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«Conoce primero quién eres, y  

después adórnate en consecuencia»

EPÍCTETO (siglo I d.C.)

La moda constituye una forma de distinción. Permite al ser humano 

exhibir diferentes actitudes ante la vida, puede mostrar o esconder el 

cuerpo, indica ruptura o innovación, actualidad o tradición. Refleja la 

evolución de la sociedad a lo largo del tiempo. Forma parte de la cultura 

y por ello ocupa un lugar en los museos. 

El Museo Thyssen-Bornemisza les invita a realizar un viaje por el mun-

do de la moda. A través de las obras de su Colección, observaremos el 

continuo cambio en el lenguaje, en los estilos. Paseando por sus salas, 

descubriremos la evolución de la indumentaria desde el siglo xiv hasta 

nuestros días. Nuestra mirada avanzará por los siglos, los tejidos, las tex-

turas, los colores, las formas o las poses para disfrutar del arte del vestir. 

RECORRIDOS TEMÁTICOS
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JACQUES DARET
Tournai, c. 1400/1405–c. 1468

La Adoración del Niño, c. 1434-1435
Óleo sobre tabla. 59,5 x 53 cm
inv. 124 (1935.17)

esta obra de jacques daret, pintor 
coetáneo de Roger van der Weyden, se 
realiza durante el auge del ducado de Bor-
goña, donde el artista participó en diseños 
de decorados para la corte. El cuadro re-
fleja el episodio en el que José fue a buscar 
a dos comadronas para que asistieran a la 
Virgen en el parto, pero cuando llegaron, 
María ya había dado a luz. Al entrar en la 
cueva, la primera reconoció la virginidad 
de María, pero la segunda, desconfiada, 
intentó comprobar el milagro y fue casti-
gada con la parálisis de sus manos. La obra 
representa el momento en que ésta se dis-
pone a tocar al Niño para que la sane.

En el siglo xv se inicia un periodo de 
esplendor que se concretará en la funda-
ción de las primeras naciones moder-
nas. La revolución agrícola va a permitir 
la generación de grandes excedentes y el 
surgimiento de los gremios. El comercio 
se agiliza, y con él también crece el inter-
cambio de tejidos y adornos, excitando la 
imaginación de los sastres. 

La moda será sofisticada y exagerada, 
de acuerdo con las formas puntiagudas y 
con el aire recargado del gótico florido. El 
espesor del paño de Flandes da a la ropa 
un aspecto pesado y extravagante. El traje 
se vuelve anatómico, se ciñe al talle dibu-
jando levemente el cuerpo. La cintura se 
marca debajo del busto con un cinto ancho 
generando frunces verticales en la falda. 
Ésta cubre las piernas por completo y ge-
neralmente tiene cola de largos variables 
(a mayor largo, mayor rango social).

En épocas anteriores, se consideraba 
inmoral llevar el cabello descubierto, pero 
en esta época se popularizan los tocados 
complicados y fantásticos según avanza el 
siglo. Existían diferentes tipos: el tocado 
cojín, que era un rodete almohadillado so-
bre una redecilla, gracias al cual el cabello 
se enrollaba en espiral alrededor de ambas 
orejas; el tocado de cuernos, de salchicha, 
turbante y tubo de chimenea, que llevaba 
un velo cosido en la parte alta; el tocado 
aguja, muy habitual en Francia; el de cono 

R e c o r r i d o  p a t r o c i n a d o  p o r 



2
La evolución de la moda en la colección 

RECORRIDOS TEMÁTICOS

a prenderse en el hombro, convirtiéndose 
así en símbolo de gremios. En el siglo xix 
se transforma en la escarapela del som-
brero que llevarán los cocheros.

Los zapatos de los hombres tenían por 
entonces la punta alargada, a veces de forma 
exagerada, hasta que esta costumbre fue 
contemplada con desagrado por las autori-
dades civiles y eclesiásticas; Eduardo III de 
Inglaterra llegó incluso a decretar una ley 
suntuaria por la cual establecía que «ningún 
caballero llevará zapatos con puntas cuya 
longitud exceda las dos pulgadas bajo mul-
ta». Sin embargo el mandato fue ineficaz, 
ya que en el siguiente reinado las puntas 
alcanzaron las dieciocho pulgadas o más. 
Se llamaban zapatos a la cracoviana o a la 
polonesa. Según parece, la denominación 
procede de la época en que Ana de Bohemia 
se casó con Ricardo II (1382), cuando los 
caballeros del séquito acuden a la corte de 
Inglaterra con zapatos de puntas exage-
radamente largas. Esta práctica estuvo bas-
tante tiempo de moda, y para contrarrestar 
la inestabilidad que producía tal calzado se 
fabricaba con suelas de madera. 

truncado, en Inglaterra; o el más especta-
cular, el de mariposa, una estructura de 
alambre unida a un pequeño gorro donde 
se recogía el pelo, y se elevaba por encima 
de la cabeza sujetando un velo trasparente 
con forma de alas de mariposa.

En la misma sala, se encuentra el Tríp-
tico de la Piedad del Maestro de la Leyen-
da de Santa Lucía. La figura de la izquier-
da viste la cotardía,   traje con escote en 
forma de V ribeteado en piel, con mangas 
muy estrechas y ajustadas, muy en boga 
en ese momento.

En Vestir al desnudo del Maestro de la 
Vista de Santa Gúdula queda reflejada la 
variedad de tocados masculinos; el más 
habitual era el turbante, que en un prin-
cipio fue un capuchón provisto de un 
cornete largo; se podía drapear de mil 
maneras diferentes, y su uso se extendió 
a todas las clases sociales durante más de 
un siglo. Más tarde apareció el chaperón, 
listo para ser llevado sin necesidad de ser 
montado y que iría reduciéndose de ta-
maño con el paso del tiempo hasta llegar 

jiendo los motivos con hilos de oro o 
plata. 

La manga de seda es acuchillada, según 
la moda italiana del siglo xv, con varias 
aberturas por donde asoman los pliegues 
de la camisa blanca que Giovanna llevaba 
bajo el vestido, primorosamente atada con 
cordones. El escote es cuadrado y el busto 
está encorsetado. En esta época comienza 
a usarse el cuerpo emballenado, que va a 
modificar el ideal estético durante cuatro 
siglos. El corsé era una armadura com-
puesta de ballenas que estiraba el talle de 
la mujer a modo de embudo para realzar 
el pecho. A partir de entonces se pone de 
moda un tipo de traje constrictivo, que 
obliga a la mujer a mantenerse muy recta, 
con los hombros proyectados hacia atrás. 
Los tocados desaparecen, el peinado es 
más natural y disminuye el volumen, con 
bucles enmarcando el rostro.

Otras pinturas en la misma sala nos per-
miten valorar las diferencias dentro de la 

de la mano de la prosperidad mer-
cantil en Italia se difunde un nuevo estilo 
artístico: el Renacimiento. La línea domi-
nante pasa a ser la horizontal; los zapatos, 
los escotes y las formas en general se acha-
tan, como un eco de la nueva arquitec tura, 
y la moda italiana se impone en el resto 
de Europa.

Los pintores renacentistas, siguiendo 
los modelos de la Antigüedad clásica, di-
señan cuerpos de proporciones idealizadas, 
como el de esta excepcional imagen, es-
pléndido ejemplo de retrato del siglo xv. 
La mujer representada en esta pintura, 
Giovanna degli Albizzi, contrajo matrimo-
nio con Lorenzo Tornabuoni y murió dos 
años después durante el embarazo de su 
segundo hijo.

El vestido muestra su elevado rango 
social y el gusto imperante por los tejidos 
de calidad, en este caso una magnífica 
muestra de trabajo en seda con dibujos 
bordados en relieve. Este tipo de tela se 
llama brocado, y se elaboraba entrete-
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DOMENICO GHIRLANDAIO
Florencia, 1448/1449–1494

Retrato de Giovanna degli Albizzi 
Tornabuoni, 1489-1490
Temple y óleo sobre tabla. 77 x 49 cm 
inv. 158 (1935.6) 
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en las obras de Antonello de Messina, 
Andrea Solario y Joos van Cleve. El tinte 
negro se elaboraba mezclando agalla y 
vitriolo verde, y como resultado se obtenía 
una tonalidad negra intensa, sin embargo 
con el tiempo se deterioraba y dañaba las 
fibras. A partir de la llegada de pigmentos 
americanos se consiguieron tintes perfec-
tos que se distribuían al resto de Europa, 
como fueron «el palo de Campeche», adop-
tado por los Austrias como color de su 
«traje a la española», o la cochinilla, con 
la que se conseguía el rojo que elegiría la 
Iglesia para vestir a sus cardenales.

La gran variedad de retratos masculinos 
que contemplamos también muestra la 
evolución del peinado. A principios del 
siglo xv, el pelo se llevaba suelto, largo y 
con flequillo, pero a medida que avanza 
el siglo, se usan cada vez más los sombre-
ros, que adoptarían distintas formas: bi-
rretes con joyas y plumas, bonetes, cha-
peles y cramañolas. 

moda europea. La figura de Retrato de 
una infanta, de Juan de Flandes, viste el 
típico traje femenino castellano de la épo-
ca, cuya estética era independiente de las 
corrientes extranjeras. Las aportaciones 
españolas más importantes a la moda 
fueron la utilización de camisas de lino, 
el verdugado —falda armada con aros de 
forma acampanada— y los chapines —cal-
zado sin suela de herencia musulmana. 
También eran originales los trenzados 
—recogidos donde el cabello se peinaba 
con cintas entrecruzadas y formaba una 
sola trenza. 

La austeridad de la corte española que-
dó patente en las leyes suntuarias dictadas 
por los Reyes Católicos para frenar el 
gasto en lujos y mantener el orden social 
establecido: «quienes no fuesen nobles 
no podrían vestir sedas, pieles o vestidos 
reservados a la élite».

Destaca el predominio del negro aso-
ciado a la dignidad, sobriedad y autoridad 
del personaje representado, como vemos 

ciopelos forrados con oro, pero el más 
apreciado era de raso púrpura, bordado 
con hilos de oro y plata y adornado con 
perlas cosidas. En algunos casos, las in-
crustaciones de diamantes, rubíes y perlas 
cubrían por completo el tejido que servía 
de soporte. 

Sobre el jubón llevaba una jacket o jer-
kin (sayo del siglo xvi en España). Esta 
prenda podía estar compuesta por una 
doble tela y a veces iba cerrada por delan-
te con cintas o botones. Encima, se ponía 
la túnica sujeta sobre los hombros y ribe-
teada con piel. 

Las pieles eran de uso corriente en la 
indumentaria masculina y femenina; las 
favoritas eran de lince, lobo y marta cibe-
lina, antaño patrimonio exclusivo de la 
nobleza europea. 

Las calzas y las medias, que iban cosidas 
juntas, cubrían las piernas. Las calzas se 
sujetaban al jubón por medio de puntos o 
agujetas, es decir, unos cordones o cintas 
que se pasaban por unos ojetes y se ataban.

este retrato del célebre monarca 
inglés es una magnífica muestra del esti-
lo de Holbein, que se caracteriza por la 
monumentalidad y la profundidad psico-
lógica de sus modelos. El pintor consigue 
retratar la regia personalidad de Enri-
que VIII gracias a la pose de la figura y 
las manos, representadas frontalmente. 

En el retrato destaca el jubón, la pren-
da estrella del traje para los varones. Pa-
radigma de la masculinidad, llevaba hom-
breras para hacer que el tórax pareciera 
más voluminoso. Las mangas se hacen 
cada vez más anchas, a veces son desmon-
tables y a menudo están acuchilladas; 
existían también mangas dobles bicolores. 
Las cuchilladas, es decir, las rasgaduras 
en la tela de las prendas a través de las 
cuales se sacaba el forro, se convierten en 
una práctica habitual a principios del xvi.

Gracias al «Inventario de Guardarropa» 
de Enrique VIII sabemos que este monar-
ca poseía muchos tipos de jubones de 
diferentes tejidos, en su mayoría de ter-
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HANS HOLBEIN EL JOVEN
Augsburgo, 1497/1498–Londres, 1543

Retrato de Enrique VIII  
de Inglaterra, c. 1537
Óleo sobre tabla. 28 x 20 cm
inv. 191 (1934.39)
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El schaube se convirtió en la prenda típi-
ca de los humanistas. Lutero la utilizaba, 
definiendo así lo que será el traje de los 
clérigos luteranos hasta nuestros días. Con 
una cadena dorada alrededor del cuello 
daría lugar al traje de los alcaldes, una 
variante del cual es la indumentaria de 
los académicos. La capa empezaba enton-
ces a ser prenda indispensable. Aunque 
anteriormente su uso estaba limitado a la 
actividad de montar a caballo, durante la 
segunda mitad del xvi se utilizó tanto 
dentro como fuera de las casas.

En Alemania se empleaba con frecuen-
cia el color rojo. En casi todos los retratos 
que Cranach realiza para los príncipes 
germanos, las figuras portan alguna pren-
da de ese color. Durante este periodo se 
prohibía a las clases populares vestir de 
rojo, por eso aparecen emulando a la no-
bleza en obras como Retrato de mujer de 
veintiséis años, de autor anónimo perte-
neciente a la escuela de Lucas Cranach. 
En la revuelta campesina de 1524 en Ale-
mania, una de las peticiones de los insu-
rrectos era que se les permitiese llevar 
ropas rojas como las de los nobles. 

El panorama de la moda cambia a me-
diados de siglo xvi debido al gusto perso-
nal de Carlos V, conocido por la sobriedad 
reflejada en el Retrato del emperador Car-
los V de Lucas Cranach, expuesto en esta 
sala. El creciente poder de la Monarquía 
española desplaza los gustos imperantes 
en otras cortes. Con Felipe II, la corte es-
pañola se convertiría en el modelo admi-
rado por toda Europa. 

en el siglo xvi, la reforma impuso 
en Europa y, notablemente, en la cultura 
germana la sobriedad en el vestir. 

Hans Baldung Grien fue el discípulo 
más aventajado de Durero. Esta obra es el 
único retrato femenino de su mano que 
ha llegado hasta nuestros días. La identi-
dad de la retratada resulta absolutamente 
enigmática. Probablemente se trate de una 
representación abstracta, de una imagen 
ideal, más que del retrato de un persona-
je concreto.

La dama viste un traje de terciopelo 
verde oscuro, ceñido en el talle, con man-
gas muy anchas y pliegues hasta el suelo 
(hopalanda). Terciopelo, sedas y brocados 
engalanan a la dama. Una cadena de oro 
y una gargantilla de perlas penden sobre 
el escote cuadrado. Lleva sombrero con 
plumas y un tocado de hilos de perlas que 
recoge el cabello con una redecilla.

En el Retrato de Ana de Hungría y Bo-
hemia de Hans Maler se aprecia una in-
dumentaria similar: acuchillados y rede-
cilla bajo el sombrero adornado con perlas. 

En obras como El bufón llamado «el 
caballero Cristóbal» de Hans Wertinger, 
los retratos de Ruprecht Stüpf y Úrsula 
Rudolph de Barthel Beham y el Retrato de 
un hombre barbado de Lucas Cranach se 
puede observar cómo los hombres empe-
zaron a vestir una mayor variedad de 
prendas. El jubón seguía siendo la más 
importante del guardarropa masculino, 
pero encima se podía llevar un sobretodo, 
denominado schaube, que por lo general 
no tenía mangas y estaba forrado de piel. 
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HANS BALDUNG GRIEN
Schwäbisch Gmünd, 1484/1485–Estrasburgo, 1545

Retrato de una dama, 1530 (?)
Óleo sobre tabla. 69,2 x 52,5 cm
inv. 28 (1935.18)

y martirizada por su fe en el siglo xi. Zur-
barán no quiere reflejar el dolor de su 
martirio; al contrario, puso el acento en 
la feminidad de la mujer del siglo xvii y 
la retrató en la plenitud de su lozanía vir-
ginal, con majestuosos ropajes de paños 
ricos y coloristas, tocada con delicadas 
joyas y como santa portadora del atributo 
de su martirio. 

Zurbarán asistía habitualmente a los 
autos sacramentales que se representaban 
en Sevilla buscando inspiración para las 
vestimentas de las santas. A partir de ahí, 

la dedicación al comercio textil 
de su padre, los cambios producidos en 
la indumentaria durante el siglo xvii, las 
representaciones teatrales y la enorme 
creatividad de Francisco de Zurbarán 
hicieron de su serie de santas mártires 
un éxito artístico y comercial de alcance 
internacional. Prueba de ello es la expor-
tación de este tipo de obras al Nuevo 
Mundo.

La mirada del artista a Santa Casilda 
es moderna, aunque la protagonista es hija 
de un rey árabe, convertida al cristianismo 
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FRANCISCO DE ZURBARÁN
Fuente de Cantos, 1598–Madrid, 1664

Santa Casilda, c. 1630-1635
Óleo sobre lienzo. 171 x 107 cm
inv. 448 (1979.26)
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combinaba los estampados y trataba los 
tejidos. 

La santa viste un guardapiés anaranja-
do sobre el cual cae el vestido de tercio-
pelo brocado. La cenefa del bajo está bor-
dada con oro, perlas, esmeraldas y rubíes 
o granates; la manga del vestido está aca-
bada con aldetas, un elemento decorativo 
muy teatral y de gran éxito entre los pin-
tores. Desde la espalda cae hasta el suelo 
una capa de tafetán de seda abullonada, 
plateada y rematada con puntilla de en-
caje de bolillos con hilo de oro.

Sus vestimentas han sido un poderoso 
referente para los diseñadores. En 1961 
Balenciaga diseñó un vestido de noche 
inspirándose en Santa Casilda, y la propia 
Coco Chanel reconoció a Zurbarán como 
uno de los primeros diseñadores de moda.

el artista desarrolló un estereotipo de ima-
gen femenina que formó parte del ideal 
barroco cuyo fin era el goce estético de la 
imagen sagrada por el comitente. 

 «No, no es una moda caprichosa. Cuando 

pinto estas santas mujeres con estos vesti-

dos, es precisamente para dar mayor rea-

lismo a la imagen. Mi misión es sólo una: 

mover hacia Dios. No, no es un capricho 

mío, ni de mis clientes, es auténtica pintu-

ra religiosa que persuade a todo el que la 

ve» (Francisco de Zurbarán).

Los diseños de los trajes fueron realizados 
por el artista inspirándose en telas que 
hizo traer de Venecia, pues en la España 
del siglo xvii no se producían tan mag-
níficas sedas. Él mismo elegía los colores, 

Otras pinturas de la sala en las que se 
representan encajes son el Retrato de Jac-
ques Le Roy de Van Dyck y el Retrato de 
Antonia Canis de Cornelis de Vos.

La gorguera de encaje, que había apa-
recido en 1570, alcanza un gran desarro-
llo, especialmente en los Países Bajos y 
servía para mantener la cabeza erguida. 
Fue un signo de privilegio aristocrático. 
A medida que el siglo avanzaba, se ha - 
cían cada vez más grandes, hasta el pun-
to de que resulta difícil imaginar cómo 
sus usuarios lograban llevarse alimentos 
a la boca.

Más tarde, esta prenda evoluciona y se 
introducen nuevos modelos, como la gor-
guera rueda de carro, con varias capas de 
pliegues tubulares almidonados. Esta for-
ma se conseguía utilizando palos como 
armazón mientras la tela almidonada se 
secaba y adquiría consistencia; una vez 
seca, se quitaban los palos. El invento del 
almidonado, denunciado por los moralis-
tas puritanos como signo de vanidad, per-
mitió prescindir del armazón de alambre 
o «apuntalador» que las gorgueras habían 
necesitado hasta entonces.

Lo más característico en la indumenta-
ria femenina en este momento es la pieza 
del estómago, de color plata y ribeteada 
con hilo de oro en el retrato de Rubens. 

rubens pintó este retrato de una 
dama sin identificar a su vuelta de Italia, 
tras su matrimonio con una mujer bur-
guesa y ser nombrado pintor oficial de los 
archiduques. Compaginó sus compromisos 
políticos en los Países Bajos con la reali-
zación de encargos muy diversos. Al ex-
tenderse su fama, organizó un amplio y 
eficaz taller para responder a la creciente 
demanda. Este lienzo le sirvió para abrir-
se a un mercado más amplio en el que los 
retratos ocuparon un lugar destacado.

En este retrato destaca el virtuosismo 
del encaje en la gorguera, los puños y el 
tocado. Parece que fue en Italia donde 
surgió la idea de tirar de los hilos de los 
extremos de la tela blanca de los pañuelos 
o camisolas íntimas, tejiéndolos con agu-
jas para crear motivos trasparentes y de 
formas geométricas. Esta técnica se deno-
minó encaje, porque los diseños se adap-
taban a una franja entre dos líneas para-
lelas, como si fuera una labor encajada 
entre ellas. Los tejidos preferidos para 
elaborar encaje son los de hilos de seda y 
lino por su finura y resistencia. Realizado 
con agujas en Italia y con husos en Flandes, 
el encaje de buena calidad será siempre 
un producto caro, ya que estaba hecho a 
mano por especialistas y el tiempo de ela-
boración era largo. 
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PETER PAUL RUBENS
Siegen, 1577–Amberes, 1640

Retrato de una joven dama  
con rosario, c. 1609-1610
Óleo sobre tabla. 107 x 76,7 cm
inv. 352 (1979.64)
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unas enaguas armadas con aros de alam-
bre, madera o ballenas, que se acampana-
ban hacia el borde inferior de la falda. 

España marcaría la pauta dominante 
en la moda también durante el siglo xvii. 

Esta pieza constituía la parte delantera del 
vestido, iba endurecida con cartón y se 
mantenía en su sitio con armazones rígi-
dos, con frecuencia de madera. La falda 
se abultaba mediante el verdugado, en 

la misma sala. Durante el Rococó los pe-
luqueros gozaron de toda la confianza de 
sus clientes. Maria Antonieta en su huida 
de París confió su joyero personal a Leo-
nard, su peluquero. 

Concierto campestre de Jean-Baptiste 
Pater, El columpio y La Tierra de Nicolas 
Lancret y Pierrot contento de Watteau, en 
la misma sala, nos permiten valorar el uso 
del miriñaque, prenda estrella durante el 
siglo xviii. La falda se extiende hacia los 
lados mediante el uso de varillas de mim-
bre, acentuando la anchura. Tanto fue así 
que resultaba imposible que dos damas 
pasasen a la vez por una puerta o se sen-
tasen juntas en un carruaje. El mobiliario 
se hace eco de la moda y los ebanistas 
eliminan los brazos y ensanchan los sillo-
nes para que pudieran sentarse. Durante 
este periodo la aparición de láminas, re-
vistas y maniquís (muñecas de pocos cen-
tímetros) favorece la rápida difusión de 
la moda por Europa. El modisto de Maria 
Antonieta viajaba cada año a través del 
continente en una enorme berlina llena 
de muñecas vestidas con la última moda 
de París. Luis XV autoriza oficialmente la 
estampación sobre tela y los tejidos se 
inundan de color y atrevidos diseños.

El siglo avanza y la vestimenta se alige-
ra y simplifica con formas cada vez más 
cómodas. En una revista de París se puede 
leer: «La comodidad parece ser la única 
cosa que les importa a las damas». Dos hi-
tos históricos marcaran el cambio: el des-
cubrimiento de las pinturas de Pompeya 
y Herculano y los aires de Revolución en 
Francia. A partir de ahí, las mujeres se li-
beran de miriñaques y ataduras y se retra-
tan libres. En la sala reflejan la nueva moda 
los retratos de Nattier, Madame Bouret como 
Diana; de Johan Zoffany, Ann Brow o de 
Thomas Gainsborough, Sara Buxton.

boucher es, junto a fragonard, el 
pintor más destacado del Rococó francés, 
estilo surgido en Francia y que se extendió 
por toda Europa a lo largo del siglo xviii. 
El enorme prestigio de Versalles dominó 
el mundo de la moda. De ahí que los trajes 
de moda fueran, al menos entre las clases 
altas, los franceses. 

Boucher realizó esta obra maestra en 
su periodo más fructífero. Fue encargada 
directamente al artista por el embajador 
sueco en la corte de Luis XV en París.

La toilette nos permite introducirnos 
en el espacio íntimo de la mujer y en él la 
vemos vestida con un deshabillé, que pre-
cisamente significa desvestido. Era la 
prenda ligera con la que la dama se movía 
por su tocador. Empezó por ser «salto de 
cama», pero pronto saltó a la calle. El lí-
mite entre lo público y lo privado empie-
za a desintegrarse.

Destacamos las mules o zapatos sin 
talón, diseño emblemático, fantasioso, 
erótico y perdurable en el tiempo. Ceni-
cienta pierde uno y a Manolo Blahnik «le 
pierden». En el siglo xviii era el calzado 
elegido para acompañar aquel vestido de 
estar por casa. Durante el reinado de los 
Luises se inventaron casi todos los tipos 
de zapatos.

La obra también refleja la moda en el 
peinado. El cabello se atusaba con polvo 
de arroz y se añadían rizos postizos bajo 
una pequeña toca de lencería blanca. Has-
ta la Revolución Francesa, la peluca alcan-
zó gran protagonismo. Se elaboraban con 
cabello humano, pelo de cabra, crin de 
caballo o fibras vegetales. Cuando la oca-
sión requería etiqueta, se añadían bucles 
a la peluca hacia atrás, formando una co-
leta atada con una cinta negra, como po-
demos observar en el Retrato de Franz 
Carl von Soyer de George Desmarées, en 
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convierte así en la prenda de moda. Los 
zapatos relucientes son de punta estrecha, 
sin embargo, a medida que trascurra el 
siglo irán ensanchándose.

La extravagancia y el color en la ropa 
masculina desaparecen. A un dandi se le 
reconocía por el corte de su ropa y el arreglo 
de su corbata —el cuello de la camisa almi-
donado y con las puntas hacia las mejillas 
se mantenía en su sitio por medio de un 
pañuelo de muselina atado con un nudo o 
lazo delantero—. Se dice que algunos dan-
dis podían pasarse la mañana entretenidos 
sólo en el arreglo de su corbata. Llevaban 
el pelo corto y despeinado, rostro afeitado 
y, en ocasiones, lucían patillas y bigote.

El modelo de caballero no sufrirá mo-
dificaciones relevantes hasta el siglo xx. 
El traje masculino se vuelve tan aburrido 
que hacia 1850 ha desaparecido de las 
revistas de moda y sólo puede rastrearse 
gracias a los tratados de sastrería y los 
retratos en pintura.

t h o m a s l a w r e n c e f u e e l  g r a n 
retratista de la escuela inglesa del siglo xix. 
Con veintiún años era ya protegido por 
monarcas y fue elegido miembro de la Ro-
yal Academy en 1794.

El Retrato de David Lyon es una obra 
de gran calidad, ejecutada en la últi ma 
etapa del pintor. El artista ha ubicado a su 
cliente en un amplio y tranquilo entorno 
natural para infundir a la imagen un aire 
de distinción y elegancia alcanzado a través 
de la pose y la indumentaria.

De la mano del retratado nos adentra-
mos en la esencia del Dandismo. Gracias 
a la habilidad desarrollada por los sastres 
ingleses en el trabajo de la lana, la ropa 
comienza a ceñirse al cuerpo gracias al 
modelado de la materia prima. Los mo-
distos se enorgullecían de que la ropa no 
mostrase ni una sola arruga. El retratado 
viste pantalón «Brummel», frac y redin-
gote o levita rematada en piel, que va ce-
ñida a la cintura, enmarca la figura y se 
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Retrato de David Lyon, c. 1825
Óleo sobre lienzo. 219,5 x 134 cm
inv. 217 (1981.55)

nidad: biombos, mobiliario de bambú, 
tejidos, adornos y otros artículos como 
abanicos, sombrillas y porcelanas eran 
codiciados por la élite social e intelectual. 

En El quimono la esposa de Merrit Chase  
examina láminas japonesas. Los artistas 
nipones que expusieron en París seduje  - 
ron a pintores como Manet, Renoir, Degas 
o Gauguin, como podemos ver en el retra-
to que Monet hizo a su esposa en 1875, 
ataviada con un quimono, o el cartel de 
estética japonesa que Toulouse-Lautrec 
elaboró para el Moulin Rouge. 

En la misma sala podemos contemplar 
el Retrato de Millicent, duquesa de Suther-
land de John Sargent. El artista inmortalizó 
innumerables modelos de la alta burguesía 
en París y Londres. La protagonista del cua-
dro es una de las mujeres más brillantes de 
La Belle Époque londinense. Moderna y 
segura de sí misma, elimina de su vestido 
la presión del abdomen, abandona el polisón 
y surge así una forma curva novedosa que 
empuja el busto hacia delante. La falda en 
forma de campana cae en cascada y en los 
diseños de la época predominan los estam-
pados de vivos colores.

merritt chase, pionero del impre-
sionismo norteamericano, refleja en su 
pintura la transcendencia que tuvo la 
apertura del puerto de Japón en el perio-
do Meiji en 1868. Oriente se convirtió en 
una gran fuente de inspiración. A partir 
de este momento el arte y la cultura se 
dejan inundar por el exotismo japonés. 

En el vestir el quimono es la prenda 
más apreciada. Significa «cosa para usar», 
y pertenece tanto al ámbito masculino 
como al femenino. Se compone de una 
túnica estrecha y abierta por delante y 
una faja de tela ancha denominada obi, 
que se ata con un nudo diferente según 
la etiqueta en cada caso. La túnica está 
realizada con una sola pieza de seda o 
algodón que se ajusta al cuerpo y el lado 
izquierdo de la misma se envuelve sobre 
el derecho.

Los objetos y complementos orientales 
inundaban las casas decimonónicas. Los 
artículos eran utilizados por las damas 
europeas de la época con la naturalidad 
que se refleja en la obra. Estos elementos, 
difundidos por las revistas de moda, re-
novaban la tradición y aportaban moder-
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El quimono, c. 1895
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La indumentaria deportiva femenina era 
pesada y de colores oscuros. Los sastres 
confeccionaban trajes inspirándose en las 
levitas y chaquetas masculinas. La mujer 
representada en el cuadro viste una chaque-
ta ceñida y entallada, el cuello blanco y al-
midonado de la camisa se cierra con broche 
dorado como contrapunto a la apariencia 
masculina. Ataviada con sombrero de copa, 
bajo el cual el cabello se recoge en un moño, 
porta una fusta en la mano protegida con 
un guante largo de piel que en algunas oca-
siones se remataban con veinte botones.

En la misma sala encontramos El espejo 
psiqué de Berthe Morisot, pintora funda-
dora del Impresionismo francés, cuñada 
de Manet y participante activa de las expo-
siciones del grupo. Esta obra, presentada 
en 1877 en el Salón, es la representación 
del mundo de los sentimientos femeninos, 
un asunto permanente en su obra. Una 
mujer coqueta se prepara para salir y se 
mira al espejo entallándose el corsé. Ele-
mento asociado a la belleza femenina, alia-
do de la coquetería y encargado de mante-
ner la delgadez impuesta por la moda, esta 
prenda tendrá adeptos y detractores. Los 
estudios de la época llegan a asociar el uso 
del corsé a la aparición de alteraciones fí-
sicas como el desplazamiento de la matriz. 
Pese a su mala fama, uno de los negocios 
más rentables del momento fueron las cor-
seterías para los ajuares. Esta prenda in-
fluirá más tarde en los bustiers de Christian 
Dior y de Jean Paul Gautier.

esta obra pertenece a una serie in-
acabada sobre las cuatro estaciones que 
Édouard Manet realizó en los dos últimos 
años de su vida, por encargo del entonces 
ministro de Bellas Artes. El artista em-
prendió este ciclo cuando estaba ya muy 
enfermo y sólo consiguió terminar total-
mente la primera de las obras, La Prima-
vera. Amazona de frente probablemente 
estaba pensada para representar el verano. 
Manet prestó gran atención al vestuario 
de las retratadas, pues en ese momento la 
moda era clave para ser moderno, según 
el credo de Baudelaire. La joven Henriette 
Chabot, hija de un amigo librero, viste un 
elegantísimo traje de montar oscuro. El 
artista muestra un alarde técnico en el do-
minio de los negros.

En este periodo el vestuario deporti-
vo hace su aparición. Se diseña el traje 
para jugar al tenis, montar en bicicleta o 
a caballo. A finales de la década de 1890 
llegaría el escándalo de la mano de la falda 
pantalón, es decir, pantalones holgados, 
más cortos, conocidos como bloomers.

La pasión de montar a caballo para 
algunas mujeres se refleja en las revistas 
de moda. En ellas se ve cómo la mascu-
linización llegó sólo hasta la cintura. El 
traje consistía en sombrero de copa con 
un velo atado, una chaqueta y chaleco de 
hombre y una falda enormemente volu-
minosa, que casi tocaba el suelo, impo-
sibilitando bajarse sin ayuda de un mozo 
de cuadra. 
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Amazona de frente, c. 1882
Óleo sobre lienzo. 73 x 52 cm
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media. Las jóvenes burguesas de París 
serán las protagonistas de estos cuadros, 
disfrutando del tiempo libre y de su inci-
piente libertad, comienzan a ser esclavas 
de la moda. 

Con el proceso de industrialización y 
la consiguiente producción en masa, lucir 
prendas sofisticadas se hizo accesible a 
una población cada vez mayor.

Esta es la primera obra de la serie de 
pasteles dedicados a las sombrererías de Pa -  
rís. Cuando se expuso provocó una críti - 
ca feroz por la rapidez en representar las 
sedas, plumas, el raso y la paja. Las formas 
y materiales de los sombreros permiten al 

degas fue el primogénito de una 
adinerada familia. Abandonó temprana-
mente los estudios de Derecho para dedi-
carse a la pintura. Artista que estuvo siem-
pre vinculado al grupo impresionista, 
aunque se veía a sí mismo como un pintor 
realista. Durante toda su carrera se intere-
sa por el universo femenino y especial-
mente por el mundo de la moda, lo que 
le llevará a realizar una serie adentrándo-
se en el París de la alta costura, y para ello 
visitará las boutiques acompañado por 
sus amigas. Desde el punto de vista social, 
el Impresionismo fue el movimiento ar-
tístico del progresivo bienestar de la clase 
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El uso de la sombrilla se generaliza de 
forma definitiva a partir de 1830. Desde 
entonces y durante casi un siglo, se con-
vierte en un objeto indispensable para 
las mujeres. Los parasoles proporcionaban 
un toque de elegancia tanto por la rique-
za y variedad de sus materiales como por 
las peculiaridades de su manejo. A lo 
largo del siglo xix las normas de la ele-
gancia y el decoro se ocuparon de regular 
su uso. Junto con el abanico, los guantes 
y el pañuelo, la sombrilla contó con su 
propio lenguaje.

Otro ejemplo, Mujer con sombrilla en 
un jardín de Pierre-Auguste Renoir, en la 
sala anterior, nos muestra la importancia 
de la sombrilla en el universo femenino. 

artista mostrar su faceta más colorista con 
brillantes juegos cromáticos y una exce-
lente captación de las texturas. 

Las sombrererías se situaban en las 
calles más elegantes de París, y éstas fue-
ron a su vez protagonistas de lienzos como 
Rue Saint-Honoré por la tarde. Efecto de 
lluvia de Camille Pissarro, que vemos en 
la misma sala

En el cuadro aparecen dos tipos de som-
breros de paja: el sombrero de ala adorna-
do de flores y plumas para pasear bajo el 
sol de los jardines y el sombrero capota, 
sujeto con cintas por debajo de la barbilla, 
que envuelve completamente la cabeza 
impidiendo la visibilidad lateral. Tiene su 
precedente en las cofias de siglos anteriores.

del sostén, prenda indispensable para re-
dondear y dar volumen al busto.

La  verdadera  revolución  ocurrió 
en 1925 con la aparición de la falda corta. 
El arzobispo de Nápoles llegó a insinuar 
que el terremoto de Amalfi se debía a la 
ira de Dios contra la falda que no llegaba 
más allá de la rodilla. En Utah se publicó 
un decreto por el que se multaría y apre-
saría a aquellas mujeres con faldas a más 
de tres pulgadas de los tobillos. Y en Ohio 
se pretendía prohibir a cualquier mujer de 
más de catorce años llevar una falda que 
no tocase el empeine. 

Todo fue inútil, el camino para la eman-
cipación estaba abierto. Durante «Los locos 
años 20» la mujer abandona el hogar y 
decide tener una actividad social más ac-
tiva. Es una década de baile y desenfreno, 
es la época del charlestón. La imagen fe-
menina adopta la forma de un rectángulo 
con el talle en las caderas, por lo que la 
geometría será motivo principal en el di-
seño de la indumentaria. 

El crack de 1929 supuso la introducción 
de nuevos tejidos, más finos y económicos, 
lo que facilitó mayor flexibilidad en los 
movimientos, en especial para practicar 
deporte. Se fabrican tejidos sintéticos y 
de punto. En 1933 aparece el pantalón 
corto en las tenistas, y enseguida se quitan 
las medias en Wimbledon, causando un 
gran revuelo entre el público.

lovis corinth fue un artista alemán 
que viaja a París atraído por los impresio-
nistas; a su regreso será nombrado profe-
sor de la Academia en Berlín. Desfile de 
modelos fue pintado en Berlín sólo cuatro 
años antes de morir. 

Los desfiles de moda tienen su origen 
en 1800 con ocasión de los Salones de 
costura. Paul Poiret creó en París a prin-
cipios del siglo xx la silueta de la mujer 
moderna. Elimina el corsé, retoma la línea 
recta e implanta las medias de seda color 
carne. Poiret también fue pionero en lan-
zar su propio perfume, realizar giras para 
promocionar sus diseños, servirse de la 
publicidad para difundir su calidad esté-
tica y utilizar nueve modelos para mostrar 
su trabajo en un desfile. Incluso a modo 
de performance llegó a diseñar un traje 
en pocos minutos delante del público con 
tijeras, tela y alfileres en mano. 

El cuadro de Corinth capta un desfile 
de moda: la retratada posa, mostrando un 
fular que envuelve su cuerpo. El vestido 
de seda amarillo tiene forma de tubo y lle-
ga casi a los tobillos. El traje con corte en 
la cintura a la altura de las caderas es un 
rasgo característico de esta década, en la 
cual el cuerpo se asemejaba a un cilindro. 
En pocos años la parafernalia femenina 
pasa de tres kilos de ropa a 900 gramos. 
Tras la eliminación del corsé, el busto se 
contenía bajo la modestia hasta la aparición 
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LOVIS CORINTH
Prusia, 1858–Holanda, 1925

Desfile de modelos, 1921
Óleo sobre lienzo. 201,5 x 100 cm
inv. 490 (1986.7)
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JUAN GRIS
Madrid, 1887–Boulogne-sur-Seine, 1927

El fumador (Frank Haviland), 1913
Óleo sobre lienzo. 73 x 54 cm 
inv. 567 (1978.19)

sola vez en 1938. Quappi, se convirtió en 
1925 en su segunda y definitiva esposa. 
La obra fue comenzada en 1932 y finali-
zada en 1934, cuando Beckmann cambió 
la fecha junto con la expresión de Quappi, 
haciendo su sonrisa más comedida y más 
acorde con la preocupación de la pareja 
ante la llegada de los nazis al poder.

Contemplamos a Quappi seductora, 
ha perfilado y coloreado sus labios y sus 
pómulos, se ha depilado las cejas y viste 
un traje sastre (dos piezas) y suéter rosa 
con cuello en forma de V, denunciado 
por los médicos como un peligro para la 
salud y conocido irónicamente como 
«blusa pulmonía».

«A veces una prenda de vestir inspira 
a Max un cuadro mío», dice Matilde Beck-
mann en sus memorias. Esta vez fue un 
suéter y turbante rosa que ella misma 
compra en Berlín. A lo largo de su carrera 
Max retrata a su mujer más de cincuenta 
veces. Esta obra era conocida bajo el títu-
lo de La americana, por su aire de mujer 
moderna, sofisticada y sensual en su pose. 

En la misma sala encontramos retratos de 
otras mujeres modernas, que se indepen-
dizan de sus maridos, que visten con fal-
da  corta  y  medias  sintéticas,  como  
el Doble retrato de Hilde II de Karl Hub-
buch; y retratos masculinos que reflejan 
la escasa evolución del traje de salón, rey 
indiscutible en el vestuario de los caballe-
ros. La única modificación y variante en 
el traje es la chaqueta: cruzada, recta, con 
chaleco, como se observa en El retrato del 
Dr. Haustein de Christian Schad y en Hugo 
Erfurth con perro de Otto Dix.

esta sala reúne una serie de retratos 
de mujeres modernas, cuyo atuendo refle-
ja su personalidad. En el periodo de entre-
guerras nace un nuevo estilo de mujer.

El nuevo ideal femenino era andrógi no, 
las mujeres se esforzaban por parecer mas-
culinas. Las curvas se ocultan, se vendan los 
senos para disminuir el volumen, descien-
de el talle y la mujer se incorpora al mun-
do laboral. La nueva tendencia en el pei-
nado es la melena corta, y después el pelo 
a lo garçonne, bautizado así por una nove-
la de Victor Margueritte, rodeada de gran 
escándalo: La Garçonne (1922), que relata 
los esfuerzos de una joven por escapar de 
la norma y vivir su propia vida. Este corte 
de pelo marcaba fielmente las líneas de la 
cabeza y quedaba reforzado con la cloche, 
el sombrero de moda. 

En París varias firmas cerraron sus puer-
tas apareciendo nuevos talentos femeni-
nos con tendencias revolucionarias, como 
Coco Chanel y Elsa Schiaparelli, grandes 
rivales, que no fueron meras diseñadoras, 
sino creadoras de todo un movimiento 
artístico y amigas de los más importantes 
intelectuales del momento. Los diseños 
de Schiaparelli se vieron influenciados 
por los surrealistas, como Salvador Dalí y 
Alberto Giacommetti. Cabe destacar sus 
sobreros zapato. La diseñadora italiana 
consiguió abrir veintiséis talleres que em-
plearon a más de dos mil personas. En 1930 
se estima que su boutique tenía un volu-
men de ventas de veinte millones de fran-
cos al año.

Esta excepcional imagen es un magní-
fico ejemplo del estilo de Max Beckmann. 
El retrato se expuso en Nueva York una 

el fumador fue pintado en céret, 
localidad del Pirineo francés conocida como 
«La Meca del Cubismo», durante una es-
tancia en la que Juan Gris coincidió unos 
días con Picasso, a quien llamaba «maes-
tro». La desfragmentación geométrica 
enlaza directamente con la serie de Cabe-
zas de Picasso pintadas ese mismo año.

Gracias a la conservación de un dibujo 
preparatorio con dedicatoria se baraja la 
hipótesis de que sea un retrato de Frank 

Haviland, un rico americano, amigo de 
los Stein, que acababa de restaurar un 
monasterio en Céret, en el que guardaba 
su importante colección de arte africano.

Analizando los planos fragmentados 
en el lienzo y recomponiéndolos concep-
tualmente, descubrimos la imagen de un 
hombre fumando que viste esmoquin con 
sombrero de copa.

Este traje, que surgió en Gran Bretaña 
en el siglo xix, se utilizaba específicamente 
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MAX BECKMANN
Leipzig, 1884–Nueva York, 1950

Quappi con suéter rosa, 1932-1934
Óleo sobre lienzo. 105 x 73 cm
inv. 465 (1985.16)
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cada de 1930 el modelo a seguir eran las 
actrices. Ninguna mujer, excepto Marlene 
Dietrich en El ángel azul, de 1930, había 
osado ponerse semejante atuendo mascu-
lino. Greta Garbo, en sus años gloriosos, 
también se atrevió con esta prenda en sus 
salidas nocturnas por la Costa Azul. No 
en vano dice Helmut Newton, fotógrafo 
de moda, «No hay nada más sensual que 
una mujer alta, esbelta y poderosa, sobre 
un buen par de tacones, luciendo un es-
moquin prestado del guardarropa varonil». 

El esmoquin femenino sigue marcando 
estilo, especialmente desde 1966, cuando 
Yves Saint-Laurent reinterpreta el tradi-
cional atuendo masculino en clave feme-
nina, convirtiéndolo con el tiempo en un 
clásico, una pieza de fondo de armario 
para la mujer. 

para fumar y más tarde se consideraría 
traje de etiqueta masculino. Habitualmen-
te se realiza en tela negra, con detalles de 
satén en chaqueta y pantalón. Los caballe-
ros, tras la cena, se ponían aquella peculiar 
chaqueta —«smoking jacquet»— en susti-
tución de su levita para no impregnarla de 
humo y no molestar con el olor a las damas. 
Pronto surgió el Fumoir, lugar privado don-
de se reunían los hombres para fumar, una 
actividad entonces asociada al lujo y a lo 
exclusivo, ya que, si bien el tabaco se trajo 
a Europa después de la conquista de Amé-
rica, el fumar cigarros se puso de moda 
precisamente en ese siglo gracias a su im-
portación masiva de Turquía. 

Las mujeres comienzan a fumar en 1925 
y el esmoquin dejo de considerarse un 
traje exclusivamente masculino. En la dé-

su propia boutique cerca de Serrano bajo 
el nombre de Casa Sonia. La exitosa fór-
mula se repetirá en Bilbao, San Sebastián 
y Barcelona. Desde allí colaboran con los 
Ballets de Diaghilev, Sonia diseña el ves-
tuario y Robert hace los decorados. En el 
Hotel Claridge de Madrid se presentaron 
muchos de sus pases de modelos.

En 1921 regresan a París creando la mí-
tica Boutique Simultánea, un espacio hí-
brido a medio camino entre galería de arte 
y tienda de ropa. El sentido de la moda que 
Sonia introduce sintoniza con las inquie-
tudes sociales y de cambio del momento. 

Contemplando el cuadro las modelos 
lucen vestidos simultáneos de vivos estam-
pados. Esta prenda era, en realidad, una 
obra de arte producida sobre un soporte 
diferente al lienzo. En 1913 realizará su 
primer vestido simultáneo y pocos años 
después lanzará el vestido-poema. Las 
mujeres que vestían los diseños de Sonia 
son pinturas vivientes, la obra de arte está 
en el cuerpo femenino, es tridimensional 
y se mueve. Su éxito será rotundo al vestir 
a actrices de moda como Gloria Swanson.

Valiente, atrevida y visionaria, Sonia 
Delaunay llegará a diseñar estampados 
para automóviles de Citroën y será la pri-
mera mujer que vio en vida sus cuadros 
expuestos en el Museo del Louvre de París.

la moda, al igual que otros campos 
del entorno visual, se vio afectada por los 
experimentos formales de las vanguardias 
de principios siglo xx. En este periodo 
surge el esfuerzo por alcanzar el recono-
cimiento de la moda como un arte.

El matrimonio Delaunay, pionero de la 
abstracción, reivindicó la importancia del 
color en la pintura como generador de 
formas y movimiento. Elaboraron el con-
cepto de Simultaneísmo, basado en el 
dinamismo y los contrastes del color.

Sonia tuvo éxito como pintora pero su 
gran aportación fue en el universo de las 
artes decorativas y el diseño textil. Traba- 
ja con tejidos y tapices estampados a mano, 
crea diseños para cortinas, paraguas, mue-
bles, cojines, libros, lámparas..., deja hue-
lla en el ámbito de la moda y decoración 
de interiores por su gran creatividad. Las 
combinaciones de color rompían cualquier 
forma de corte bien definido, y la mezcla 
de telas distintas con texturas variadas 
contribuía a esa ruptura formal. En una 
revista en 1913 declaraba: «Quería crear 
algo nuevo y moderno, el color se escapa 
de los cuadros».

El estallido de la Primera Guerra Mun-
dial sorprende a los Delaunay veraneando 
en España. En 1918 se instalan definiti-
vamente en Madrid hasta 1921 y abren 

s a l a  4 1

SONIA DELAUNAY-TERK
Gradizhk, 1885–París, 1979

Vestidos simultáneos (tres mujeres, 
formas y colores), c. 1925
Óleo sobre lienzo. 146 x 114 cm
inv. 519 (1981.30)
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quitectura de Le Corbusier, despojadas 
de todo ornamento. El mítico frasco de 
perfume Chanel Nº 5, supone toda una 
declaración de principios: el diseño, re-
ducido a una sencilla forma geométrica 
y a un número, transmite un mensaje de 
gran modernidad. La esencia de su estilo 
influirá en la generación siguiente con 
Christian Dior y su discípulo Yves Saint 
Laurent.

La composición abstracta de líneas 
sencillas y rectas de Mondrian también 
inspirará a Yves Saint Laurent en su co-
lección de 1965, que constituyó un éxito 
de ventas y sería reproducida e imitada 
hasta la saciedad.

El mundo entero aplaudirá estas crea-
ciones que traspasan los límites entre 
géneros artísticos, adaptando el lenguaje 
plástico a la moda. A lo largo de su carre-
ra el diseñador dialogará en sus coleccio-
nes como Van Gogh, Matisse y Picasso.

La idea del diseño y la estampación de 
tejidos como obra de arte permanece viva 
en las creaciones de los diseñadores ac-
tuales. Hoy la moda se expone en los mu-
seos y las grandes firmas buscan a sus 
artistas capaces de crear verdaderas obras 
de arte en el vestir.

en el año 1938, a la vista del avance 
nazi, Piet Mondrian decidió abandonar 
París y trasladarse a Londres. En 1940 se 
instaló en Nueva York, donde pasaría los 
últimos años de su vida. París cayó, pero 
la moda sobrevivió, desafiando la falta de 
tejidos, procesos de manufactura y mano 
de obra, etc.

En Estados Unidos la contienda tuvo 
menor impacto que en Europa y la moda 
evolucionó rápidamente de la mano de la 
industria cinematográfica. En 1944 Ginger 
Rogers luce en Una mujer en la penumbra 
un traje de baile anunciado como el ves-
tido más caro del mundo, su coste ascen-
día a 35.000 dólares.

Mondrian se deja seducir por la cultu-
ra americana, el jazz, el boogie-woogie, el 
dinamismo de la metrópolis y los rasca-
cielos de Manhattan. Su pintura pierde 
rigidez y gana libertad y ritmo, como 
muestra en New York City 3, realizada 
unos años antes de su muerte.

En este momento, gracias al sentido 
práctico de diseñadoras como Coco Cha-
nel, la indumentaria se pone al servicio 
de la simplicidad y la funcionalidad. Sus 
diseños reflejan las pinturas geométricas 
de Mondrian o las líneas puras de la ar-
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PIET MONDRIAN
Amersfoort, 1872–Nueva York, 1944

New York City 3, 1941 (1938?)  
/ 1941 / 1977
Óleo, lápiz, carboncillo y cinta adhesiva de papel  
de colores sobre lienzo. 117 x 110 cm 
inv. 679 (1983.17)



 1  Primitivos italianos

 2  Pintura gótica

 3  Primitivos neerlandeses

 4  El Quatrocento [arte italiano]

 5  El retrato [primer Renacimiento]

 6  Galería Villahermosa

 7  Pintura italiana [siglo xvi]

 8   9  Pintura alemana [siglo xvi]

 10  Pintura neerlandesa [siglo xvi]

 1 1  Tiziano, Tintoretto, Bassano, El Greco

 12  Caravaggio y el primer Barroco

 13  14  15   Pintura italiana, francesa y española [siglo xvii]

 16  17  18   Pintura italiana [siglo xviii]

 19   Pintura flamenca [siglo xvii]

 20   Pintura neerlandesa [siglo xvii: corrientes italianizantes]

 21   Pintura holandesa [siglo xvii: retratos]

 a   Pintura italiana [siglo xvii]

 B   Pintura flamenca y holandesa [siglo xvii]

 C   Galería de vistas y paisajes

 D   Pintura del siglo xviii

 E -F   Pintura norteamericana siglo xix

 G   Naturalismo y mundo rural

 H   Primer impresionismo

22  23  24  25  26    Pintura holandesa [siglo xvii: escenas de la vida cotidiana,  
  interiores y paisajes]

 27   Naturalezas muertas [siglo xvii]

 28   Del Rococó al Neoclasicismo [pintura del siglo xviii]

 29  30   Pintura norteamericana [siglo xix]

 31   Pintura europea [siglo xix del Romanticismo al Realismo]

 32   Pintura Impresionista

 33   Pintura Postimpresionista

 34   Pintura Fauvé

 35  36  37   Pintura Expresionista [siglo xviii]

 38   Pintura Expresionista [El jinete azul]

 39   Pintura Expresionista

 40   Pintura Expresionista [La nueva objetividad]

 J   Impresionismo norteamericano

 K   Impresionismo tardío

 l   Gauguin y el Postmpresionismo [i]

 M  Postimpresionismo [ii]

 N   Expresionismo alemán

 O   Fauvismo

 P   Cubismo y Orfismo

 41  42  43  44 Las vanguardias experimentales 

 45   La síntesis de la modernidad [Europa]

 46   La síntesis de la modernidad [EE UU]

 47  48  Surrealismo tardío. Tradición figurativa y Pop art
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P L A N T A  S E G U N D A

P L A N T A  P R I M E R A

Algunas obras podrían no estar en su ubicación habitual por préstamo, restauración o exposición temporal

iNFOrMaCióN

taquilla

GuarDarrOPa

tiENDa-liBrEría

asCENsOr MiNusváliDOs BaJaDa  
a PriMEr sótaNO

CaFEtEría rEstauraNtE

ENtraDa

P L A N T A  B A J A

13 P L A N O  D E L  M U S E O


	Sala 3 / JACQUES DARET / La Adoración del Niño
	Sala 5 / DOMENICO GHIRLANDAIO / Retrato de Giovanna degli Albizzi Tornabuoni
	Sala 5 / HANS HOLBEIN EL JOVEN / Retrato de Enrique VIII de Inglaterra
	Sala 9 / HANS BALDUNG GRIEN / Retrato de una dama
	Sala 14 / FRANCISCO DE ZURBARÁN / Santa Casilda
	Sala 19 / PETER PAUL RUBENS / Retrato de una joven dama con rosario
	Sala 28 / FRANÇOIS BOUCHER / La toilette
	Sala 28 / SIR THOMAS LAWRENCE / Retrato de David Lyon
	Sala 30 / WILLIAM MERRITT CHASE / El quimono
	Sala 32 / ÉDOUARD MANET / Amazona de frente
	Sala 33 / EDGAR DEGAS / En la sombrerería
	Sala 35 / LOVIS CORINTH / Desfile de modelos
	Sala 39 / MAX BECKMANN / Quappi con suéter rosa
	Sala 41 / JUAN GRIS / El fumador (Frank Haviland)
	Sala 41 / SONIA DELAUNAY-TERK / Vestidos simultáneos (tres mujeres,formas y colores)
	Sala 45 / PIET MONDRIAN / New York City 3
	PLANO DEL MUSEO

