naoko cumple veinte 

años rompe a llorar de forma 

desconsolada. Toru no sabe por qué es, 

pero tampoco pregunta, y los intentos 

por consolar a la chica son vanos. 

Finalmente, acaba acostándose con ella, 

momento que recordará Naoko con 

cierto desprecio hacia sí misma. Naoko 

desaparece tras esa noche, y durante un 

tiempo la única comunicación que tiene 

el protagonista con ella es con cartas. 

En el reencuentro, Naoko recuerda con 

amargura aquella noche, aunque no por 

culpa de Toru.  
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Ella jamás había conseguido 

acostarse con Kizuki, y era algo de lo 

que se culpaba a sí misma. Por ello, 

cuando se acostó con Toru, su 

sentimiento de culpa creció, 

provocándole un problema psicológico: 

“El día en que cumplí veinte años, ya 

antes de que tú llegaras estaba húmeda. 

Y deseé todo el tiempo que me 

abrazaras, que me tomaras entre tus 

brazos, que me desnudaras, me 

acariciaras, me penetraras. Era la 

primera vez que sentía algo así. ¿Por 

qué? ¿Por qué ocurrió entonces? Yo a 

Kizuki lo amaba con toda mi alma”
253

. 

Ese sentimiento de culpa tras una 

relación sexual, junto con el enorme 

trasfondo que tiene este personaje con la 

muerte será el hilo conductor de la 

novela. 

 

Midori. 

Midori es la antítesis de Naoko. Es 

una mujer vivaz, moderna, que viste con 

ropa americana provocativa y que usa 

lenguaje procaz. A pesar de tener novio, 

actúa con Toru de manera ambigua, 

llegando a confundir al protagonista. 

Midori también está ligada a la muerte 

de una manera sustancial: en el momento 

en el que se presenta a este personaje, su 
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madre ha fallecido, y su padre se 

encuentra en fase terminal debido a una 

enfermedad. El mundo de Murakami nos 

lleva a otra similitud publicada dos años 

antes de esta novela: en El fin del 

mundo… la secretaria del doctor es 

huérfana, y sólo tiene a su abuelo.  

Mientras que en el caso de Naoko, 

el sexo es un sentimiento de culpa, en el 

de Midori es un sentimiento de 

negación: de ésta manera puede olvidar 

la muerte. Resulta claro en el momento 

en el cual Midori reconoce su mentira a 

Toru: su padre no se encuentra 

trabajando en Uruguay, como había 

dicho en un principio, sino moribundo 

en la cama de un hospital. La relación 

de Midori con Toru cambia a raíz de 

esta confesión. 

 

Reiko. 

Reiko es la cuidadora de Naoko 

en la segunda parte de la novela. Era 

profesora de piano y estaba casada y 

con una hija, pero los problemas 

psicológicos que arrastraba destruyeron 

su carrera y su matrimonio. La 

sexualidad le viene dada precisamente 

en una de sus clases, cuando una 

alumna se le insinuó y le obligó a 

realizar juegos lésbicos.  
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Pese a la resistencia que Reiko 

pone en un primer momento, la 

profesora siente una excitación que, al 

igual que en el caso de Naoko, hace que 

se sienta culpable. 

Por ello, ambos personajes se nos 

presentan juntos en la segunda parte de 

la novela, y en raras ocasiones se podrá 

ver a la una sin la otra. Reiko es, a su 

vez, una mujer tradicional que trata el 

lesbianismo de una manera pretenciosa. 

Sus recuerdos sobre el tema son difusos, 

y da más detalles sobre cómo pide ayuda 

a su marido que del momento en el que 

ocurre el acto. La muerte, en su caso, se 

desarrollará a lo largo de la novela.  

 

Hatsumi. 

Hatsumi es la coprotagonista de 

una trama secundaria que la involucra 

con su novio, Nagasawa, y a su vez 

amigo de Toru.  

Ella sufre constantemente las 

infidelidades de su pareja, pero su 

personalidad complaciente y sufridora 

hace que pase por alto sus deslices hasta 

que estalla. Nagasawa es un amigo de 

Toru de la residencia con el que sale 

para acostarse con chicas al azar. 

Hatsumi estará muy ligada a la muerte 

por culpa de Nagasawa. Una vez se 

corte la relación, Hatsumi se casará dos 

años después, y dos años después se 

suicidará cortándose las venas. 

Nagasawa no ve el daño que provoca en 

Hatsumi, y ve el sexo como un juego y 

a las mujeres como objetos, en una 

mentalidad claramente machista, que 

Toru no comparte, y sin embargo de la 

cual es partícipe durante un periodo 

breve de tiempo. En 1Q84, la situación 

se revierte: Aomame sale con su amiga 

policía, una mujer que resulta ser la 

versión femenina de Nagasawa. Sin 

embargo, el final de este personaje es 

trágico, siendo víctima de un juego 

sadomasoquista que se va de las manos, 

falleciendo.  

 

Una adaptación sensacional al cine. 

Anh Hùng Trần, director de cine 

vietnamita, fue el encargado de dirigir 

la adaptación al cine de la novela. A 

pesar de haber recibido críticas 

negativas, la película respeta de manera 

fiel el contenido de la historia en los 

ciento treinta y tres minutos de 

duración. Es destacable la actuación de 

Kikuchi Rinko, que interpreta de 

manera bastante creíble el personaje de 

Naoko y que consigue transmitir ese 

sentimiento de angustia constante al que 

se ve sometido la protagonista de la 

trama. 
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Rinko Kikuchi interpreta a Naoko en la 

adaptación al cine. 

 

Tristeza en Tokio. 

Para resumir, vemos claramente 

una relación femenina con la muerte 

que, a lo largo de la novela, se refuerza 

con diálogos y recuerdos. Es esa 

nostalgia la que crea un aura enrarecida 

de constante tristeza y de melancolía. 

Naoko es la chica que más sufre por 

ello, pero es Midori la que, a la larga, se 

lleva la peor parte, al ser huérfana. No 

obstante, aquellos personajes que 

acaban con su vida son los que se 

muestran como más sensibles a todo lo 

que les rodea. La muerte y su relación 

con la feminidad no es algo único en 

esta novela: como ya hemos visto 

anteriormente, en tres de las cuatro 

categorías de personajes hay elementos 

que recuerdan a otras novelas, y que 

hacen que, en cierto modo, se repita un 

patrón. Y es que en el mundo de 

Murakami, las referencias de una novela 

hacia otra son constantes y hacen que el 

lector se sienta especial al ser capaz de 

reconocerlas: hombres carnero que 

aparecen esporádicamente, el país de los 

gatos, las referencias a trabajadores de 

la NHK… Murakami ha creado una 

mitología propia que le hace ser uno de 

los escritores más especiales de la 

actualidad. 
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*Portada: Haruki Murakami, autor de 

Tokio Blues. 
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