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El Comedor (Luis XIV), inspirado en el barroco francés. Es el antiguo comedor de la residencia 

utilizado ocasionalmente para sesiones de la Academia de Letras y para banquetes oficiales. 

Su decoración es autoría de Georges Hoentschel (1855-1915), afamado decorador francés que 

moriría poco tiempo después de proyectar esta sala, claramente inspirada en la Sala de 

Guardias del palacio de Versailles. 

 

Está compuesta por rico revestimiento de mármoles policromos de los Pirineos francese que 

combina pilastras rectas y gruesas consolas (base angosta ornamentada con tapa de mármol 

contra las paredes)(
1
) redondeadas de mármol rosa salmón de Francia con zócalos oscuros 

veteados de “gran campan melangé”, paños centrales de serracolín verdoso de los Pirineos y 

molduras de blanco de Carrara. Las puertas de roble poseen un valioso trabajo de relieve. Tres 

arañas de bronce cincelado y dorado, con caireles de cristal, hacen juego con los apliques que 

centran los paños. 

 

 

 

Imagen ( 458 ): Salón Luis XIV (archivo del museo, 1947). 

                                                 
1
 “Consola: base o mesa angosta ornamentada con tapa de mármol y a veces, espejo en juego” Bernatene, Rosario. 

“UN LUGAR PARA CADA COSA Y CADA COSA EN SU LUGAR. Orden, higiene y equipamiento doméstico como 
producciones culturales en la Argentina del S. XX.”, en Objetos de Uso Cotidiano en el ámbito doméstico de la 
Argentina. 1940-1990. Diseño, Semiología, Tecnología e Historia. Secretaría de Ciencia y Técnica, UNLP. La Plata. 
2000. (pp. 15).   
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Imagen ( 459 ): Otro ángulo del Salón Luis XIV (archivo del museo, 1947). La comida era 

abastecida desde un montacargas por personal de servicio. 
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Imagen ( 460 ): Comedor Luis XIV con capacidad para 24 comensales, decoración de 

Hoentschel. Vista hacia la esquina sur, con la visión de los dos “panneaux” de Alfred de Dreux 

y las consolas de mármol rosa salmón. Fuente: Fabio Grementieri y Xavier Verstraeten en 

Grandes Residencias de Buenos Aires. 

 

Sobre las consolas de mármol rosa salmón se encuentran vasos chinos y par de perros de Fô; 

al fondo, el biombo de laca de doce hojas. 

 

En esta vista hacia el jardín, con sendas portaantorchas en los entrepaños y busto de Luis XIV 

en el eje del ventanal central. Alrededor de los grandes ventanales pueden observarse seis 

sillones de madera de nogal y estilo Regencia que están tapizados en terciopelo de Génova 

verde. En el centro de mesa suele presentarse una notable sopera de plata cincelada y 

sobredorada, ejecutada entre 1757 y 1761 por François Thomas Germain, a pedido de la 

emperatriz Elizabeth de Rusia para el Palacio Imperial del Ermitage en San Petersburgo. Dos 
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importantes juegos de té de plata de fines del siglo XIX, orfebrerías Odiot y Boucheron, de 

París, completan el conjunto. 

 

A un costado, sobre un pedestal, el calco en yeso patinado del busto de Luis XIV de Antoine 

Coysevox, cuyo original está en el palacio de Versalles, parece dar fe de la calidad estilística de 

esta transculturación operada a través del tiempo y del espacio. 

 

 

 

Imagen ( 461 ): Sopera con escudo imperial. Germain, François Thomas (1726-1791). 

Inventario Nº 1840. Plata cincelada y sobredorada. - Epoca Luis XV. Sopera alto: 36 cm, ancho: 

45 cm; 'presentoir'. Alto: 8 cm, ancho: 45,5 cm, largo: 60 cm. Ejecutada en Francia para la 

Zarina Isabel I de Rusia entre los años 1756 y 1759. Procedencia: Museo Imperial del 

Ermitage. Ex colección Paula de Köenigsberg. Legado Mercedes Saavedra Zelaya, 1963 (
2
). 

 

                                                 
2
 Sopera de plata dorada. Germain,  François-Thomas (1726-1791). Plata dorada, cincelada, repujada y fundida. 

Francia. Siglo XVIII: La tapa es ovalada y tiene una ligera forma cóncava, la superficie  está decorada con un trabajo 
de cincelado con formas rocalla y el remate con una escena de cetrería: un amorcillo sostiene en su brazo un halcón 
sin el capirote;  a sus pies están las aves cazadas: un ánade y una garza. 
El recipiente está sostenido por cuatro pies con forma de roleo,  a modo de asa unos faunos sostienen un paño.  En 
cada frente la sopera tiene el escudo imperial ruso. 
La bandeja o presentoir  tiene la superficie plana repujada y cincelada en forma radial, el borde está formado por cintas 
vegetales que se despliegan y cruzan y que transformadas en volutas se convierten en los pies de apoyo. 
François-Thomas Germain perteneció a una familia de orfebres que trabajó para la corte francesa en la época de 
apogeo del estilo rococó, en 1748 Luis XV le concedió, en las galerías del Louvre, un taller que ocupó hasta 1765.  
Esta pieza fue encargada por la Zarina Isabel I de Rusia y formaba parte del Servicio de París realizado por este 
orfebre para la corte rusa.  También realizó trabajos para la corte de Portugal. 
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Imágenes ( 462 ) y ( 463 ): Juego de café de plata cincelada del S. XIX. Dos importantes 

juegos de té de plata de fines del siglo XIX, orfebrerías Odiot y Boucheron, de París. 
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La elección del estilo decorativo del Salón Comedor se vincula con la activa vida social y 

diplomática de sus dueños Don Matías Errázuriz y Doña Josefina de Alvear organizaban 

frecuentes comidas y reuniones sociales para las que planificaron un entorno suntuoso. El 

Palacio de Versalles, escenario cortesano por excelencia, fue el recuerdo inspirador y el Salón 

de Hércules el modelo elegido. 

 

La atmósfera barroca se logró con la combinación de mármoles de hermosa veta de las 

canteras de Carrara y del Macizo Central francés. Los muros trabajados en varios planos 

acentúan los efectos de luz y sombra. Las puertas y los encuadres de las pinturas tallados en 

madera con conchas y roléos mantienen el estilo.  

 

Las escenas de caza, las consolas de mármol Rose de France con porcelanas chinas y el 

biombo de Coroman del daban espléndido marco a las fiestas. 

 

Sobre cada consola hay un óleo sobre tela, obra de Alfred de Dreux (1810-1860) 

representando, respectivamente “La caza del jabalí” y “La caza del siervo”. 

 

A eje de los entrepaños que flanquean la puerta central de las tres que abren al jardín, hay dos 

porta-antorchas de tamaño natural, esculpidas en madera en Francia, a inicios del siglo XVIII. 
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Imagen ( 464 ): Alrededor de la gran mesa central hay doce sillas (
3
) Luis XV (

4
), del siglo XVIII, 

de nogal claro, tallado y moldurado. Llevan tapicería “gros point”, con motivos de personajes en 

las reservas de respaldos y motivos florales en los asientos. El mobiliario del comedor (
5
), 

históricamente fue estudiado por Siegfried Giedion en La mecanización toma el mando. 

 

 

 

                                                 
3
 La silla: Denominación del asiento típico, generalmente sin brazos, conocido desde las civilizaciones más antiguas. 

Reflejaban y reflejan, por su uso, su forma, o la calidad y riqueza del material utilizado en su fabricación, la jerarquía e 
importancia de quienes las usan. Hasta el siglo XVI, la silla común era ejecutada en madera. Sólo entonces los 
asientos y respaldos empiezan a ser recubiertos de cueros o géneros. En el siglo XVII empiezan a modificarse, se 
agrandan, las sillas son más amplias, empiezan a rellenarse, se hacen más confortables. Desde entonces, siguiendo 
las variaciones impuestas por todos los estilos, llegan hasta la silla contemporánea. 
 
4
 Estilo Luis XV (1723-1774): Fue un estilo refinado y elegante, propiamente fue Rococó. La evolución de la Rocaille o 

Rocalla, con gran variedad de doble “C” o “S”, fue la típica forma vegetal (de una rama de árbol). La ornamentación 
escondía las uniones. La “pata cabriolé”, estirada en forma de “S” estilizada es el elemento más característico de este 
estilo, representa el dinamismo y movimiento. Por eso decimos que el Luis XV, fue morfológicamente liviano, curvo-
femenino. Aquí desaparecerá la chambrana, por necesidad estética, como característica principal. Todo es igual que el 
Luis XIV, pero asimismo, todo es más delicado y fino, convirtiéndolo en uno de los logros más rotundos de este período 
epocal. En los respaldos es frecuente la concavidad, para hacerlos más cómodos. 
Hubo una multiplicación de sofás, cuyas variedades son originarias de las bergères, duchesse (reservadas únicamente 
a la nobleza) y canapes, todos con pequeñas patas cabriolé.  
 
5
 “También el comedor, al quedar separado, fue provisto de un mobiliario especial: sillas, mesas extensibles y bufetes. 

Las sillerías de los grandes ebanistas son identificables en todo detalle de sus patas, de sus asientos o de sus 
respaldos en forma de corazón o entrelazados. Son muebles gráciles, pero nada más. Su contenido constituyente no 
guarda proporción con la estimación que se les profesa. Estas sillas fueron diseñadas, en su mayor parte, con destino 
al salón de reuniones.” Siegfried Giedion. La mecanización toma el mando. Editorial Gustavo Gili. Barcelona. 1978. 
(pp. 336). 
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Imágenes ( 465 ) y ( 466 ): A la izquierda se exhibe un par de «Perros de Fô» de la dinastía 

Chìng iniciada en 1644. Los monstruos de cerámica color turquesa realzada en verde y ocre, 

llevan en el dorso un recipiente en forma de balaustre, destinado a quemar incienso. 

A la derecha los “Perro de Fô”, sobre la consola, debajo del cuadro “La caza del siervo”. 
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Imagen ( 467 ): De Dreux, Alfred (1810-1890). Caza del Ciervo. Óleos sobre tela   3.54 m x 

2,72 m. Francia.  Siglo XIX (
6
). 

                                                 
6
 De Dreux, Alfred (1810-1890). Caza del Ciervo. Óleos sobre tela   3.54 m x 2,72 m. Francia.  Siglo XIX: En estos 

dos óleos, ambientados ambos en el bosque, un ciervo en un caso y un jabalí en el otro, huyen acosados por una 
jauría.  Son escenas de caza mayor con perros, actividad recreativa propia de los aristócratas europeos, presentadas 
por el artista con gran realismo.  El dinamismo de la acción se expresa en las diagonales formadas por los animales y 
los árboles 
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Imagen ( 468 ): Biombo de doce hojas. Laca Coromandel. Inventario Nº 1640. Alto: 320 cm, 

ancho de cada hoja: 52 cm. Escenas de la vida cotidiana en la Ciudad Prohibida. Residencia 

Imperial de Beijing. China. Probablemente época Kang-Hi (1622-1722) o bien del inicio del 

Chieng-Lung (1736-1796). A lo largo de sus doce altas hojas –de 2,85 (m)- se describe en 

perspectiva axonométrica una escena que tiene lugar en un palacio imperial cuya escalera está 

apropiadamente decorada con bestias heráldicas, símbolo de los soberanos del Celeste 

Imperio. Los caracteres gráficos de la parte posterior de las hojas son las cien maneras de 

escribir la palabra “shou” (significado de la longevidad). Ex colección Errázuriz (
7
). 

                                                                                                                                               
Era común que se eligieran estos temas para las pinturas destinadas a  los comedores estableciendo una relación 
entre la actividad señorial y los manjares realizados con carnes de caza. 
En este caso en particular, es posible que la composición original haya sido ampliada en el sector superior para cumplir 
con los requerimientos del proyecto decorativo del salón realizado por Georges Hoentschel.  
Alfred De Dreux era hijo de un arquitecto, su primer maestro fue el pintor Théodore Gericault. En el mundo del arte se 
lo conoció como el pintor de los caballos, era un  excelente jinete  y desarrolló su actividad pictórica entre la sociedad 
ecuestre de su época tanto en Francia como en Inglaterra.  
 
7
 Biombo de Coromandel. Madera  laqueada. China. Época Kang-Hi (1662-1722). Cada hoja mide: alto 3,20 m 

ancho 0,52 m: Este biombo de doce hojas tiene, sobre un fondo de laca color berenjena, la decoración distribuida en 
tres registros: el superior presenta en cada hoja un recipiente con un arreglo floral, el inferior está decorado con ramas 
de árboles en flor y pájaros. 
El registro medio, el más amplio, en sus diez hojas centrales  desarrolla la escena principal con actividades de la vida 
cotidiana, juegos y trabajos en la corte imperial china.  En el centro se ve una gran escalera que conduce a la sala del 
trono, decorada con un relieve que muestra un dragón, símbolo del emperador; éste se encuentra sentado en su trono, 
rodeado por cortesanos, mujeres tocando música y niños. 
En el sector de la izquierda hay escenas con figuras femeninas que trabajan la seda, interpretan distintos instrumentos 
musicales, preparan el té y participan en tareas cortesanas. 
En el flanco derecho predominan las figuras masculinas que portan  armas y también tocan instrumentos. 
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Imagen ( 469 ): De Dreux, Alfred (1810-1890). Caza del Jabalí. Óleos sobre tela   3.54 m x 

2,72 m. Francia.  Siglo XIX (
8
). 

                                                                                                                                               
Los personajes adultos son muchos pero predominan los niños en las más diversas actividades lúdicas (remontan 
cometas, juegan con fichas, montan ciervos y caballitos de madera, juegan con pelotas, con dragones de seda, o se 
esconden. 
Las actividades se desarrollan en los interiores de diversos pabellones con interesantes detalles arquitectónicos y en 
los jardines con puentes y estanques en los que vemos plantas, flores y aves de contenido simbólico como los lotos, 
peonías, crisantemos, ciruelos en flor, pavos reales, gallos de riña, patos, grullas, etc. 
El uso de un punto de vista muy alto hace posible apreciar una escena con múltiples detalles, característica ésta de la 
pintura china. 
La laca es un barniz impermeable  que se prepara con la savia del Rhus vernicifera, árbol originario de China. Este 
barniz se aplica en distintas  superficies como madera, metales u otras, en un lento proceso que puede durar 1 año o 
más para terminar un objeto. La pieza laqueada al endurecer se vuelve resistente e impermeable. 
Las piezas de laca coloreada con decoración incisa se hicieron en China para el mercado europeo a partir del siglo 
XVII. La denominación  de Coromandel deriva del nombre del puerto de la India desde el que se embarcaban las 
mercaderías para Europa.  
 
8
 De Dreux, Alfred (1810-1890). Caza del Jabalí. Óleos sobre tela   3.54 m x 2,72 m. Francia.  Siglo XIX: En estos 

dos óleos, ambientados ambos en el bosque, un ciervo en un caso y un jabalí en el otro, huyen acosados por una 
jauría.  Son escenas de caza mayor con perros, actividad recreativa propia de los aristócratas europeos, presentadas 
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Imágenes ( 470 ) y ( 471 ): A la izquierda juegos de vasos sobre la consola, debajo del cuadro 

“La caza del jabalí”. A la derecha, detalle del vaso de porcelana con tapa “Perro de Fô” en 

biscuit. Inventario Nº 690. Alto: 84,5 cm, diámetro: 47,5 cm. Remata la tapa un “Perro de Fô”. 

China.Epoca Yung-Cheng (1722-1736). Ex colección Errázuriz (
9
). 

 

                                                                                                                                               
por el artista con gran realismo.  El dinamismo de la acción se expresa en las diagonales formadas por los animales y 
los árboles 
Era común que se eligieran estos temas para las pinturas destinadas a  los comedores estableciendo una relación 
entre la actividad señorial y los manjares realizados con carnes de caza. 
En este caso en particular, es posible que la composición original haya sido ampliada en el sector superior para cumplir 
con los requerimientos del proyecto decorativo del salón realizado por Georges Hoentschel.  
Alfred De Dreux era hijo de un arquitecto, su primer maestro fue el pintor Théodore Gericault.  En el mundo del arte se 
lo conoció como el pintor de los caballos, era un  excelente jinete  y desarrolló su actividad pictórica entre la sociedad 
ecuestre de su época tanto en Francia como en Inglaterra.  
 
9
 Tibor con tapa. Porcelana. China. Época Yung Cheng (1722-1736). Alto 0,65 m. Alto con tapa 0,845 m. 

Diámetro mayor 0,475 m: Este vaso de formas curvas tiene decoración policroma de paisajes con aves y flores, sobre 
un fondo negro y diseños geométricos en varios colores a modo de friso en la base. 
En todo el cuerpo del vaso, en medio de coloridos crisantemos y follaje verde, hay  reservas -espacios en blanco- que 
presentan en su interior peonías, ramas florecidas de ciruelos, parejas de patos y otras aves en paisajes, entre ellas el 
feng-huang, ave mitológica china que se relaciona con la felicidad conyugal así como la pareja de patos. 
Las flores que aquí aparecen también tienen valor simbólico. El crisantemo favorece la longevidad y la peonía, 
importante flor de los jardines imperiales, la abundancia. 
El remate de la tapa es un Perro de Fô, animal mítico, mezcla de perro y león, realizado en bizcocho - porcelana sin 
esmaltar. 
Esta pieza es de la época  del emperador Yung Cheng de la dinastía Ch’ing. (1644 -1912) de origen manchú. La 
merma de la calidad que se produjo en los primeros años se había superado en el siglo XVIII.  Recuperada la habilidad 
técnica, comenzó el uso de  esmaltes de origen extranjero que permitieron variados tonos de rosa, verde y otros. 
Al mismo tiempo se incrementó la producción para el influyente mercado europeo y surgieron cambios en las formas y 
en la decoración.  
 



479 

 

 

 

Imagen ( 472 ): Grandes jarrones decoran el Palacio de Versalles, en Francia. Al igual, la 

residencia Errazurriz-Alvear, imita esta tradición. 
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Imagen ( 473 ): Porcelanas (platos, bol, tazas de caldo o “écuelle à bouillon”, jarras, cremera, 

aguamanil y azucarero), “Pâte tendre” de Sèvres (
10

), siglo XVIII. El conjunto de Vincennes 

                                                 
10

 La porcelana “Pâte tendre”: Según Giorgio Vasari, Bernardo Buontalenti fué el descubridor de la porcelana que 
luego se llamaría “tendre” y que surgió bajo su primera expresión en Tosacana, durante el Renacimiento. No era una 
verdadera porcelana, en el sentido de que no era puramente “kaolínica”, pues estaba compuesta por una pasta 
constituída con una base de cuerza y de una cocción vidriosa, en la que el kaolín de Vence sólo entraba en proporción 
pequeña. Este ingenioso procedimiento desapareció con el Gran Duque de Toscaza que fue protector entusiasta de la 
empresa, hasta que, a fines del siglo XVII –cuando la porcelana florentina había sido olvidada- los artífices franceses 
realizaron nuevas búsquedas en ese terreno, inventando métodos originales que dieron como fruto una cerámica 
translúcida artificial. 
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incluye una cremera de pasta blanda (pâte tendre), con fondo blanco sobre flores: en el Sèvres 

figuran varias piezas importantes de pasta blanda: una taza de caldo decorada en ojo de perdiz 

y follaje dorado sobre fondo azul oscuro (o “real”) y otra, con fondo ojo de perdiz oro y azul, 

decorado con guirnaldas de laurel sobre cinta rayada de oro; un plato cuadrado, de fondo 

rosado, reservas decoradas con aves y follajes, y guirnaldas doradas, de formas ligeramente 

curvas y esquinas redondeadas, que perteneció a la condesa Du Barry; una taza con tapa y 

bandejilla oval, de fondo azul oscuro, con reservas decoradas con aves en paisajes, 

enmarcados por flores doradas; un par de tazas con asa, de fondo verde y reservas de fondo 

blanco con flores y ornamentos dorados, y un conjunto de tazas de café decoradas por los más 

notables pintores de la Manufactura de entonces. En la cuarta vitrina se exponen porcelanas 

chinas del siglo XVIII, boles, tacitas y tetera, así como varias piezas en forma de tomates, 

sueltos o agrupados en pirámide. 

 

 

 

 

 

 

                                                                                                                                               
La manufactura de Francia a la cual corresponde el honor de haber “entregado al comercio” la porcelana “tendre”, fue 
la de Saint-Cloud (1695), luego la hicieron la de Lila (1711), cuando esa ciudad estaba en poder de los holandeses, la 
del Faubourg Saint-Honoré de París (hacia 1722), la de Chantilly ( 1725), la de Mennecy-Villeroy (1735), la del 
Faubourg Saint-Antoine de París (1759) y la de Vincennes (1740), punto de partida de la Manufactura Real de Sèvres. 
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Imagen ( 474 ): Revista Fray Mocho. Década de 1910. Muebles de Sala (vitrinas para bibelots 

y otros objetos de exhibición) de la casa “Thompson muebles”. 
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Imagen ( 475 ): Taza para caldo, porcelana de Sèvres (
11

) decorada con Cupidos y atributos de 

caza y flores. Francia, siglo XVIII. Escudilla con plato. Porcelana  Sèvres – 1768. Francia.  Siglo 

XVIII. Este  tipo de tazón con dos asas, tapa y bandeja se empleaba para servir raciones 

individuales de caldo.  Está decorada con cintas que forman lazos, la cinta es dorada y con 

capullos de flores en azul oscuro (blue du roi) obtenido del cobalto, color descubierto en 1749 

por M. Hellot, químico de la Manufactura de Sèvres. Todo el fondo está cubierto por una 

decoración en ojo de perdiz y los bordes en diente de lobo.  El asa de la tapa tiene la forma de 

una rama con yemas y las asas de la escudilla son dobles y forman una torzada. En Francia se 

producían magníficas piezas de la llamada pasta tierna.  En 1753 la Manufactura de Vincennes 

                                                 
11

 La Manufactura de Sèvres: El Gobierno de Francia, preocupado por el desenvolvimiento adquirido en el extranjero 
por la cerámica y la porcelana, trató a partir del año 1740, de crear por todos los medios una industria francesa capaz 
de competir con ellas, especialmente con la de Sajonia. 
Primero se instalan en Vincennes laboratorios donde Gravant descubre una fórmula nueva de porcelana “tierna”, cuyo 
secreto cede en 1745 a Mr. Orry de Fulvy, siendo el punto de partida de la futura Manufactura Real. Después de 
sucesivas financiaciones en 1753 el Rey se interesa en la tercera parte de los gastos de la fábrica que a partir de 
entonces, toma el título de Manufactura Real de Porcelana de Francia. Se había utilizado hasta entonces 
irregularmente como marca dos L entrelazadas; desde entonces la marca es obligatoria y deberá ir acompañada de 
una letra correspondiente al año de fabricación, A para el año 1753, B para 1754 y así sucesivamente. Al mismo tiempo 
se toman medidas de protección muy serias para garantir la exclusividad y defender la industria. En 1756, habiéndose 
llegado a un enorme incremento, y los antiguos establecimientos no dando abasto, se adquiere en Sèvres un terreno 
muy amplio, donde estaba construída la casa de Lully; y allí se levantan grandes instalaciones. Desde entonces, hasta 
el antiguo nombre de Vincennes se olvida, y tanto los primeros productos como los nuevos, toman el nombre de 
Sèvres. En 1759, el Rey de Francia es el único propietario; los más grandes artistas de Francia colaboraron en la 
elaboración de esas obras magistrales, que salieron de los talleres reales. Todos los modelos eran conservados en 
Sèvres, en la sala llamada de los Modelos, hoy destruída por tropas prusianas; se veían los creados por Falconet, 
Pajou, Clodion, etc. Duplessis, orfebre del Rey dibujaba los modelos de vasos, Bachelier, dirigía a los diversos artistas. 
Los químicos contribuyeron también a la gloria manufacturera, con la creación de colores. 
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se trasladó a Sèvres donde años más tarde se produjeron verdaderas porcelanas de una pasta 

nueva que contenía un 44% de caolín y un 40% de feldespato. En la década de 1760, a raíz del 

descubrimiento de los yacimientos de caolín, comenzaron las pruebas con esa arcilla.  Nuestra 

pieza esta fechada en 1768 y es probable que en su pasta esté presente el caolín. 

 

 

 

Imagen ( 476 ): Taza para sopa con plato y tapa. Porcelana de Sèvres. Inventario Nº 697 a y b. 

Pasta blanda siglo XVIII. Fondo azul de cobalto, dorados en relieve realizados por Baudoin, en 

las reservas decoración de pájaros y flores (
12

). 

                                                 
12

 Escudilla con plato. Porcelana de pasta tierna. Manufactura de Sèvres. Francia.  Siglo XVIII: Este tipo de tazón 
con tapa y bandeja era ideal para mantener calientes los alimentos desde que eran servidos hasta el momento de ser 
consumidos. 
Estas piezas tienen varias reservas con decoración de aves y dorados en relieve con motivos florales y guarda en 
diente de lobo, el fondo está pintado en azul de cobalto, el llamado blue du roi,  
El dorador fue Baudoin (1750-1800) como lo indican las iniciales BD que aparecen junto a las dos eles enlazadas que 
representan a la Manufactura de Sèvres, dibujadas en azul bajo cubierta en la base de la taza y del plato. 
El proceso de fabricación de una pieza de porcelana es largo y complejo en el intervienen varios especialistas. Dicho 
proceso consta de una serie de etapas fijas y sucesivas: preparación de la pasta; modelado (manual, con torno o con 
molde); secado; impermeabilizado; decoración y cocción.  
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Imagen ( 477 ): Taza trembleuse. Porcelana pasta tierna. Manufactura de Sèvres – 1768. 

Francia.  Siglo XVIII. Esta pieza de pasta tierna tiene en la base las dos eles cruzadas que 

identifican a la Manufactura de Sèvres; está datada con la letra p que corresponde al año 1768 

y arriba de la marca aparece la firma de Chappuis aîné decorador especialista en flores, 

pájaros y paisajes que trabajó entre 1761 y 1787.  El cuerpo de la taza y el borde del plato 

llevan una decoración en tonos de azul y oro con una estilización de las plumas de pavo real. 

Las manufacturas de porcelana europeas crearon gran variedad de modelos para los más 

diversos usos en la mesa.  Rápidamente aparecieron tazas especialmente diseñadas para 

beber café, té, chocolate o caldo.  El modo de servir y de tomar estas bebidas dio lugar a 

creaciones particulares. La invención de la llamada taza trembleuse nació de la costumbre de 

sostener en una mano, durante la charla,  la taza sobre el plato con el té o el café. Para evitar 

que la taza se deslice o se vuelque  se diseñó un plato con el fondo hundido en el cual se 

inserta la taza. Los servicios de mesa estaban compuestos por platos de diversos tamaños y 

recipientes para ensaladas, a los que se sumaban una serie de fuentes circulares u ovaladas 

que completaban el conjunto.  Las trembleuses no formaban parte de estos servicios 

tradicionales, por lo cual son piezas muy especiales que rara vez aparecen en los remates. 

 

 

                                                                                                                                               
En 1753, a instancias de Mme. de Pompadour, el Rey Luis XV si hizo cargo de la producción de porcelanas que fue 
trasladada de Vincennes a Sèvres y la declaró Manufactura Real con el patrocinio de la corona. 
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Imagen ( 478 ): A la derecha, sobre las dos puertas falsas del paramento norte se ha instalado 

un par de grandes perros de Fô, de cerámica china “tres colores”, dinastía Ming (1368-1644). 

Estas figuras, macho y hembra, se colocaban a la entrada de los templos, como guardianes 

benefactores. 
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Imagen ( 479 ): Vista al Jardín de Invierno Luis XVI. 
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El Jardín de Invierno (Luis XVI) o Fumoir (salón de fumar para los caballeros). Situada en la 

esquina noroeste del edificio, esta sala se abre como transición entre el Comedor y el Salón de 

Baile. Su decoración, en un puro estilo neoclásico de la época Luis XVI, es obra de Nelson. Las 

paredes y el cielorraso son estucados aquellas en delicados tonos de ocre y crema, imitando 

mármol; éste –con un elegante perfil abovedado- en estuco liso color marfil. En la parte 

superior corre un friso decorado con follajes y encima de las puertas se ven guirnaldas de hojas 

de roble y bellotas. Los cuatro sobrepuertas tienen como motivo central un medallón con una 

urna distinta en cada uno, todas ellas encuadradas por cornucopias, ramas de laurel y 

guirnaldas de roble. Las arañas y apliques, también de estilo Luis XVI, son de hierra pintado y 

dorado y llevan en sus ramas flores blancas de porcelana antigua de Sajonia. 

 

 

 

Imagen ( 480 ): Galería Luis XVI (archivo del museo, 1947). 
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Imagen ( 481 ): Respectoo de la foto del año 1947, en la foto presente (año 2007) puede 

observarse cambios respecto de las estatuas. 
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Imagen ( 482 ): Detalle de la araña. 
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Imágenes ( 483 ), ( 484 ) y ( 485 ): Par de grandes quimeras (Perros de Fô) (
13

). China, 

cerámica del reinado de Kang-Hi (1661-1722), son de cerámica verde y amarilla y proceden del 

patio de honor de algún palacio chino, pues es corriente encontrar en ellos parejas de 

monstruos guardianes como éstos, mezcla fabulosa de perro y de león. Los animales 

fant´sticos reposan sobre bellas bases decortivas y, en posición ritual, el macho afirma una 

pata sobre la bola simbólica –la “perla”- que, de acuerdo con la leyenda, protege su vida y la 

hembra en cambio sobre el lomo del cachorro. 

 

La decoración de este pequeño salón debía ofrecer un enlace estético entre el salón Comedor 

y el de Baile. 

  

La elección del sobrio estilo Luis XVI es fundamental en cuanto al diseño. El color de los muros 

acorde con las maderas de tonos claros y los dorados del salón Regencia, la textura y las vetas 

del mármol, reemplazado en esta sala por estuco, logran una buena combinación con los 

revestimientos del comedor. 

                                                 
 
13

 Perros de Fô: Estos monstruos son de origen budista y se colocan en los templos como divinidades protectoras. 
Sirven de ejemplo a los sacerdotes de Buda, también llamado Fô. Son combinación grotesca del perro y del león, pues 
los artistas chinos, por no haber visto nunca un modelo viviente, jamás alcanzaron una concepción exacta de la 
anatomía del león. La bola simbólica en la cual estos animales fabulosos afirman una pata, se denomina “perla” y, 
según la leyenda, las bestias alegóricas perderían con ella la vida. 
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Imagen ( 486 ) : La Diosa Minerva. Anónimo Romano. Inventario Nº 52. Escultura de mármol. 

Alto: 125,5 cm, ancho: 31 cm, profundidad: 26 cm. Roma. Fines siglo I y principios siglo II 

después de Cristo. Hallada en excavaciones en la Vía Appia, ca. 1922 -1923. Ex colección 

Ángel Gallardo. Adquisición. 1987 (
14

). 

                                                 
14

 Minerva. Escultura en mármol. Roma. Fines del  siglo I d.C.: La escultura representa a Minerva, diosa de la mitología 
romana venerada bajo dos aspectos: como diosa de la guerra y como diosa de las artes, la paz y la sabiduría. 
Aparece de pie con los atributos iconográficos habituales: peplos de lino, égida de piel de cabra bordeada de 
serpientes con la cabeza de la Medusa en el centro.   Lleva un yelmo con una esfinge en la cimera, en la mano derecha 
vemos fragmento de una jabalina y en la izquierda el orbe. 
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El Salón de Baile (Regencia). Corresponde al estilo propio del período Regencia (1715-1723) y 

su diseño se inspira en el Salón Oval (o “boiserie” de música del palacio de los Archivos de 

París, antiguo “Hôtel de Soubise”), decorado por Boffrand hacia 1716 (este palacio, uno de los 

más hermosos de París, ha sido utilizado com documento de reproducciones en diversas 

oportunidades). El proyectista fue André Carlhian, que lo diseñó tomando como base una 

“boiserie” traída de un “hotel” parisino de aquella misma época. 

 

Este revestimiento, muy ornamentado, ocupa íntegramente las paredes del recinto y está 

compuesto por doce paneles conjugadamente simétricos y piezas de ajuste que van 

desplegando la típica continuidad ondulada del estilo, reforzada por la curvatura de las cuatro 

esquinas, que incluyen otras tantas hojas dobles de puertas curvas, y por la del friso superior, 

que se recorta en “rocailles” contra el cielorraso. Los sobrepuertas y “cartouches” 

(coronamientos de aberturas y nichos decorativos) presentan, esculpidos en madera, conjuntos 

de instrumentos musicales y armas. Los paneles están pintados en un tono uniforme color 

crema, con molduras y tallas doradas a la hoja. 

 

En los lados largos del recinto se abren, tres a tres, amplios vanos simétricos que se 

corresponden: las tres puertas-ventanas que dan a la terraza (sobre la actual Avenida del 

Libertador y los parques de Palermo), y los tres que se les enfrentan y que están íntegramente 

revestidos de espejo. También las puertas dobles corredizas de los testeros tienen ambas 

caras revestidas con paneles espejados. Esta particularidad decorativa, que produce un efecto 

de multiplicación al infinito tan propia del barroco y del rococó, se refuerza por la iluminación 

puntual de las siete arañas y los ocho apliques de bronce cincelado y dorado que llevan 

caireles de cristal transparente y otros en forma de gota de color amarista y topacio. Las cuatro 

puertas dobles esquineras tienen sus hojas curvas, verdadero alarde de artesanía carpinteril; 

dos de esas puertas abren hacia el Gran Hall, las otras dos (que dan a la actual Avenida del 

Libertador) son falsas. 

 

Los típicos elementos decorativos del estilo, que simplifica la suntuosidad ampulosa del Luis 

XIV, enriquecen sobriamente la “boiserie” formando encuadramientos realzados por “rinceaux” 

terminados por hojas de acanto estilizadas. 

 

Los “dessus de porte” y los “cartouches” son de madera esculpida y dorada formando 

composiciones armoniosas integradas por instrumentos de música, mientras que las que 

decoran la parte superior de los vanos que separan y unen los salones de la “enfilade” 

representan grupos de instrumentos musicales y guerreros. 

 

                                                                                                                                               
El mito cuenta que nació de la cabeza de Júpiter ya adulta, totalmente armada y blandiendo una jabalina.   Para los 
griegos era Palas Atenea, protectora de la ciudad de Atenas cuyo santuario era el Partenón. 
Esta escultura fue hallada en excavaciones realizadas en la zona de  la Vía Appia en Roma a comienzos del siglo XX. 
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Imágenes ( 487 ) y ( 488 ): Salon de baile, foto color reciente y archivo del museo, 1947 

(abajo). 



495 

 

 

 

Imagen ( 489 ): Salon de Baile, en el apogeo del historicismo, donde el espacio interior fluye 

armónicamente envuelto en una selecta variedad de estilos. 
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Imagen ( 490 ): Salón de Baile de Carlhian, vista general. A la izquierda, paños de espejo; a la 

derecha, aberturas sobre la terraza y los jardines de palermo; hacia el fondo, acceso al jardín 

de Invierno. En las vitrinas, selección de porcelanas del siglo XVIII. 
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Imagen ( 491 ): Detalle de las arañas. 
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Imagen ( 492 ): Detalle de los espejos y el techo. 

 

Las plantas curvas son las que mejor se adecuan cuando se proyecta un salón dedicado a la 

danza. Este concepto predomina en esta decoración, todas las molduras, excepto las 

verticales, son curvilíneas, el revestimiento de madera se une al cielorraso con una fuerte 

moldura ondulante, los ángulos del salón y la unión de sus muros con el cielorraso, se basan 

en líneas curvas.  

 

Esta sala evoca los años de la Regencia (que fue un “estilo pesado” del período 1715-1723, de 

transición del Barroco propio del Luis XIV al Rococó del Luis XV), por lo cual bien podemos 

denominarla de transición del Barroco-Rococó, o transición entre el boato solemne del Barroco 

y la armónica gracia del confort Rococó (
15

). 

 

Rococó que en el siglo XIX era solo para el consumo burgués (preferentemente de la alta 

burguesía a la que pertenecía la familia Errázuriz Alvear) (
16

), como lo expresó Siegfried 

Giedion en La mecanización toma el mando. 

                                                 
15

 “El mobiliario del Rococó no expresaba pretensiones grandiosas; meramente, trataba de proporcionar confort y 
cumplimentar lo requerido, y así creó el confort moderno. 
(…) Desde el principio, el Rococó tuvo en Francia su hogar en el ambiente íntimo. El sentido de la escala, tan aparente 
en la evolución francesa, reconoció al Rococó como el más productivamente apropiado para el interior. 
(…) El Rococó –punto recientemente recalcado por Fiske Kimball- surgió lejos de Versalles, en los palacios de los 
nobles franceses. Su meta era el interior, y una sociedad refinada y spirituelle, que disfrutaba de la vida hasta el punto 
de la corrupción, creó ese mobiliario.” Siegfried Giedion. La mecanización toma el mando. Editorial Gustavo Gili. 
Barcelona. 1978. (pps. 326-330). 
 
16

 “(…) uno de los puntos de partida del gusto imperante en el siglo XIX: Rococó para el consumo burgués.” Siegfried 
Giedion. La mecanización toma el mando. Editorial Gustavo Gili. Barcelona. 1978. (pp. 327). 
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Escribe sobre “El espejo rococó”, Piera Scuri, en la revista Summa Nº 198. Diciendo que del 

Rococó francés, arte de los interiores por excelencia, un aspecto singular fue la gran cantidad 

de espejos usados. 

 

 

 

Imagen ( 493 ): Revista Summa Nº 198. Década de 1980. J. B. Leroux y N. Pineau, galería del 

Hotel de Villars. Acuarela. 
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Imágenes ( 494 ) y ( 495 ): Revista Summa Nº 198. Década de 1980. Arriba,  J. F. Cuvilliés, 

salón del palacio Amalienburg, 1734-1739. Abajo, J. A. Meissonier, proyecto para el salón de la 

princesa Czartoriska, c. 1735. G. M. Oppenord, proyecto para un salón del Hotel d´Assy, 1719. 
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Hay un antecedente de este amplio uso de los espejos, y se trata de Versalles. La famosa 

vidriería de Saint Gobain fue fundada justamente para satisfacer los encargos de espejos de 

gran tamaño para el palacio. Versalles resplandecía de ellos y la galería de los espejos es solo 

el ejemplo más famoso. Versalles era el fondo simbólico para la gloria del reinado, todo debía 

exaltar la potencia del más grande soberano de Europa. 

 

 

 

Imagen ( 496 ): El salón de los espejos del Palacio de Versalles, correspondiente al reinado de 

Luis XIV. 

 

Nuevas costumbres y un protocolo más flexible, permitieron la expresión de una juvenil alegría 

que se manifestó en la preferencia por los colores claros, el uso de la luz y sus reflejos, la 

generosidad del dorado a la hoja y los múltiples paños de espejo que no permiten percibir con 

exactitud los límites del espacio real.  

 

En París, los salones del Hôtel del Príncipe de Rohan-Soubise fueron el paradigma de la 

decoración de principios del siglo XVIII y han inspirado el diseño de esta sala.  
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Imagen ( 497 ): Mueble de apoyo. Langlois, Pierre. Inventario Nº 1567. Cómoda ("meuble 

d'appui"). 
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Imagen ( 498 ): Mueble de apoyo. Langlois, Pierre. Inventario Nº 1567. Cómoda ("meuble 

d'appui"). Paneles chinos de laca sobre madera. Bronce cincelado y dorado. Alto: 88,5 cm, 

ancho: 130 cm, profundidad: 60 cm. Tapa de mármol verde 'Campan'. Francia - Inglaterra. 

Mediados siglo XVIII. Ex Colección Errázuriz (
17

). 

                                                 
17

 Cómoda. Laca negra y oro, bronce y mármol verde Campan. Langlois, Pierre (1738-1781). Inglaterra. Siglo 
XVIII: Este mueble de apoyo o cómoda con puertas, fue realizado en Inglaterra.  
En Europa, la pasión por las lacas orientales adquirió tanta  fuerza que se  llegó al extremo de desarmar objetos 
(biombos, cajas, armarios) para realizar con sus partes otros muebles decorados dentro del gusto local.   En esta 
cómoda el ebanista francés utilizó los paneles laqueados de una pieza oriental y es evidente que las escenas son 
fragmentos extraídos de un contexto mayor e incluso alguno de los personajes ha quedado sin cabeza como 
consecuencia del recorte. 
Los trabajos del ebanista Pierre Langlois se diferencian en las terminaciones, tan cuidados en los interiores  como en el 
exterior,  además la calidad  de los bronces permite suponer que estos fueran realizados por su yerno el orfebre 
Dominique Jean.   
Su llegada a Londres hacia 1759, impulsó la moda de las incrustaciones y el bronce dorado al mercurio como 
enriquecimiento de los muebles. 
Pierre Langlois llegó a ser el más renombrado ebanista de su tiempo ya que  llevó la calidad y el estilo de Paris al 
mueble inglés. Su negocio  tuvo gran éxito, fue elegido por la familia real y por muchos nobles para crear sus mejores 
muebles. 
En el Museo de Artes Decorativas de San Francisco E.E. U.U. existe otro mueble similar a esta cómoda con el que muy 
posiblemente hayan formado un par.  
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Imagen ( 499 ): Revista Fray Mocho. Década de 1920. Se aprecia la cómoda de pata cabriolé. 
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Imagen ( 500 ): Tibor. Porcelana. Familia rosa. China. Época Chien Lung (1736-1796). Altura 

0,65 m. Diámetro mayor 0,36 m. (
18

). 

                                                 
18

 Tibor. Porcelana. Familia rosa. China. Época Chien Lung (1736-1796). Altura 0,65 m. Diámetro mayor 0,36 m.: 
Este vaso, de armoniosas formas curvas, tiene decoración policroma de aves y flores sobre un fondo de color celeste y 
áreas en verde claro.  
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Esta cómoda estilo Luis XV, del siglo XVIII, está totalmente recubierta por paneles de laca 

china, con frente de dos puertas curvas recuadradas por una moldura de bronce y laterales 

también curvos y perfilados con gruesas cantoneras de bronce cincelado y dorado. La obra es 

de Pierre langlois, famoso ebanista francés emigrado a Inglaterra. Sobre la tapa, de mármol 

verde veteado “campan” se exhiben dos vasos “rouleau” de porcelana china de la época Kang-

Hi (1662-1723), con fondo rojo coral decorado con elementos vegetales, rosetas y dragones. 

 

La “cómoda” (
19

), y su evolución histórica conocida como “arca de cajones”, también conocido 

como mueble alemán para documentos o “Almaiar” (
20

), fue narrado por Siegfried Giedion en 

La mecanización toma el mando. Para Rosario Bernatene en Un lugar para cada cosa y 

cada cosa en su lugar la cómoda es un “armario (almaiar de Giedion) con patas y cajones” 

(
21

), coincidentemente como lo describe Giedion, Bernatene no se equivoca.  

 

Frente a la cómoda se ve un antiguo clave italiano del siglo XVII, cuya afinada caja armónica, 

casi triangular, está alojada en un mueble francés, época Regencia, cubierto de laca roja con 

                                                                                                                                               
En el frente presenta, centrado, un feng-huang, ave mitológica china de connotaciones positivas que simboliza la unión 
y la felicidad conyugal. Es el emblema de la emperatriz así como el dragón lo es del emperador. En Occidente se 
conoce como el ave fénix chino 
Las flores de peonía con pétalos en diferentes tonos rosados es un motivo iconográfico muy repetido en el arte chino 
ya que es símbolo de la abundancia. 
La policromía de la decoración se debe a los esmaltes empleados. Este tibor tiene predominio del color rosa, por eso 
decimos que pertenece a la familia rosa según la clasificación occidental aplicada a las porcelanas chinas del siglo 
XVIII. 
En el interior del vaso hay un recipiente cilíndrico de metal para su uso como florero.  La pieza se completa con una 
base y montura de bronce cincelado y dorado realizado en Francia.  
 
19

 “En el siglo XV hace su aparición un elemento que está indisolublemente ligado a la evolución posterior del mobiliario 
y que, en gran parte, asume la misión del cofre como recipiente; este elemento es el cajón. Henri Haverd ha tratado 
laboriosamente de averiguar sus orígenes. 
Sin embargo, nuestro conocimiento permanece fragmentario, si bien no puede haber gran error si se adjudica el origen 
del cajón a Flandes o a Borgoña, centros ambos que marcaron la pauta en la creciente preocupación del siglo XV por 
el confort. 
(…) 
El cajón aparece, por tanto, como una especie de pequeña arca portátil, apropiada para archivar documentos 
eclesiásticos. (…) La evolución en su conjunto sugeriría que el cajón apareció por primera vez en el mobiliario estándar 
del Medioevo: el arca. Poseemos arcas del XVI cuya parte frontal se baja para revelar dos hileras de cajones. Colocado 
sobre patas, este mueble será el “arca de cajones” o cómoda. 
(…) 
La cómoda es un descendiente directo del arca, y sin embargo llegó tardíamente al hogar. (…) En Italia no hizo su 
aparición hasta finales del siglo XVI y en Inglaterra se la menciona por vez primera casi en la misma época. (…) Esta 
elegantísima forma sobre patas, con dos cajones profundos y ampulosos, era valorada como pieza decorativa. 
También Inglaterra se hizo con el diseño francés en la segunda mitad del siglo XVIII. Chippendale y su escuela 
denominan “cómoda” a casi toda pieza decorativa provista de cajones. 
(…) La superficie de mármol aportada por el Rococó soportaba ahora la palangana y los jarros de aseo.” Siegfried 
Giedion. La mecanización toma el mando. Editorial Gustavo Gili. Barcelona. 1978. (pps. 289-291, 321-322). 
 
20

 “En el armario alemán de documentos, (…) La inscripción lo designa como Almaiar, que al principio parece una 
palabra extraña. Sin embargo, almaiar o almarium es una variante del acmarium clásico, idéntico al moderno armoire 
francés, todos los cuales tienen el mismo significado. (…) 
Antiguas fuentes escritas –la primera en 1471- hablan de cajones utilizados en conjunción con el armoire, con la mesa 
escritorio, y en un cofre de madera “con varios cajones”.(…) 
La cómoda: mueble alemán para documentos, o “Almaiar”, Breslau. 1455. En el siglo XV hace su aparición un 
elemento que estará indisolublemente vinculado a un mobiliario posterior: la cómoda.” Siegfried Giedion. La 
mecanización toma el mando. Editorial Gustavo Gili. Barcelona. 1978. (pp. 290). 
 
21

 “Cómoda: producto de: armario con patas y cajones (sólo luego del S. XV)” Bernatene, Rosario. “UN LUGAR PARA 
CADA COSA Y CADA COSA EN SU LUGAR. Orden, higiene y equipamiento doméstico como producciones culturales 
en la Argentina del S. XX.”, en Objetos de Uso Cotidiano en el ámbito doméstico de la Argentina. 1940-1990. 
Diseño, Semiología, Tecnología e Historia. Secretaría de Ciencia y Técnica, UNLP. La Plata. 2000. (pp. 15).   
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relieves dorados de escenas de “chinoiseries”, descansando en seis esbeltas patas en consola. 

Restaurado en 1998 “in memoriam” de José Clucellas, se ha vuelto a utilizar periódicamente en 

recitales de música de cámara. 

 

 

 

Imagen ( 501 ): Clave antiguo, siglo XVII y XVIII. 
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Imagen ( 502 ): Sofá "corbeille" (
22

), cuatro sillones (
23

), cuatro sillas (
24

), dos "bergères" (
25

). 

Inventario Nº 1697/1708. Madera tallada, moldurada y dorada. Tapizado en un “gros” de seda 

crema y bordados en “chenile” con gradaciones del rosa al rojo vivo, con bordados aplicados. 

Bordados: "pintura a la aguja" en hilo de lana. "punto acostado" en cordón de lino recubierto en 

seda. Época transición del estilo Luis XV (
26

) al Luis XVI (
27

). Francia. Siglo XVIII. 
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 Sofá “corbeille”: Es de madera esculpida, moldurada y dorada. El respaldo, de forma con movimiento desciende a 
cada lado y forma los “accotoirs”. Descansa sobre siete patas ahusadas y acanaladas. Está cubierto de género de hilo 
con aplicaciones de “chenille” que representan diversos volátiles, plantas acua´ticas y guirnaldas de flores. 
 
23

 Cuatro sillones: Son de madera esculpida, moldurada y dorada. Tienen los “accotoirs” contorneados y las patas 
ahusadas y acanaladas. Los respaldos y asientos están recubiertos por la “chenille” citada aplicada sobre tela de hilo 
de tonalidad marfil, y presentan: patos, cisnes, garzas, grullas, pavos reales, gallos y ornamentos estilizados. 
 
24

 Cuatro sillas: Son de madera esculpida, moldurada y dorada. Los respaldos en forma de medallón ostentan en la 
parte superior un moño, motivo que se repite en la cintura. Las patas son ahusadas y acanaladas. El tapizado de los 
respaldos representa un motivo de aves sobre ornamento floral; los asientos, cestos florales. Tanto los respaldos como 
los asientos están rodeados por elementos de hojas estilizadas. 
 
25

 Dos “bergères”: Son de madera esculpida, moldurada y dorada. De respaldo ovalado una y de redondeado otra, los 
“accotoirs” contorneados. En la de respaldo ovalado el motivo decorativo en “chenille” del respaldo representa un 
casuario con las alas abiertas; y en la de respaldo redondeado, el motivo de “chenille” que recubre el respaldo 
representa una garza bajo un baldaquín de inspiración china. En la de respaldo ovalado, el motivo del asiento es una 
cornamusa pastoril con flores; y en la de respaldo redondeado, en el asiento, dos aves enmarcan un vaso con flores. 
 
26

 Luis XV (1723-1774): Fue un estilo refinado y elegante, propiamente fue “Rococó” (la evolución de la “Rocaille” o 
“Rocalla”), con gran variedad de doble “C” o “S”, fue la típica forma vegetal (de una rama de árbol). La ornamentación 
escondía las uniones. La pata cabriolé, estirada en forma de “S” estilizada es el elemento más característico de este 
estilo, representa el dinamismo y movimiento. Por eso decimos que el Luis XV, fue morfológicamente liviano, curvo y 
femenino. Aquí desaparecerá la chambrana, por necesidad estética, como característica principal (todo lo demás de 
este estilo es igual que el Luis XIV, pero asimismo, todo es más delicado y fino convirtiéndolo en uno de los logros más 
rotundos de este período). En los respaldos es frecuente la concavidad, para hacerlos más cómodos. Hubo una 
multiplicación de sofás, cuyas variedades son originarias de la “bergère”, “duchesse” (reservadas únicamente a la 
nobleza) y “canapé”, todos con pequeñas patas cabriolé.  
 
27

 Luis XVI (1774-1793): Fué un estilo aristocrático y rescatado. Asimismo el Luis XVI, fue morfológicamente liviano, 
recto y femenino. Perteneciente al reinado de Luis XVI y María Antonieta. Las formas austeras y simétricas, con 
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Estampillados: Martin N. Delaporte (
28

). Proceden del castillo de Saint mandé y pertenecieron a 

la Corona de Francia. Ex Colección Errázuriz. 

 

Las sillas bergères datan del año 1725 (
29

), y las cuatro sillas de respaldo semialto son Luiz XVI 

(
30

), el sofá “corbeille” es el compañero de las sillas(
31

), marquise del mismo juego (
32

), son 

analizados por Siegfried Giedion en La mecanización toma el mando. 

 

                                                                                                                                               
predominio de la línea recta, equilibrio y proporción (poseían ensambles complicados, que se ocultaban con el 
decorado). Las acanaladuras en las patas rectas, con las hojas de acanto y de laurel, manejadas con gusto y sobriedad 
refinada (le daban al fuste cónico, con terminación en estípite, mucha gracia y elegancia). En este estilo, se construía 
en caoba y nogal preferentemente, con incrustaciones y marquetería. Los respaldos en forma variada (rectangular-
oval), con brazos cortos y algunos respaldos de madera calada (en forma de celosías), explayaban dibujos originales 
(como en el caso de las sillas de María Antonieta, con su monograma). Las de respaldo de lira, llamadas “voyeuse”, 
calada a lo “Fontainebleau”, o la denominada “de ballon” (con un globo aerostático, elevado por los hermanos 
Montgolfier en 1783). Todas eran livianas en comparación a las tapizadas. 
 
28

 Martín Nicolas Delaporte: Perteneció a una célebre familia de artistas del mueble. Los primeros Delaporte de este 
linaje fueron contratistas de los palacios reales. Trabajaban para Luis XIV en Versalles y en Compiègne. Uno de ellos, 
François, citado en las Cuentas de la corona para 1690, residía en la calle de Beauregard el año 1730. Hacia esa 
época, Martín poseía también un taller de ebanista. Dos de sus sobrinos siguieron la misma profesión: Antoine-Nicolás, 
tras de haber ganado su “maltrise” el 7 de julio de 1762, se estableció en la calle Cléry, donde continuaba trabajando 
en 1785. Tuvo oportunidad de suministrar algunas obras para los “Menus-Plaisirs”. 
Martín-Nicolás, su hermano, se recibió de maestro el 27 de abril de 1775. En 1781 realizó trabajos para las 
propiedades del Conde de Artois en París y en Saint-Mandé. A comienzos del siglo XIX, otro artista de nombre 
Delaporte trabajaba en muebles y edificios en la calle Neuve-Egalité, antes llamada de Bourbon-Villeneuve. 
Pertenecieron finalmente a la misma familia el dorador Nicolás-Pierre Delaporte y el escultor Nicolás-Martin. 
 
29

 “El Rococó atacó sus formas de asiento del modo más radical, conservando poco más que los esqueletos de los 
tipos del XVII. Concienzudamente compuestas, interviene en ellas la curva y, a menudo, los tipos originales son apenas 
identificables después de su transformación. Al adquirir fluidez sus líneas, la silla puede adaptarse a lo orgánico, al 
cuerpo. Los brazos y el respaldo capitoné del XVII se relajan y se funden en una curva continua, una concha moldeada 
al cuerpo. Esto sucede alrededor de 1725. La nueva forma de silla, cuyos nombres y variedades aparecen en 
numerosos manuales sobre el tema, era llamada bergère. Uno de los tipos de bergère debe su nombre y su forma a la 
góndola: la bergère en gondole. Este tipo ondulante, con su parte posterior semialta corresponde la necesidad del 
siglo. En él, como señala el ebanista Roubo, el ocupante puede “descansar el hombro contra el respaldo del asiento 
mientras su cabeza queda completamente libre, con el fin de evitar el desarreglar los cabellos tanto de las damas como 
de los caballeros”. (…) ” Siegfried Giedion. La mecanización toma el mando. Editorial Gustavo Gili. Barcelona. 1978. 
(pp. 326). 
 
30

 “Es sorprendente la frecuencia con que las sillas Luis XVI de respaldo semialto reaparecerán en las revistas de 
modas del Imperio. En forma de bergère en gondole un tapicero francés del 1830 lanzó los primeros fauteuils con 
muelles espirales, produciendo su contorno mediante un fleje curvado de hierro. El perfil se vuelve borroso, la madera 
desaparece, pero el tipo bergère subsiste. Durante parte del decenio de 1860, pareció como si el tapicero estuviese 
encontrando un nuevo puntal en ese tipo constituyente, pero pronto resultó evidente que, entre sus manos, los muebles 
se disfrazaban de almohadones. 
Las ligeras sillas almohadilladas, con brazos o sin ellos, cumplimentaron la transformación. Como en la “Rocaille”, lo 
que aquí ocurre en el formato del mueble es una aproximación a la forma orgánica. En forma abstracta, la curva en 
doble S de los respaldos sigue el contorno de los hombros y el tronco humano. 
(…) 
La “Rocaille” refleja la voluntad del período para dar flexibilidad a las cosas. Impulsado por la demanda de expresión 
indisolublemente fusionada con la función, produjo mucho más que un style pittoresque o un goût nouveau, como 
llamaban entonces los franceses a la nueva tendencia.” Siegfried Giedion. La mecanización toma el mando. Editorial 
Gustavo Gili. Barcelona. 1978. (pps. 326-327, 329-330). 
 
31

 “El sofá es la continuación de aquel banco tapizado con respaldo y brazos. En el progreso de sus formas va paralelo 
con la silla, de la cual se le considera cada vez más como compañero. Es, esencialmente, una pieza de salón.” 
Siegfried Giedion. La mecanización toma el mando. Editorial Gustavo Gili. Barcelona. 1978. (pp. 329). 
 
32

 “A esta línea de góndola pertenece la marquise de dos asientos, que el Rococó desarrolló a partir del banco. La 
marquesa, obra de Delanois, a finales de la década de 1760, se presenta plenamente evolucionada” Siegfried Giedion. 
La mecanización toma el mando. Editorial Gustavo Gili. Barcelona. 1978. (pp. 327). 
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Imagen ( 503 ): Detalle del sofá "corbeille". 
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Imagen ( 504 ): Revista Fray Mocho. Década de 1910. Muebles, cortinados, alfombras y 

tapicería para salas, comedores y dormitorios; de la casa “La Gran Bretaña” (la ciudad de 

Londres en Buenos Aires). 
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Imagen ( 505 ): Revista Fray Mocho. Década de 1910. Muebles de Sala (izquierda) y muebles 

de “Estilo Francés” (derecha) de la misma casa “Thompson muebles”. 
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Imagen ( 506 ): En el salón existen cuatro vitrinas estilo Luis XVI. Son de bronce dorado y 

cristal. Reposan sobre mesas-consolas de estilo Luis XVI, de madera esculpida, dorada y 

pintada de gris, suntuosamente decoradas. 
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Imagen ( 507 ): En tres de las cuatro vitrinas estilo Luis XVI se exhibe una importante selección 

de porcelanas europeas del siglo XVIII. Cristales de Bohemia del S. XIX, conjunto de piezas 

monocromas de color rubi con desbastes contrastantes. 
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El Salón de Madame (Luis XVI). También aquí la decoración es autoría de Carlhian, quien 

utilizó parcialmente “boiserie” de roble, puertas, herrajes y fallebas de Hotel de la rue Royale 

18, de París, de puro estilo Luis XVI. El modelado presenta los elementos característicos: hojas 

de acanto, “raies de coeur”, “baguettes enrubannées” y “godrons”. Los contramarcos están 

decorados con entrelazados que tienen una amapola en su centro y terminan en dos consolas 

en forma de hojas de roble que sostienen una cornisa esculpida con motivo de ovas. 

 

Cada puerta tiene un motivo con hojas de acanto y laurel y las sobrepuertas de yeso blanco 

presentan una lira con cabezas de águila, instrumentos musicales, el caduceo de Mercurio y –

en la parte superior- una máscara radiante que simboliza el sol (dicho de otro modo: los 

diversos “dessus de porte” de yeso representan una lira con cabezas de águila y distintos 

intrumentos entre los cuales hay una trompeta y el caduceo de Mercurio). El encuadramiento 

de las puertas lleva los típicos “entrelacs”, en cuyo centro hay una flor de amapola. Las puertas 

y los herrajes y fallebas proceden del “hotel” que Letellier ejecutó en la calle Royale Nº 11 en 

París, y cuyos motivos decorativos, así como los de la casa del Nº 13 pertenecen hoy a 

prestigiosos museos. Una de las “boiseries” del Nº 11, compañera de la que se encuentra en 

esta residencia está ubicada actualmente en el “grand salon” del Museo Nissim de Camondo 

de París y otra del Nº 13 en The Pennsylvania Museum of Art. 

 

La construcción de la célebre Rue Royale se llevó a cabo como parte del proyecto monumental 

emprendido para honrar a Luis XV, monarca reinante a la sazón, e incluía la Plaza Louis XV, 

hoy de la Concordia. El arquitecto Ange-Jacques gabriel fue designado por concurso, en 1753, 

para realizar su diseño, y de 1757 a 1770 se levantaron las fachadas de los dos palacios que 

se encuentran en su lado norte. Entre ambos y hasta el emplazamiento reservado a la iglesia 

de la Magdalena, corría la rue Royale, cuyas residencias debían presentar un exterior uniforme. 

Su construcción se llevó a fin gradualmente, bajo la dirección de los arquitectos Letellier padre 

e hijo. 

 

En 1781, Louis Letellier, padre, adquirió los solares de los números 11 y 13. Era entonces 

“architecte du roy et contrôleur des bâtiments de son domaine de Versailles”. No ha sido 

posible precisar si Louis Letellier, que contaba en esa época con 81 años, dibujó la casa, o si 

se encargaron de su trabajo su hijo Pierre-Louis o su yerno Jean Caqué, también arquitecto. 

 

Tras de retirar las “boiseries” citadas, que fueron reemplazadas en la casa por sus 

reproducciones en yeso, el edificio, con sus restantes salas de menor importancia, fue 

clasificado por el gobierno francés como monumento histórico.  

 

Estos revestimientos están reproducidos en la célebre obra “Les Vieux Hôtels de París”, que 

cataloga los edificios más típicos de la Ciudad Luz. 
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El salón fue íntegramente puesto en valor en 1995, reemplazándose con sedas especialmente 

traídas de París el entelado del paño central y los cortinados y pasamanería, así como el 

tapizado de los sillones en general. Las dos arañas de bronce y cristal se inspiran en modelos 

del Grand Trianon de Versalles. 

 

En este salón se exhiben varios importantes óleos del siglo XVIII. 

 

 

 

Imagen ( 508 ): Salón Luis XVI (archivo del museo, 1947). 
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Imagen ( 509 ): Canapé. Francia, época Luis XVI (
33

). Respaldo ovalado. Decoración 

compuesta por “entrelacs”, filas de piastras y hojas de acanto. Descansa sobre seis patas 

ahusadas y acanaladas. Está cubierto con damasco verde. Atribuído a Georges Jacob 

(ebanista del siglo XVIII) (
34

). 

 

 

 

                                                 
33

 Estilo Luis XVI (1774 hasta 1793): Fue un estilo aristocrático y rescatado. Asimismo el Luis XVI, fue 
morfológicamente liviano, recto y femenino. Perteneciente al reinado de Luis XVI y María Antonieta. Las formas 
austeras y simétricas, con predominio de la línea recta; equilibrio y proporción (poseían ensambles complicados, que 
se ocultaban con el decorado). Las acanaladuras en las patas rectas, con las ya mencionadas hojas de acanto y de 
laurel, manejadas con gusto y sobriedad refinada (le daban al fuste cónico, con terminación en estípite, mucha gracia y 
elegancia). 
Este estilo, realizado en caoba y nogal preferentemente, con incrustaciones y marquetería. Los respaldos en forma 
variada (rectangular-oval), con brazos cortos; algunos respaldos de madera calada (en forma de celosías), explayaban 
dibujos originales, como en el caso de las sillas de María Antonieta (con su monograma). Las de respaldo de lira, 
llamadas “voyeuse”, calada a lo Fontainebleau, o la denominada “de ballon” (con un globo aerostático, elevado por los 
hermanos Montgolfier en 1783). Todas eran livianas en comparación a las tapizadas. 
Ahora bien, sí en Francia, en el período epocal que va de 1559 hasta 1715 (denominado comunmente Barroco), le 
hacemos su correspondiente paralelismo con Inglaterra, veremos que la misma denominación Barroca se produce 
entre 1688 -más de un siglo más tarde- hasta  1779. 
 
34

 Georges Jacob: fue el fundador de una familia ilustre de ebanistas franceses. Nació en Cherny (Borgoña) en 1739. 
estudió el oficio en París, en el taller de Louis Delanois, y en 1765 obtuvo sus credenciales de maestro. Desde 1773 
recibió encargos del Guardamueble Real. Pronto sobrepasó a todos sus rivales en habilidad técnica, especialmente por 
la graciosa fantasía que le permitió realizar obras llenas de noble elegancia. La Reina María Antonieta le distinguió 
desde la primera época lo mismo que el Conde de Artois, el Príncipe de Condé, el Duque de Chartres y los extranjeros 
prestigiosos como el Príncipe Kinsky. Llevó a cabo trabajos de grtan importancia para Versalles, Saint-Cloud, el 
Temple, Bagatelle, y otros palacios. Cuando las ideas políticas introducidas en la sociedad francesa pusieron de moda 
cuanto evocara el recuerdo de griegos y romanos. Georges jacob, en colaboración con el pintor Louis David, realizó 
una serie de modelos de muebles inspirados en la antigüedad que son prueba de la fina ductilidad de su talento. La 
amistad de David impidió que fuera arrestado durante la Revolución. Por el contrario Georges Jacob continuó 
trabajando con empeño. Falleció en 1814 y la tradición de la casa fue prolongada por sus hijos. 
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Imagen ( 510 ): Foto del presente (año 2007) puede observarse varientes en el decorado y 

mobiliario respecto de la foto del año 1947. 
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Imagen ( 511 ): Detalle de la foto de arriba. 
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Imagen ( 512 ): Se observan sillones Luis XVI, estampillados George Jacob, de madera tallada 

y pintada de gris, con respaldos ovales, patas ahusadas y acanaladas, retapizados con brocato 

de seda de fondo blanco y motivos circulares polícromos, juego de sofá de tres cuerpos. 

Mención especial merece la alfombra de Ispahán, de 3,3 (m) x 4,86 (m), con notable factura 

que data del siglo XVI. El fondo rojo y la guarda negra destacan los variados motivos 

decorativos de flores estilizadas y otros elementos de diferentes colores. 
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Imagen ( 513 ): Cambio de ángulo de la foto del salón de estar, Luis XVI, decoración de 

Carlhian. Vista general hacia el ángulo noreste, con la vitrina de porcelanas chinas Capucine. 

Sobre el perímetro, pianoforte y colección de sillones y muebles franceses del siglo XVIII, “El 

Gran Canal”, óleo de Marieschi, el tapiz de Coypel sobre tema quijotesco y “La Eterna 

primavera” de Rodin. En el paño central, entre las dos ventanas que abren a la avenida del 

Libertador, se halla encastrado un curioso tapiz de la Manufactura francesa de Gobelinos que 

presenta a modo de cuadro enmarcado dentro del tejido, a “Don Quijote visitado por la 

Sabiduría en el momento de su muerte”. Pertenece a la serie de la “Historia de Don Quijote”, 

con cartones originales de Charles Coypel (1694-1752) y con encuadre, guirnaldas y moños de 

Tessier. 
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Imagen ( 514 ): Cómoda rodeada de sillones Luis XVI, al pie del tapiz de Tessier “Don Quijote 

visitado por la Sabiduría en el momento de su muerte”. Al centro del mármol de la tapa de la 

cómoda se exhibe (dentro de una caja de cristal) la “Faunesa con niño”. 
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Imagen ( 515 ) y ( 516 ): “Don Quijote visitado por la Sabiduría en el momento de su muerte”, 

tapiz de Tessier sobre cartones de Charles Coypel, siglo XVII. Bajo el tapiz se exhibe 

habitualmente una “Faunesa con niño” A la derecha Surugue, Pierre (1728-1787). “Faunesa 

con niño”. Inventario N° 1465. Terracota. Alto: 38,5 cm, ancho: 19 cm, profundidad: 21 cm. 

Firmado y fechado atrás “Surugue1781”. Francia. Siglo XVIII. Ex colección Errázuriz. 

 

 

Sala de estar íntima, revestida con paneles de madera pintada algunos de los cuales son del 

siglo XVIII, evoca la influencia que la reina María Antonieta tuvo en la decoración Luis XVI. 

 

Este ambiente, con sus confortables sillones, mesas y secretaires (mesa mas cajones 

ocultos)(
35

) del siglo XVIII, cuyo clima estimula la charla amigable, era el que prefería doña 

Josefina de Alvear para recibir.  

 

La decoración se enriquece con pinturas francesas de temática galante "El sacrificio de la rosa" 

de J.H. Fragonard y "Venus con Cupido" de J.F. De Troy, paisajes venecianos del siglo XVIII y 

                                                 
35

 “Secretaire: producto de: mesa más cajones ocultos” Bernatene, Rosario. “UN LUGAR PARA CADA COSA Y CADA 
COSA EN SU LUGAR. Orden, higiene y equipamiento doméstico como producciones culturales en la Argentina del S. 
XX.”, en Objetos de Uso Cotidiano en el ámbito doméstico de la Argentina. 1940-1990. Diseño, Semiología, 
Tecnología e Historia. Secretaría de Ciencia y Técnica, UNLP. La Plata. 2000. (pp. 15).   
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en lugar de honor "La Eterna Primavera", un mármol de Rodin que nos recuerda la amistad que 

la familia mantuvo con artistas de comienzos del siglo XX. 

 

 

  

Imagen ( 517 ): Rincón de sillones Luis XVI con respaldo oval y tapizado original en “petit point” 

con motivos de flores y moños sobre fondo rojo junto a la mesa de juego de caoba. De fonfo el 

“secrétaire” al lado de los cortinados del gran ventanal. 
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Imágenes ( 518 ) y ( 519 ): A la izquierda sillón Luis XVI con respaldo oval y tapizado original 

en “petit point” con motivos de flores y moños sobre fondo rojo. A la derecha, “secrétaire” (
36

). 

Anónimo. Inventario Nº 1564. Marquetería en "bois de rose" y "bois de violette", tapa de mármol 

rojo. El batiente representa una dama en un jardín, en el cajón alto hay personajes y paisajes y 

en las dos puertas inferiores figuras a caballo. En el interior, hay seis cajoncitos decorados con 

“marqueterie” de cubos. A los lados, cubos y medallones con vasos, bronces cincelados y 

dorados. Alto: 145 cm, ancho: 93 cm, profundidad: 39 cm. Francia. Epoca Luis XVI. Ex 

colección Errázuriz. 

 

                                                 
36

 Secrétaire: Es un mueble que sirve simultáneamente de escritorio, de cómoda y de caja. Consiste, generalmente, en 
una especie de armario dividido en tres partes: la superior, formada por un largo cajón y recubierta por una plancha de 
mármol; la intermedia, formada por un batiente que, una vez bajado, sirve de mesa de escribir y que encierra en su 
interior pequeños cajones, con alguno secreto; la inferior, ocupada por grandes cajones dispuestos como los del 
“chiffonnier” o por puertas. 
Los primeros “secrétaires”, mucho menos complejos que el descripto, se fabricaron en el siglo XVII. En el XVIII, los 
ebanistas más célebres le dieron el carácter de un verdadero mueble de lujo, aunando a su utilidad el fasto de las 
decoraciones con materiales preciosos. 
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Imagen ( 520 ): Secrétaire con batiente central. Ellaume, Jean Charles (1740-1809). Mueble 

francés de fines del siglo XVIII con gavetas y estantes. Realizado en roble enchapado con 

trabajo de marquetería, herrajes de bronce cincelado y dorado y tapa de mármol. En la parte 
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central tiene una tapa abatible que oculta seis cajones, dicha tapa abierta se usa como apoyo 

para escribir. La marquetería que cubre el interior y el exterior combina sectores con diseño 

geométrico y otros con elementos naturales. El monograma JME: Jurande des Menuisiers 

Ébénistes sello del gremio de ebanistas franceses y el estampillado del autor en el roble debajo 

del mármol certifican la calidad del mueble. 

 

 

Imagen ( 521 ): Mesa de juego (damas y backgammon). Riesener, Jean-Henri (1734-1806). 

Inventario Nº 1587 bis. Caoba. Tapa con damero de marfil y madera ebanizada. Alto: 74 cm, 

ancho: 115 cm, profundidad: 65 cm. Estampillado por J. H. Riesener (1734-1806) (
37

). Francia. 

Epoca Luis XVI. Ex colección Errázuriz. Mesa de juego de caoba moldurada, tapa decorada en 

damero de marfil y madera teñida de negro, reverso de caoba lisa; al levantarla queda 

descubierto el sitio destinado al juego de “tric-trac” (
38

). 

                                                 
37

 Jean-Henri Riesener: Fue un ebanista importante, nacióen la ciudad de Gladbach cerca de Essen, Alemania. 
Trabajó desde joven en los talleres del célebre ebanista Oeben en París y a la muerte de éste se casó con la viuda del 
maestro en el año 1763 y desde entonces se hizo cargo del taller. Se recibió de maestro el año 1768. Comenzó 
trabajando según la moda Luis XV pero pronto haciéndose el intérprete del momento fue el ebanista más en boga 
durante el reinado de Luis XVI. Fue un verdadero creador, uniendo a un gusto excepcional, originalidad de líneas y 
perfección técnica. Fue el gran artista de ese período y durante mucho tiempo el ebanista del “Mobilier de la 
Couronne”, preferido por la Reina maría Antonieta y los grandes de la época. Arruinado por la Revolución. 
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 Mesa de juego. Caoba, marfil y madera teñida de negro. Taller de Jean-Henri Riesener (1734-1806): Esta mesa 
de juego se adapta a varios usos, la tabla es reversible, una de sus caras está cubierta por un tapete de cuero verde y 
se utilizaba como escritorio, del otro lado tiene un damero realizado en marfil y madera teñida de negro.  Debajo de esa 
tabla, en el interior, hay un tablero de tric-trac juego al que hoy llamamos back gammon. 
Los juegos de salón eran muy practicados en la corte de Francia, pero después de  la Revolución Francesa fueron 
abandonados  por ser considerados símbolos de la monarquía. 
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Imagen ( 522 ): La gran vitrina esquinera alberga un conjunto de piezas de porcelana china 

Capucine del siglo XVIII, con fondo marrón oscuro y reservas blancas circulares y dentadas 

que están decoradas con ramas de peonía florecidas. 

                                                                                                                                               
Este mueble fue realizado en Francia a fin del siglo XVIII, en estilo Neoclásico muy sobrio, con pocos bronces 
decorativos, el enchapado de caoba luce su veta en planos amplios, las patas se afinan hacia la base y terminan en 
una funda de bronce. 
El diseño y la realización están atribuidos al taller de Jean-Henri Riesener, ebanista nacido en Alemania, quien trabajó 
desde muy joven para la corona francesa, la aristocracia y la alta burguesía europeas. Sus  obras de distinguen por 
una ejecución perfecta.  
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Imagen ( 523 ): A la izquierda, escultura de Rodin, con chimenea de fondo.El Rodin, de 

Auguste (1840-1917). "La Eterna Primavera". Inventario Nº 1464. Escultura en mármol de 

Carrara, representando el típico motivo del beso de la pareja. Alto: 70 cm, ancho: 28 cm, 

profundidad: 37 cm. Firmado: "A. Rodin". Francia. Siglo XIX. Ex colección Maurice Masson. Ex 

colección Errázuriz. Sobre la chimenea se observa la terracota del “Cortejo de Bacantes”. 
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Imagen ( 524 ): Rodin, Auguste (1840-1917). La eterna primavera. Escultura en mármol. Alto: 

0,70 m, ancho: 0,28 m, profundidad: 0,37 m. Firmado: "A. Rodin". Francia. Siglo XIX (
39

). 

 

 

 

                                                 
39

 Rodin, Auguste (1840-1917). La eterna primavera. Escultura en mármol. Alto: 0,70 m, ancho: 0,28 m, 
profundidad: 0,37 m. Firmado: "A. Rodin". Francia. Siglo XIX: Un hombre sostiene con su brazo derecho a una 
joven desnuda que  arquea el cuerpo y pasa los brazos por detrás de la cabeza.  La figura masculina está en equilibrio 
inestable, las piernas se cruzan,  se recuesta sobre la derecha mientras apoya el pie izquierdo y extiende el brazo. Las 
posiciones que adoptan ambos  cuerpos entrelazados dan por resultado una serie de líneas en arabesco y un juego 
dinámico de luces y sombras.   
El mármol presenta un tratamiento de superficie muy variado. En el zócalo, donde se distinguen unas margaritas, se 
ven las huellas de la herramienta de desbaste lo que le confiere la rusticidad propia de la piedra. Es notable  el trabajo 
de texturas en el  cabello de la figura femenina.  
Auguste Rodin  fue alumno de Jean-Baptiste Carpeaux en la Escuela de Artes Decorativas y de Antoine-Louis Barye en 
el Museo de Historia Natural. Conoció el éxito ya grande, en 1881 ganó el premio del Salón de París y recibió el gran 
encargo de su vida: las puertas monumentales del futuro Museo de Artes Decorativas de París. 
Los últimos años del siglo XIX fueron de máxima creatividad, con obras como la serie de El Beso, a la que nuestra obra 
pertenece. Por sus estudios de luz y textura es considerado el más importante escultor impresionista. 
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Imagen ( 525 ): Chimenea con espejo, reloj y candelabros franceses de bronce a su costado 

(de época Directorio, representando mujeres que sostienen portavelas, modelos Clodion). El 

reloj es de base de mármol blanco, friso de bronce cincelado y dorado al mercurio, y esfera 

esmaltada firmada L. J. Laguesse, de Lieja. El zócalo tiene bajorrelieves de cupidos y palomas, 

y está flanqueado por dos figuras femeninas –modelo de Falconet- de bronce dorado que leen 

y escriben el libro de la Vida, alegoría del Tiempo. El reloj, con caja y marco de bronce, se 

corona con el águile imperial que sostiene antorchas en sus garras. Esta pieza fue ejecutada 
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especialmente para el palacio imperial de Gatchina, en San Petersburgo. Sobre la chimenea se 

observa la terracota del “Cortejo de Bacantes”. 

 

 

 

Imagen ( 526 ): Michel, Claude –  Clodion (1738-1814). Cortejo de Bacantes. Terracota. 

Francia. Siglo XVIII. Este relieve de terracota en forma de placa muestra a un grupo de seis 

alegres  jóvenes en cortejo; están vestidas con ligeras túnicas y van descalzas. Llevan un tirso -

vara cubierta con hojas de hiedras y vid que simboliza la fecundidad- una urna humeante, 

ánforas y canastas con frutos.  Están acompañadas por un amorcillo que toca un aulos, flauta 

con cinco agujeros por tubo. Todos  participan de una fiesta orgiástica llamada bacanal, que se 

hacía en honor a Baco, dios del vino.  Eran celebradas en los bosques, con danzas y gran 

cantidad de vino en medio del bullicio y la  lujuria. El tema de las bacanales fue abordado con 

frecuencia por los artistas del Renacimiento y del Barroco. En la época Neoclásica se reiteran 

estos temas, pero se atemperada la sensualidad como se puede observar en esta pieza. 

Claude Michel , llamado Clodion, perteneció a una familia de escultores de la Lorena.   Estudió 

en Paris en el taller de Jean-Baptiste Pigalle. Cuando ganó el Prix de Rome se trasladó a Italia 

para estudiar el arte antiguo.  En esos años Clodion se interesó en el modelado de la arcilla y 

creó esculturas de terracota que fueron consideradas obras de arte y no meros modelos para 

obras mayores.  En 1771 regresó a Paris donde continuó el trabajo en terracota.  Se asoció con 

sus hermanos en un taller que produjo obras en estilo Rococó. Con el tiempo su producción 

evolucionó hacia el Neoclasicismo, estilo predominante en los últimos años del siglo XVIII y 

principios del siglo XIX. 
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Imagen ( 527 ): Escritorio a cilindro. Saunier, Charles-Claude (1735-1807) (
40

). Es de madera 

de “satiné” con aplicaciones. Está adornado de bronces cincelados y dorados según modelo de 

                                                 
40

 Charles-Claude Saunier: ebanista parisiense, nació en 1735 y murió en 1807. Hijo y nieto de artesanos, obtuvo su 
título de maestría en 1757, pero sólo lo hizo registrar en 1765, al suceder a su padre frente a la casa en la cual se 
había formado. El prestigio de la entidad crecería bajo su dirección avezada. Hombre de gusto y de inventiva, se señaló 
por la brillante calidad de sus obras, las más antiguas de las cuales se vinculan aún al estilo Luis XV, si bien el maestro 
abandonó presto ese género para inspirarse en el arte clásico. Entre las obras más destacadas de Saunier anotaremos 
un magnífico “secrétaire”, que se halla en la Wallace Collection de Londres y dos muebles pertenecientes al palacio de 
Fontainebleau. Saunier amaba los contrastes colocridos y fue uno de los primeros ebanistas de París que emplearon 
las esencias indígenas sobre anchas superficies, procedimiento que hasta entonces desdeñaban los artistas del 
mueble de lujo. 
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Delafosse, que representan hojas de acanto. Tiene seis cajones. Al abrirse, deja al descubierto 

cuatro cajoncitos, una bandeja y la tableta para escribir cubierta de cuero verde. Se trata de 

una “píese de maîtrise”, de aquellas que los ebanistas de prestigio realizaban para mostrar 

(dentro de las proporciones reducidas) la pureza de su arte. Lleva las iniciales C. A., coronadas 

de flores. Archivo del museo, 1947. 

 

 

    

 

Imágenes ( 528 ) y ( 529 ): Escritorio a cilindro. Saunier, Charles-Claude (1735-1807).  

Inventario Nº 1576. Madera de caoba satinada con aplicaciones, adornado de bronces 

cincelados y dorados según modelo Delafosse, representando hojas de acanto. Tiene seis 

cajones y al abrirse el cilindro o tapa descubre otros cuatro, pequeños, una bandeja y la tablita 

de escribir, cubierta de cuero verde. Alto: 99 cm, ancho: 92 cm, profundidad: 96 cm. 

Estampillado: Charles-Claude Saunier. Francia. Época Luis XVI. Ex colección Errázuriz. El 

escritorio (
41

) fue estudiado por Siegfried Giedion en La mecanización toma el mando. 

                                                 
41

 “Este receptáculo descansa en una consola –como los bufetes franceses del siglo- o en otro armarito con puertas. 
(…) La parte frontal abatible y que da acceso al interior, sirve también de superficie para escribir.” Siegfried Giedion. La 
mecanización toma el mando. Editorial Gustavo Gili. Barcelona. 1978. (pp. 320). 
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Imagen ( 530 ): Escritorio cilíndrico Luis  XV, presente en el Palacio de Versalles, Francia. 

Queda clara la influencia francesa en el Palacio Errazurriz-Alvear. 
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Imagen ( 531 ): Sécrétaire Luis XVI, con laca china e incrustaciones de nácar, firmado J. N. 

Malle (1733-1784) (
42

); decorado con paneles de laca china e incrustaciones de nácar, herrajes 

                                                 
42

 Louis-Noêl Malle: Famoso ebanista y vendedor de muebles, nació en 1733 y murió en París en 1784. Se distinguió 
por el lujo de sus obras y especialmente por sus trabajos de marquetería. El “Mobilier Nacional” de Francia conserva 
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de bronce cincelado y dorado, tapa de mármol blanco. Sobre él, “Sacrificio de la Rosa”, óleo de 

Honore Fragonard, fines siglo XVIII. 

 

 

 

Imagen ( 532 ): Fragonard, Jean Honoré (1732-1806). Óleo sobre tela. Alto: 0,65 m ancho: 

0,54 m. Francia. Siglo XVIII (
43

). “El sacrificio de la rosa" (
44

), una mujer desnuda y junto a ella, 

                                                                                                                                               
una cómoda que ostenta su estampilla. Su hijo François-Noêl le sucedió en el oficio, pero falleció prematuramente en 
1786. 
 
43

 Fragonard, Jean Honoré (1732-1806). El sacrificio de la rosa. Óleo sobre tela. Alto: 0,65 m ancho: 0,54 m. 
Francia. Siglo XVIII: Una joven mujer desnuda, con la cabeza inclinada sobre el hombro izquierdo y los ojos 
entrecerrados en actitud de abandono, está sentada cerca de un altar. Un personaje adolescente despliega sus alas 
que envuelven a la joven mientras  quema con su antorcha una rosa sobre el altar del Amor. 
Todo habla del amor: el Cupido adolescente, la mujer,  el altar decorado con amorcillos en relieve y otros vuelan en 
torno a la joven y celebran su triunfo,  pero el entorno es sombrío, un sentimiento de amenaza y una atmósfera densa 
rodean a los personajes bañados por la luz nacarada.  
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tendido en forma que parte de su cuerpo desaparece en el fondo obscuro, un genio alado. 

Sobre un altar que decora un friso de amores, hay una rosa que el genio quema con su 

antorcha volcada. Amores niños vuelan en la parte alta de esta composición alegórica. 

Fragonard, Jean Honoré (1732-1806) (
45

). Inventario Nº 322. Óleo sobre tela. Alto: 65 cm, 

ancho: 54 cm. Francia. Siglo XVIII. Ex colección Marqués de Forbin-Jeanson (Nº 28 de su 

venta). Ex colección C. Santamaría. Comprado por Matías Errázuriz el 28 de noviembre de 

1930, en la venta de la sucesión de Susana Rodríguez de Quintana, viuda del ex Presidente de 

la República, Manuel Quintana, Nº 46 de dicha venta. Ex colección Errázuriz. 

 

                                                                                                                                               
Jean-Honoré Fragonard  se inició en la pintura al lado de renombrados artistas de la época como François Boucher y 
Jean B. Chardin. En 1752 ganó el Premio de Roma que le permitió estudiar allí por tres años; en Italia nacerá su 
admiración por la obra de Tiepolo. 
De regreso en Francia  se inclina por la pintura llamada galante cuyos temas recurrentes son la mujer, el amor, las 
fiestas y las aventuras cortesanas en un clima  frívolo y hedonista muy acorde con el gusto de la sociedad aristocrática  
que le encargaba trabajos.  Fragonard vive la Revolución Francesa, ve como desaparecen sus clientes que son 
perseguidos y terminan en el exilio o en la guillotina.  El influyente pintor Jacques Louis David, que era su amigo, logró 
que Fragonard fuera designado por el gobierno revolucionario para trabajar en la organización de las colecciones en el 
Museo del Louvre. 
 
44

 Le Sacrifice de la Rose: Fragonard ha tratado el mismo tema en diversas oportunidades, con ligeras variantes. 
Señalemos, entre esos óleos, el perteneciente a M. jean Bartholoni. Fue pintado entre 1780 y 1785 y grabado por 
Gérard. Figuró en la Exposición de Fragonard del año 1921 (número 66). Antes de ingresar en la colección Bartholoni, 
pasó en la venta Godefry (1813) y en la venta Denon (1826), Nº 193. Otras variantes pasó en la venta Walferdin (abril 
de 1880), Nº 58, pertenece al Conde de Ganay, difiere de la anterior.. 
 
45

 Jean-Honore Fragonard: Nació en Grasse. Hizo sus primeros estudios bajo la dirección de Boucher y de chardin y 
en 1752 obtuvo el gran Premio de Roma. En 1773 visitó Italia nuevamente. Después de la Revolución, la protección de 
david, al hacerle nombrar conservador del museo de pintura fundado por la Asamblea Nacional, le salvó de las 
suspicacias de quienes le consideraban como un aristócrata. Poco después debió partir para Grasse y murió en la 
pobreza. Su obra le sitúa a la cabeza de los artistas que interpretaron al siglo XVIII francés. Hay cuadros suyos en los 
museos del Louvre, Chantilly, Wallace Collection de Londres, Ermitage de leningrado, Berna, Glasgow, Grenoble, Aix, 
Amiens, Orleáns, Niza, etc. 
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Imagen ( 533 ): Puerta que comunica el Salón de Madame (Luis XVI) con la Antecámara Luis 

XVI. 
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Las Terraza y Jardines. Desde el Salón de Baile se accede directam,ente a la terraza que da 

sobre Avenida del Libertador y que en su momento abría sobre el verde de los parques de 

Palermo, prolongando sin trabas la visión hasta el horizonte; desde el Comedor se salía al 

jardín principal, en la esquina noroeste –hoy Bustamante y Libertador-, donde la ciudad se iba 

esfumando en una trama dispersa de casas viejas y nacientes residencias. 

 

El jardín fue diseñado por el notable paisajista francés Achille Duchène (1866-1947), que en la 

misma época proyectaba el jardín de la residencia de Moïse de Camondo, hoy Museo de Artes 

Decorativas de París. Su trazado es geométrico, sobre la tradición instaurada por André Le 

Nôtre, autor de los jardines de Versalles, e incluía una fuente con amplio espejo de agua, hoy 

vacía, y una calle de altos cipreses, actualmente eliminada. 

 

Estos espacios no se hallan habilitados normalmente al público. 

 

 

 

Imagen ( 534 ): Detalle de ornamento. 
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Imagen ( 535 ): Plano del 1º Piso. 
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La Galeria de los tapices. En esta galería de paso –que abre entre las Salas Sert y Zubov- se 

han colocado tapices y tallas en madera del patrimonio medieval. 

 

 

Imagen ( 536 ): A la izquierda gpices, frente sobre el Gran Hall. De izquierda a derecha, 

“Semiramis”, tapis francés de fines del siglo XV; “San Miguel Arcángel”, escultura española en 

madera policromada de fines del siglo XV y “La Anunciación del ángel a los pastores”, 

altorrelieve alemán en madera de principios del siglo XVI. 

A la derecha galería alta del Gran Hall Renacimiento, donde se exhibe el conjunto de tapices 

donados por Inés Anchorena de Acevedo. 
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Imagen ( 537 ): Pasillo del 1º Piso que rodea al Gran Hall, donde se ubican los tapices. 
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Imagen ( 538 ): “Escenas de la Vida de Cristo”, tapiz de lana, Tournai, Francia, segunda mitad 

del siglo XV. Escenas de la vida de Cristo. Tapiz de lana y seda. Alto 2,43 m, ancho 4,40 m 

Manufactura de Tournai. Francia. Ultimo cuarto del siglo XV. En este tapiz reconocemos tres 

escenas del ciclo de la Pasión de Cristo: a la izquierda la Última Cena, en el centro Cristo en la 

Cruz con María y San Juan Evangelista y a la derecha la Resurrección. Las tres escenas se 

desarrollan sobre un fondo mille fleur  que por su tipo podemos relacionar con trabajos de los 

talleres de Tournai de finales del siglo XV en los que trabajaban tejedores errantes 

provenientes de Flandes. La presencia simultánea de varias escenas es una característica de 

tradición medieval.  El punto de vista es frontal en la Crucifixión, pero es diferente y bastante 

más alto en las otras dos escenas, por eso podemos ver la superficie de la mesa en la Última 

Cena y el sarcófago destapado en la Resurrección.  Se puede suponer que las escenas 

originalmente fueron previstas como obras separadas. 
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Imagen ( 539 ): El rapto de Oritia por Bóreas. Manufactura Real de Beauvais, Francia ca. 1730. 

Cartón de  René Antoine Houasse 1645-1710. Guarda perimetral atribuída a Guy L. de 

Vernansal 1648-1729. Tapiz de lana y seda – largo 4,96 m  alto 2,75 m. La princesa griega 

Oritia, hija del rey de Atenas, es raptada a orillas del río Iliso por Bóreas, dios del invierno y del 

viento helado del norte. Una joven de su séquito intenta retenerla sin éxito.  Bóreas la lleva al 

helado reino de Tracia, donde la hace su esposa inmortal y diosa de los  vientos helados. René 

A. Houasse, artista diseñador de esta escena, fue discípulo de Charles Le Brun y participó 

activamente en la decoración de los techos de los salones de Venus, Marte y de la Abundancia 

en el Palacio de Versailles. La Manufactura Real de Beauvais fue una tejeduría de tapices 

fundada por Luis XIV en 1664.  El ministro J. B. Colbert la instaló en el norte de Francia que era 

una zona productora de tapices de gran calidad. En 1688 René Houasse creó para la 

Manufactura de Beauvais los cartones con temas de las Metamorfosis de Ovidio, serie a la que 

pertenece este tapiz. 
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Imagen ( 540 ): Mantegazza, Cristoforo (¿? -  1482). La adoración de los Reyes Magos y los 

Pastores. Relieve en mármol. Escuela Lombarda. Italia. Fin Siglo XV. La escena muestra el 

encuentro de María y su Hijo con los Reyes Magos en Belén. Llegan para adorarlo y 

obsequiarle oro, incienso y mirra, regalos que simbolizan la realeza, la divinidad y el sacrificio 

de Jesús.  También están presentes los Pastores y en el cielo los Ángeles anuncian la Buena 

Nueva. Esta obra fue realizada a fines del 1400; aún perdura la influencia gótica en la 

simultaneidad conque se muestran tres momentos: los ángeles, los pastores y los magos.  Los 
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detalles que marcan el humanismo renacentista son perceptibles en el tratamiento de las 

figuras, en las vestimentas contemporáneas y en el trabajo de los elementos de arquitectura. 

Este relieve se encontraba en la fachada principal de la Cartuja de Pavía en la Lombardia,  en 

el sector del zócalo, donde se narra el Ciclo de la salvación del hombre desde el pecado 

original hasta la muerte de Cristo. Cristoforo Mantegazza fue uno de los más importantes 

escultores-arquitectos que intervinieron en la construcción de la Cartuja de Pavía; dirigió los 

trabajos escultóricos de la fachada principal desde 1473 y a su muerte la obra fue continuada 

por su hermano Antonio.  
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La Sala Sert. Este ambiente ocupa un lugar único dentro de los recintos de la residencia y se 

destaca por su atmósfera especial y por su curioso estilo decorativo, ya emparentado con el 

futuro “art déco”. Su autor fue el renombrado pintor y decorador catalán Joseph maría Sert 

(1876-1945), quien así respondió –entre 1918 y 1920- al encargo del joven Matías Errázuriz 

Alvear, quien usaría el saloncito como lugar de estar y recibo de sus amistades. Don Matías 

Errázuriz Alvear, a pesar de su juventud, dio entonces una muestra clara de su seguro sentido 

estético al solicitar al maestro una creación de tan singular originalidad, especialmente si se 

considera que ella estaba destinada a decorar una residencia de Buenos Aires. 

 

No sólo los paneles denominados “Goyescas” que animan sus muros, sino estos muros 

mismos, la chimenea de espejos –precursora de las que más tarde se multiplicaron siguiendo 

los dictados de la moda-, las suntuosas puertas con sus picaportes de jade chino y las vigas 

doradas, fueron proyectados por el artista hace más de veinte años. El estuco pardo oscuro de 

los muros, que ya no imita mármol veteado sino el nuevo “terrazgo”, el perfil de la chimenea 

francesa revestida de trozos de espejo, la lisura del dorado a la hoja en las puertas y marcos de 

pinturas y el cielorraso de fondo negro “craqulé” y vigas doradas, con cuatro faroles prismáticos 

colgantes, conforman una propuesta absolutamente inédita para la residencia. 

 

Dos influencias se suman en esta rara habitación: la de Goya, cuyos temas característicos 

predominan en el lujo y el dramatismo de los paneles, y la de Serge Diaghilew, el genial 

creador de los revolucionarios “Ballets Russes”, ricos de fantasía oriental y de ciencia europea, 

que tan marcado sello impusieron a todas las manifestaciones artísticas de comienzos del siglo 

XX. Este salón está incluído en la lista de obras del maestro, recopiladas en el artículo que 

escribió sobre Sert, André Dezarrois, director de la Revue de l’Art, conservador adjunto de los 

Museos Nacionales de Francia, en la página 73 del número 278 del tomo L de la citada revista, 

meses de julio y agosto de 1926. Sert colaboró en varios “ballets” para Diaghilew. 

 

Entre otras famosas, Sert es autor de la decoración de la catedral de Vich, de la capilla 

genealógica de los Duques de Alba en el Palacio de Liria (hoy desaparecida), y del comedor de 

los Marqueses de Salamanca, en Madrid; del salón de baile de Sir Philip Sazón, en Londres; 

varios salones del castillo de Laversine, perteneciente al Barón Robert de Rothschild, en 

Francia; el Waldorf-Astoria de nueva Cork; una de las salas en la sede de la Sociedad de las 

Naciones en Ginebra, y, en Buenos Aires, fuera de esta sala de la residencia Errázuriz Alvear, 

los techos de la antigua residencia de don Celedonio Pereda (actual embajada de los Estados 

Unidos). 

 

Además en esta sala se pueden encontrar varios “tsuba” (guardasables), del arte japonés del 

siglo XVI al XVIII 
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Imagen ( 541 ): Matías errázuriz Alvear niño (
46

), óleo de Joaquín Sorolla y Bastidas, 1910. 

Matías hijo (Mato) está representado con indumentaria española del siglo XVII, de terciopelo 

verde oscuro recamado de plata y cuello de encaje. Con un mastín a sus pies. 

                                                 
46

 Matías Errázuriz Alvear: Nació el día 12 de febrero de 1898. Hijo de don Matías Errázuriz y de doña Josefina de 
Alvear, se destacó por su cultura y su refinamiento entre los hombres de su época. Mucho contribuyó a la formación de 
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la colección Errázuriz, merced a la originalidad y a la intuición de su gusto. A la edad en que es raro que los jóvenes 
demuestren preferencias estéticas e intelectuales, se vinculó a los hombres de letras y artistas más destacados de la 
Europa de 1915 y, formado junto a ellos, adquirió por su sensibilidad excepcional prestigio. Gracias a éste, José María 
Sert, en el auge de su gloria, accedió a proyectar y ejecutar su salón íntimo, el cual representa por sus dimensiones 
una excepción dentro de la obra del artista. En Buenos Aires, don Matías Errázuriz Alvear fue, con sus padres y su 
hermana (la señora Josefina Errázuriz de Gómez), el centro de la hospitalaria mansión. Su gusto se tornó proverbial, su 
imaginación le permitió realizar verdaderas creaciones. Su “esprit” llena de anécdotas ingeniosas las crónicas de su 
época. Falleció en su estancia de Ancalú en Diego de Alvear, Santa Fe, el 7 de abril de 1941. 
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Imagen ( 542 ): Sala de estar de Matías Errázuriz Alvear, decorada por José María Sert (con 

luz apagada a la izquierda y luz encendida a la derecha). Se observa la chimenea revestida de 

espejos con el “eglomizer” (óleo sobre vidrio espejado) pintado por Sert; a la dercha, uno de los 

otros tres óleos pintados por el artista catalán para esa habitación. También se observa una 

cómoda lateral y un par de sillones negros 

 

Sert envió asimismo las cuatro animadas pinturas de clima goyesco, genéricamente llamadas 

“La Comedia Humana”. En cada una de ellas aparecen biombos de un color distinto y 

personajes esquivos. Tres son óleos sobre tela y la cuarta –sobre la chimenea- es un 

“eglomizer” u óleo sobre espejo, que representa un joven disfrazado de mujer mirándose en un 

biombo de espejos que multiplica su imagen. 
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Imagen ( 543 ): Sert, José María (1876-1945). "La Comedia Humana - Biombo Rojo". 

Inventario Nº 360. Oleo sobre tabla entelada. Alto: 157 cm, ancho: 137 cm. España, ca 1919-

1922. Ex colección Errázuriz. 
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Imagen ( 544 ): Sert, José María (1876-1945). "La Comedia Humana - Biombo Negro". 

Inventario Nº 359. Óleo sobre tabla entelada. Alto: 157 cm, ancho: 238cm. España, ca. 1919-

1922. Ex colección Errázuriz. 
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Imagen ( 545 ): Sert, José María (1876-1945). "La Comedia Humana - Biombo de Espejos". 

Inventario Nº 362. Oleo sobre espejo. Alto: 203 cm, ancho: 124 cm. España, ca. 1919-1922.  

Ex colección Errázuriz. 
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Imagen ( 546 ): Panel con Biombo de laca de oro: 1,57 m por 1,57 m. La visión en este caso 

también es frontal pero varía la posición del biombo; en la mitad izquierda del lienzo vemos a 

un hombre con gran sombrero que sostiene, sentada sobre su pierna izquierda, a una joven 

con antifaz y en su mano derecha exhibe un papel.   Por el flanco derecho un hombre 

semioculto, agachado y con un pañuelo rojo en su cabeza, toma a la joven por el brazo. 
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La Sala Tatiana Zubov. Esta habitación, antaño sala de recibo privada del dueño de casa. 

 

 

Imagen ( 547 ): Sala Tatiana Zubov, antigua sala de recibo de D. Matías Errázuriz Ortúzar. 
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Imagen ( 548 ): Silla con respaldo en forma de lira. Estampillada por Georges Jacob (1739-

1814). Silla de madera de caoba con monturas de bronce cincelado y dorado. En el respaldo 

una lira estilizada que simboliza la Armonía y las flechas de Cupido - dios romano del amor - 
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aluden a la conjunción perfecta entre dos personas. A diferencia de los pesados muebles de 

asiento de la época barroca, estas sillas pequeñas y livianas podían cambiarse de lugar 

fácilmente en los salones y adecuar su distribución a las actividades de los usuarios. Georges 

Jacob fue el más importante especialista francés en diseño y realización de sillas, sillones y 

banquetas de las últimas décadas del siglo XVIII y los primeros años del siglo XIX. 

 

 
 
Imagen ( 549 ): Revista Nuestra Arquitectura. Década de 1930. Muebles de la casa “Maple”. 
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Imagen ( 550 ): “Familia en el campo”, óleo de Jacob G. Cuyp. 1641, representando una pareja 

burguesa en el marco idílico de la campiña. 
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Imagen ( 551 ): Pasillo que conduce de la Sala Sert al dormitorio 1º Imperio francés. 

 

En el Dormitorio estilo 1º Imperio (1799-1815), se aprecia la cama lit bateau, con mesa 

cilíndrica, una cómoda y sillas Napoleón 1º, dos sillones de la época Directorio-Consulado, 

mesa de tocador y escritorio (coiffeuse-bureau) de fines del siglo XVIII y principios del siglo 

XIX.  
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El Dormitorio (Primer Imperio francés). El estilo Imperio tiene larga data, ya Giedion lo describió 

(
47

) como la “devaluación de los símbolos” (
48

). El mobiliario es tratado en el espíritu de una 

arquitectura autosuficiente. Las piezas son concebidas a menudo como entidades aisladas, y el 

mobiliario pierde su relación con el espacio que lo rodea (Giedion, 1978). Se caracteriza por 

sus líneas rectas, las molduras desaparecen, se buscan efectos de superficie. Las maderas 

más empleadas fueron la “loupe d´orme” (olmo), el “érable” (arce) y el “citronnier” (limonero). 

Los muebles se adornaban con bronces cincelados y dorados, los que alcanzaron en dicha 

época extraordinaria perfección. 
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 “(…), el estilo Imperio ocupa los diez años del reinado imperial de Napoleón, con su comienzo en 1804 y su final en 
1814. (…) La influencia del estilo Imperio se extendió a todo el mundo civilizado, desde Rusia hasta América, y en 
forma democratizada sobrevivió largo tiempo a la muerte de Napoleón. 
El ascenso de Napoleón al imperio dio un significado sociológico a elementos que se encontraban a mano. (…) 
Napoleón creció en el siglo XVIII y tenía firmemente arraigado en su mente que cada etapa específica en la vida tenía 
un medio ambiente que le correspondía. Su propio entorno, por lo tanto, había de ser creado como nuevo hasta la 
última pieza del mobiliario y hasta el último adorno. Este entorno constituye el telón de fondo de toda su actividad, y 
proporciona una resonancia intangible pero omnipresente. El “estilo” Imperio es un retrato de Napoleón, una parte 
inseparable de la figura napoleónica. 
(…) 
Charles Percier (1764-1838) era el diseñador, cuyo don para el dibujo pronto se hizo notar, (…) 
La colaboración de Percier y Fontaine desde 1794 hasta 1814 (a veces se da la fecha de 1812) significó en el acto la 
formación y despliegue del estilo Imperio. (…) 
Percier y Fontaine ejercieron su mayor influencia en el interior. “Percier fue inspirador de todo lo producido para 
procurar un entorno digno del emperador. Y la actividad de estos dos artistas les permitió dejar su marca en el más 
menudo objeto del hogar imperial.” Había también los objetos de lujo que a Napoleón le agradaba ver a su alrededor: 
jarrones, bandejas, candelabros de bronce (lustres), así como las joyas que tan importante papel desempeñaron. (…)” 
Siegfried Giedion. La mecanización toma el mando. Editorial Gustavo Gili. Barcelona. 1978. (pps. 342, 345-346, 348). 
 
48

 “Detrás de todo esto está la reminiscencia de la Roma imperial. A partir del Renacimiento, la panoplia del clasicismo 
había servido una y otra vez: arabescos, trofeos, antorchas, el cuerno de la abundancia, palmas como las utilizadas por 
Robert Adam, el águila romana con rayos, los fasces romanos, el cisne, los genios, la victoria alada con laureles en su 
mano extendida, pegasos y grifos, esfinges, Hermes, cabezas de león, cabezas de guerreros con casco o escenas 
olímpicas, símbolos de poder y de fama. Solos o en grupo, este tesoro de emblemas se extiende por las paredes, o en 
miniatura, es clavado a los muebles. 
La variedad de emblemas sobre el motivo del poder y la fama es casi imposible de digerir. Que Percier y Fontaine los 
manejaron con gran elegancia resulta claro en contraste con lo creado en otros lugares imitando a los franceses. (…) 
Lo que tiene lugar en el estilo Imperio no es más que una devaluación de símbolos. Tal como Napoleón devaluó la 
nobleza, hizo también lo mismo con el adorno. 
Esta devaluación de símbolos esd vista, una y otra vez, en el estilo Imperio. La corona de laurel, que los romanos 
utilizaban con mesura debido a su significado, casi constituye la marca de fábrica del estilo Imperio.” Siegfried Giedion. 
La mecanización toma el mando. Editorial Gustavo Gili. Barcelona. 1978. (pps. 350-352). 
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Imagen ( 552 ): Alcoba Primer Imperio (Napoleón I) (
49

). Cama “lit bateau”, con mesa cilíndrica 

adelante (adornada por tres columnas con capiteles y bases de bronce. En el friso y sobre cada 

una de las columnas, una roseta igualmente de bronce cincelado y dorado. Al abrirse la mesa 

por medio de una puerta convexa, deja al descubrimiento dos estantes. Tapa de mármol 

negro). Contra la pared se observa una cómoda, que está formada por cuatro cajones, cada 

uno con dos manijas y un motivo central de bronce finamente cincelado para la llave. Uno de 

los cajones se disimula en el friso, que ostenta un magnífico motivo del mismo metal en forma 

de roseta y palmetas. A ambos lados de la cómoda, dos columnas con base y capiteles de 

bronce, sirven de soporte. Tapa de mármol negro. Sobre el mármol se encuentran dos 

candelabros de bronce dorado y tienen la forma de Victorias aladas, las cuales alzan los 

candelabros de cuatro brazos, que ostentan en el centro una antorcha encendida del mismo 

metal. 
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 Estilo Imperio (1799-1815): El 10 de noviembre de 1799, Napoleón derroca al Directorio mediante un golpe de 
Estado; y empieza a correr una nueva historia. Este estilo fue producto de las victorias militares, el que se considera 
“masculino” (semi-austero, semi-decorado), se copia del arte Romano y Egipcio. Presentaba columnas dóricas y 
corintias -con capiteles y bases de bronce- como patas -las patas traseras, se curvan hacia afuera-. Las ya conocidas 
hojas de acanto, se repiten junto con helechos, palmetas, águilas imperiales romanas, cisnes, temas decorativos 
ovales, etc. Se utilizaron coronas de laureles, como en los templos griegos, pero se devaluó los símbolos al utilizarlos 
en exceso. El laurel, será la marca de fábrica del estilo Imperio (con su elemento más destacado, la “N” inicial orlada en 
una guirnalda de laurel -posiblemente lo más destacadamente prudente, en su utilización-). 
 



563 

 

 

 

Imagen ( 553 ): Cama en forma de góndola. Madera de roble enchapado en tejo y caoba con 

bronce cincelado y dorado. Francia. Época Primer Imperio (1804-1814) (
50

). A la izquierda una 

                                                 
50

 Cama en forma de góndola. Madera de roble enchapado en tejo y caoba. Francia. Época Primer Imperio 
(1804-1815): Cama en  forma de barco - lit en bateau -  en la que ambos respaldos tienen la misma altura; en los 
flancos aparecen dos columnas con bases y capiteles de bronce cincelado que son el motivo decorativo  que unifica 
este conjunto de muebles de dormitorio que se completa con el secretaire, la cómoda, la mesa de noche y una mesita 
auxiliar.  Todo el conjunto está realizado en roble con enchapado en madera de tejo y caoba.   
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mesa de noche (somno) de madera y bronce de iguales características que la cama, con un 

reloj (veilleuse) de bronce cincelado, patinado y dorado. 

 

 

 

Imagen ( 554 ): Otro ángulo del “Lit bateau” (cama en forma de barco), época Primer Imperio 

(Napoleón I). Francia, principios del siglo XIX. Mobiliario ejecutado en madera de roble 

enchapada en tejo y caoba con aplicaciones. Ambos respaldos son de la misma altura y están 

formados por dos columnas cuyas bases y capiteles de bronce están finamente cincelados. 

                                                                                                                                               
El remate superior de la cama está decorado con bronces dorados con un motivo de ramas con rosas y amapolas que 
surgen de un recipiente con forma de cabeza de carnero.   En el eje del larguero hay una roseta y guirnaldas de 
amapolas con capullos y hojas.   
Este tipo de cama fue diseñado en los últimos años del siglo XVIII por J. M. Berthault, especialmente para el dormitorio 
de Mme. Recamier y  fue muy requerido en los primeros años del siglo XIX.  
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Sobre éstos hay dos rosetas de bronce. La parte curva se orna con un magnífico motivo 

formado por una cabeza de carnero y un ramo de rosas y amapolas (flores del sueño). La parte 

delantera tiene como adorno un motivo compuesto por una roseta con encuadramiento 

octogonal, del cual salen a ambos lados guirnaldas de amapolas con capullos y hojas. Todos 

estos elementos están delicadamente cincelados en bronce. Estampillado por François H. 

Jacob-Desmalter (1770-1841) (
51

). Donación J. L. Ocampo, 1938. 
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 Jacob-Desmalter: Amante de su oficio, muy dotado, estaba destinado a alcanzar una nombradía comparable a la de 
Boulle en el siglo XVII y a la de Riesener en el XVIII. Jacob-Desmalter ha sido, efectivamente, el más ilustre intérprete 
del estilo Imperio en el mueble. La suerte le ayudó desde los comienzos. De vuelta de Italia, el general Bonaparte 
encargó a los hermanos Jacob la ejecución de su dormitorio. Era una habitación singular, en la cual el techo semejaba 
una tienda de campaña y los asientos remedaban la forma de tambores. Más tarde, el Primer Cónsul requirió los 
servicios de Jacob para proceder al amueblamiento de antiguas residencias reales que habían sido devastadas durante 
la Revolución. Tras de haberse distinguido por la pureza clásica de su estilo, la familia de Jacob-Desmalter empezó a 
destacarse por creaciones audaces, suntuosas, ornamentadas de esculturas y de bronces. Incorporaron al mueble 
incrustaciones de madera de color y bajos relieves de porcelana, especialmente “biscuits” de Wedgwood. 
El mayor de los hermanos falleció prematuramente el 23 de octubre de 1803 y François-Honoré formó una nueva 
sociedad bajo el nombre de “Jacob-Desmalter et Cie.” Cuando fue nombrado ebanista del Emperador, su fábrica había 
progresado prodigiosamente. Se le deben muchas piezas famosas, entre ellas el trono imperial de Fontainebleau y el 
alhajero de la emperatriz maría Luisa. Jacob-Desmalter proveía de muebles a las cortes de Westfalia y de Holanda, al 
rey Carlos IV de España y al zar Alejandro de Rusia. A la caída del Imperio, la casa hubo de desaparecer, pero bajo 
Luis XVIII recobró su posición extraordinaria. Amuebló entonces el Palacio del Elíseo para el Duque de Berry, y el 
Emperador del Brasil le encargó trabajos importantes. Jacob-Desmalter falleció, ya retirado, el 15 de agosto de 1841. 
 



566 

 

 

 

Imagen ( 555 ): En esta imagen se observa la cómoda de madera de roble enchapada en tejo y 

caoba con bronce cincelado y dorado, de estilo 1º Imperio, con sillas de caoba y bronce del 

mismo estilo de H. Jacob-Desmalter (1770-1841).  
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Imagen ( 556 ): Observamos uno de los dos sillones correspondientes al par de la fotografía de 

arriba. Estampillados por el ebanista Georges Jacob (1739-1814). Madera de caoba tallada y 

lustrada. Francia. Época Directorio-Consulado 1795-1804 (
52

). 
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 Par de sillones. Estampillados por el ebanista Georges Jacob (1739-1814). Madera de caoba tallada y 
lustrada. Francia. Época Directorio-Consulado 1795-1804: Par de silloncitos de líneas clásicas realizados en 
madera de caoba lustrada, sin bronces. El respaldo forma una sola línea curva con las patas posteriores, detalle 
característico de este período. Los apoyabrazos, también curvos, tienen forma de cuerno de la abundancia, las patas 
rectas y en forma de huso son similares a las del período Luis XVI. 
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Imagen ( 557 ): Hogar del dormitorio Primer Imperio francés. 

  

 

                                                                                                                                               
Georges Jacob nació en Borgoña, Francia. De origen campesino, se instaló en Paris a los dieciséis años para 
comenzar su carrera como ebanista en el taller de Jean B. Lerouge.  En 1765 alcanzó la maestría y logró buena 
reputación por los diseño de muebles de asiento tallados con motivos del repertorio clásico. Trabajó para Luis XVI en 
Francia, Jorge IV de Inglaterra, Gustavo III de Suecia y  para varios Príncipes Alemanes. 
Con la Revolución de 1789 sufrió una grave crisis ya que sus clientes se exiliaron o fueron guillotinados. Su amistad 
con el pintor Jacques L. David le ayudó a evitar la cárcel y llegó a ser uno de los principales proveedores de mobiliario 
del Gobierno Revolucionario y luego del Emperador Napoleón. 
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Imagen ( 558 ): Mesa de tocador y escritorio (coiffeuse-bureau) de madera enchapada en 

caoba, espejo y bronce, fines del siglo XVIII y principios del siglo XIX de David Roentgen (1743-

1807). Bronces de François Rémond (1747-1812). Alemania. Circa 1783. Es un mueble de 

dimensiones reducidas y  múltiples usos que posee los elementos de un escritorio y los 

combina con el espejo y los cajones de un tocador. La tapa y el cajón central se  deslizan 

  sobre un rodillo de asta con un mínimo rozamiento de las partes.  Fue realizado en madera de 

caoba con aplicación de bronces. David Roentgen fue un destacado ebanista alemán,  

especialista en complejas innovaciones en cerraduras y cajones secretos que le valió ser 

nombrado Ebanista Mecánico del Rey Luis XVI  y de la Reina María Antonieta.  En muebles 

muy especiales como el que nos ocupa, en bocallaves, guardacantos, molduras, se aplicaban 

los  bronces realizados por el fundidor y dorador François Rémond. El traslado de la corte 

francesa al palacio de Versailles en la época del Rey Luis XIV y el reparto entre los nobles de 
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los aposentos que eran mucho más reducidos que sus residencias privadas, trajo como 

consecuencia que los ebanistas crearan muebles de menor tamaño y que cumplieran más de 

una función como esta mesa. 

 

 

 

Imagen ( 559 ): Pasillo que conduce desde el dormitorio Primer Imperio francés al pasillo de los 

tapices (sobre el Gran Hall). 
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Imagen ( 560 ): Pasillo de los tapices a la salida del dormitorio Primer Imperio francés. 
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Imagen ( 561 ): Robert,  Hubert  (1733-1808). Vista arqueológica. Dibujo acuarelado sobre 

papel. Firmado y fechado 1773. Francia. Siglo XVIII (
53

). 
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 Robert,  Hubert  (1733-1808). Vista arqueológica. Dibujo acuarelado sobre papel. Firmado y fechado 1773. 
Francia. Siglo XVIII: En este dibujo acuarelado, un conjunto de ruinas clásicas ocupa el centro de la composición.  Son 
los restos de un templo con columnas de orden toscano sobre las cuales  vemos fragmentos de un entablamento y un 
ángulo del frontón; en el sector derecho una solitaria columna aún se mantiene erguida,  adelante, sobre una base, se 
alza una escultura de Minerva.    
El recuerdo de un pasado de esplendor contrasta con la precariedad de construcciones posteriores como la que 
aparece sobre la izquierda o los restos de la cerca que cierra la parte baja del templo insinuando  su utilización como 
vivienda precaria.  En la escena aparecen varios personajes  indiferentes a las ruinas romanas. 
Hubert Robert se enorgullecía de su conocimiento de la historia y la literatura clásicas.  En 1754 viajó a Roma donde 
vivió durante once años y, aunque no era pensionado, fue autorizado a asistir como estudiante a la Academia 
Francesa,  allí  conoció al joven Fragonard y al Abad de Saint-Non quien en 1760 lo llevó  a Nápoles donde pudo visitar 
las excavaciones de Pompeya. 
Permaneció en Roma hasta 1765 y regresó en 1766 a Paris donde inició una carrera exitosa. 
Sus pinturas y dibujos muestran a un poético intérprete de los paisajes de Italia y de la Île de France. En 1780 fue 
nombrado Diseñador de los Jardines Reales y fue el responsable de la gruta y las cascadas del Baño de Apolo 
construidas para albergar el grupo escultórico de François Girardon Apolo atendido por las Ninfas. 
Durante la Revolución fue encarcelado y condenado a la guillotina, pero salvó su vida providencialmente.   En la época 
napoleónica fue uno de los cinco miembros del comité del nuevo Museo Nacional del Palacio del Louvre. Murió el 15 de 
abril de 1808.  
 



573 

 

 

 

Imagen ( 562 ): Salón de Saint-Mandé. Archivo del museo, 1947. 


