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Imagen de Alba Villar
1
. 

Diseño y maquetación de Iñaki Revilla 

Alonso. 

  

                                                           
1
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LOS SERES DE LOS BOSQUES 

HISPANOS DURANTE EL 

DOMINIO VISIGODO. 

Por Eloísa Hidalgo Pérez. 

 

Palabras clave: boscosas, celta, germano, 

ideario colectivo, Reino Hispanovisigodo. 

El incremento de los seres 

sobrenaturales de prácticamente todos 

los ámbitos fue notable en el Reino 

Hispanovisigodo, siendo las áreas 

boscosas las que mayor desarrollo 

sufrieron debido a la importancia que 

esos medios tenían para los pueblos de 

origen germano y celta. Precisamente 

por su cantidad y la relevancia que aún 

siguen manteniendo en el ideario 

colectivo, merecen ser analizados de 

manera especial. 

Los visigodos en la Península Ibérica 

y su postura en el mundo de las 

creencias. 

La cronología general dada para 

delimitar la existencia de la Hispania 

visigoda abarca desde el siglo V a 

inicios del VIII, aunque este pueblo 

ostentó el poder de manera homogénea 

en todo el territorio durante poco más 

de una centuria
2
. Así, desde su llegada a 

la Península en el año 415
3
 y el 

establecimiento de la corte de Ataulfo 

en Barcelona, tuvieron que enfrentarse 

en el norte peninsular tanto a los 

suevos
4
 como a los vándalos silingos

5
 y 

las constantes sublevaciones de astures, 

cántabros y vascones.  

Aunque los visigodos ocuparon 

desde el año 456 el territorio, salvo las 

zonas mencionadas, el asentamiento 

bizantino
6
 en las áreas comprendidas 

desde el actual Alicante hasta el 

Algarve luso, incluyendo también las 

Islas Baleares desde el 562 hasta el año 

628 en que fueron expulsados, volvió a 

                                                           
2
 TUÑÓN DE LARA, 1980, II, pp. 268-278. 

3
 Ibídem, II, pp. 248-268.  

4
 Ibídem, III, p. 310. Arrinconados en el 

Noroeste en el año 456, sufrieron un proceso de 
“renovación y consolidación” que constituía un 
evidente problema para las apetencias 
unificadoras de Leovigildo, quien finalmente 
consiguió imponerse.  
5
 Presentes entre el año 409 y el 429 en la 

Península. 
6
 TUÑÓN DE LARA, 1980, II, pp. 308-311. 

Recomendamos además SÁNCHEZ 
ALBORNOZ, 1985, p. 65. 

ANTROPOLOGÍA 
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limitar su campo de actuación. De ese 

modo, el control de lo que hoy es 

España y Portugal no volvió a darse 

hasta que se produjo esa última 

expulsión, si bien es cierto, los ámbitos 

de mayor presencia visigoda se 

siguieron centrando en las áreas 

meseteñas de la mitad Norte
7
. 

 Pero los visigodos que llegaron a 

la Península estaban muy latinizados, 

aunque a nivel religioso se mantenían 

fieles al arrianismo
8
. Este pueblo 

germánico conocía las creencias 

profesadas en las zonas occidentales del 

Imperio, lo que incluía desde el panteón 

pagano al catolicismo, y por supuesto, 

los seres sobrenaturales vinculados a la 

cotidianeidad. Todo ello hizo que al 

llegar a Hispania, la mayor parte de las 

cuestiones referentes al mundo de las 

creencias no solo no les fueran ajenas, 

sino que hallaran concomitancias con 

sus propios entes del bosque, el hogar, 

las montañas etc.  

Sin embargo, el problema al 

intentar acercarnos a las interacciones 

que se produjeron en este asunto vuelve 

a ser considerable debido a la falta de 

fuentes escritas directas en las que se 

traten dichos temas. Precisamente por 

ello y como sucede con otros pueblos de 

                                                           
7
 Ibídem, II, pp. 283-376. 

8
 CROUZET, 1974, II, pp. 627-628. 

la época, hemos de recurrir a las 

noticias y referencias que poseemos en 

la actualidad y proceden, esencialmente, 

de la documentación de la tradición oral 

llevada a cabo en siglos posteriores.   

 Partiendo de la pervivencia y 

características que se mantienen hoy en 

día, podemos afirmar que la presencia 

visigoda ratificó la mayor parte de los 

rasgos poseídos por todas las fatae de 

los bosques hispanos, aunque las 

denominaciones se modificaran 

dependiendo de las áreas
9
 y se 

introdujeran otras variantes que fueron 

asumidas de diferente manera en 

distintas zonas. En cualquier caso, las 

manifestaciones sobrenaturales se 

consolidaron mucho más en los 

territorios que de forma continua 

permanecieron bajo el control de ese 

pueblo, que en aquellos que sufrían 

incursiones nuevas. 

 La propia consideración de los 

visigodos respecto a sus creencias fue 

determinante, porque la religión oficial 

no interfería en ese otro mundo 

fundamental para ellos y que frente a la 

posición del cristianismo, no era visto 

desde la perspectiva del paganismo 

puro. Así, eran paganos los dioses 

mayores, pero los seres sobrenaturales 

                                                           
9
 Sobre todo las situadas en el Norte peninsular. 
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constituían parte de su propia esencia 

como pueblo por la relación que 

aquellas sociedades poseían con el 

medio que les rodeaba. Realizar 

ofrendas y poseer lugares sagrados en la 

naturaleza era lo más normal del 

mundo, y considerar que debido a su 

sacralidad en ellos habitaban entes 

mágicos, resultaba totalmente lógico.  

 

La riqueza mítica de los bosques. 

Las aportaciones germanas
10

 de 

los pueblos que llegaron a la Península 

y en especial de los visigodos, permitió 

que lo que debe considerarse ya en esa 

época como una mitología netamente 

ibérica e hispana, se consolidara de tal 

manera que ha logrado mantenerse. Los 

mitos introducidos en los siglos 

precedentes unidos a los nativos, 

favorecieron la creación de un mundo 

de creencias propio, riquísimo y en 

constante evolución, siendo 

determinantes las influencias griegas y 

romanas, porque sobre todo las 

segundas, afianzaron las bases para que 

esa mitología siguiera creciendo. 

Después de haber asentado a un 

conjunto de seres con mayor o menor 

                                                           
10

 GARCÍA MORENO, 1992, pp. 95-109. No 
debemos olvidar la riqueza de los panteones de 
dioses mayores germanos, tan relevantes como 
los de las tradicionales civilizaciones griega y 
romana.  

firmeza dependiendo de los casos, la 

llegada de las aportaciones de raíz 

germana y celta terminó por consolidar 

a unos y hacer desaparecer a otros. Pero 

lo más importante es que este proceso 

afianzó a unos entes que siguen 

perviviendo a pesar de las religiones 

oficiales y se acoplan a la evolución del 

territorio y sus gentes a través de 

leyendas, romances, cuentos, refranes 

etc., siendo estos algunos de los rasgos 

que vuelven a evidenciar su importancia 

y fuerza en el ideario general. Además 

y a diferencia de las áreas marítimas, en 

el mundo de los bosques el propio 

misterio que suele envolver este tipo de 

medios ayudó a su conservación de 

manera evidente.  

Los constantes contactos de 

carácter diverso
11

 con otros pueblos que 

siempre han acostumbrado a mantener 

las zonas costeras, resultaba 

fundamental para acceder a todo tipo de 

novedades introducidas desde el 

extranjero, incluidas las creencias. Así, 

la captación era casi inmediata y su 

modificación continua, haciendo que la 

conservación de mitos y seres no fuera 

tan pura si tratamos de identificar la 

esencia netamente nativa. Por el 

contrario, en los bosques y las montañas 

                                                           
11

 Pero sobre todo comercial. 
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del interior el propio desarrollo y más 

limitado número de conexiones, 

permitió que estos entes sufrieran 

menos cambios
12

 permitiendo una 

mejor identificación de su progreso 

temporal. 

 

Hadas: las reinas de algunos bosques 

hispanos. 

En el mundo de los bosques y 

salvo las particularidades de los seres 

localizados en las áreas de antigua 

presencia sueva
13

 cuya evolución había 

sufrido un camino ligeramente distinto 

a las de las fatae de época romana, la 

presencia visigoda continuó con la 

progresión latina de estas últimas cuya 

denominación se fue acercando al 

término fadas, terminando por 

consolidarse como hadas en siglos 

posteriores. Así comenzaron a 

delimitarse de manera más concreta los 

rasgos físicos de todas las variantes 

femeninas y hermosas que residían en 

los medios de esas zonas ocupadas.  

Sin embargo y frente a ellas, el 

corte producido por la presencia 

bizantina
14

 en las zonas meridionales 

las debilitó al impedir que adquirieran 

los influjos germanos. En ese momento 

                                                           
12

 Aunque las modificaciones son inevitables por 
la propia interactuación de los seres humanos. 
13

 TUÑÓN DE LARA, 1980, III, pp. 310. 
14

 TUÑÓN DE LARA, 1980, II, pp. 308-311. 

la situación en la que los bizantinos 

ocupaban el territorio, así como la 

considerable fuerza del cristianismo en 

esos lugares, facilitaron que todas las 

manifestaciones en general y las de los 

bosques en particular, perdieran 

relevancia. 

En los núcleos Nororientales de la 

Península, los levantinos y las Islas 

Baleares, siguió dándose prioridad a la 

fuerza de las ninfas griegas relacionadas 

con las aguas dulces por encima de las 

hadas boscosas, mientras en el resto del 

territorio estas últimas se consolidaron. 

La única excepción fue la 

protagonizada por los entes con una 

peculiaridad física tan reconocible 

como la posesión de enormes senos. En 

este caso su desaparición habría 

proseguido en la mayor parte de las 

áreas, con la única salvedad de algunas 

zonas septentrionales donde su 

denominación comenzó a acercarse a la 

de las actuales ijanas santanderinas
15

. 

 La magnífica mezcla de rasgos 

procedentes de diferentes pueblos, 

culturas y creencias, sirvió para seguir 

configurando durante el dominio 

visigodo de la Península Ibérica, un 

enorme, rico y variadísimo mundo 

sobrenatural femenino, homogeneizado 

                                                           
15

 CANO HERRERA, 2007, pp. 23-28. 
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sin embargo bajo la denominación 

común de hadas. Además, en esas 

fechas continuaron asentándose un 

conjunto de seres y mitos fascinantes 

que siguieron evolucionando.  

 Gracias a todas ellas, durante el 

periodo visigodo apenas se produjeron 

variaciones en la apariencia externa de 

las hadas si las comparamos con las 

vírgenes silvestres, generalizándose las 

largas cabelleras rubias, piel muy blanca 

y túnicas blancas como exclusiva 

vestimenta. La única excepción 

destacable era que, a diferencia de las 

germanas, nuestras manifestaciones no 

parecían tener una estatura muy elevada 

desde el primer momento, aunque 

siempre se mantenían dentro de unos 

parámetros equiparables a los humanos, 

con los que debían relacionarse incluso 

de manera amorosa.  

 

 

Baile de las hadas (1850), Nils Blommér. 

 

Además se generalizó su 

localización en las zonas de los bosques 

donde podían encontrarse aguas dulces, 

ya fueran fuentes, arroyos, lagos etc., 

aunque salvo en las áreas Nororientales, 

nunca llegaron a tener la intensidad 

poseída por las náyades griegas
16

. De 

ese modo se impuso la tendencia de 

hallarlas sentadas al borde de los 

mismos y peinándose las cabelleras 

mientras entonaban diferentes y 

atrayentes melodías
17

. 

 Respecto a sus características 

psicológicas, solían mantener una 

postura benefactora, aunque 

reaccionaban en contra de los humanos 

cuando sentían violada su intimidad de 

algún modo. Aun así, la generalización 

de ese tipo de comportamiento no 

implicó que algunas de ellas poseyeran 

rasgos negativos, atrayendo a los 

varones, seduciéndoles con sus voces y 

belleza y arrastrándoles después al 

fondo de las aguas en lo que era una 

pauta de actuación idéntica a la 

practicada por las sirenas.  

Sin embargo, la existencia de 

sirenas de interior  precisaba de una 

modificación en este tipo de actuaciones 

maléficas para acomodarlas a los 

                                                           
16

 GRIMAL, 1993, pp. 372-373. 
17

 En una evidente equiparación entre hadas y 
sirenas. 
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lugares donde se desenvolvían. De ese 

modo, se convirtió en habitual  que 

condujeran hasta sus cuevas a las presas 

humanas, por lo general varones, 

haciéndoles desaparecer para siempre. 

 

Las influencias de las hadas y otras 

características. 

Aunque a priori pueda parecer 

que los cambios en la apariencia de los 

seres sobrenaturales de todos los medios 

no son especialmente relevantes y 

responden a los gustos personales y 

conceptos de belleza o fealdad de cada 

época, no es del todo cierto. Como es 

normal, cada pueblo manifiesta una 

serie de preferencias generales dentro de 

la concepción de belleza y perfección 

física, pero la verdad es que esta 

cuestión va más allá, estando 

relacionada en muchas ocasiones con 

algo tan determinante como el carácter 

y la configuración de diferentes 

personalidades.  

Por encima de la ambivalencia de 

determinados entes mágicos, existían 

casos en los que la posesión de un 

cabello moreno, rubio o rojizo, o unos 

ojos azules, verdes o negros, ayudaban a 

identificar la maldad o bondad de su 

poseedora. Por ello, resultaba esencial 

que los rasgos externos e internos de las 

hadas se mantuvieran con los caracteres 

propios de la fisonomía eslava. De 

manera paralela, aquellas que tenían 

cabelleras morenas y ya habían sido 

privadas de buena parte de su belleza 

originaria, disminuyeron salvo en 

algunos lugares del Norte peninsular 

donde su importancia se mantuvo, 

aunque tendiendo a conferirlas un 

carácter maléfico. 

En cuanto a las cabelleras 

pelirrojas, la influencia vikinga
18

 fue 

determinante, si bien es cierto, este tono 

no se generalizó en el mundo de las 

hadas, siendo limitado y casi restrictivo 

de las sirenas. Considerando que gran 

parte de sus incursiones afectaron sobre 

todo a las costas septentrionales, la 

conclusión es más que evidente
19

. 

                                                           
18

 CROUZET, 1974, III, pp. 159-160. Invasiones 
vikingas que fueron muy relevantes a nivel 
histórico y en su influencia sobre el mundo de 
los seres sobrenaturales. Estos  “clanes 
germánicos establecidos en las costas de 
Escandinavia, en Noruega y en Dinamarca, 
rodearon la península ibérica, saquearon varios 
puestos del Atlántico (La Coruña, Lisboa, Cádiz 
y también Sevilla), y entraron en el 
Mediterráneo. Cuando nada quedaba para 
saquear en las costas, avanzaban hacia el 
interior remontando los ríos y, en ocasiones, 
dejando sus embarcaciones para convertirse en 
jinetes.”.  
19

 Ibídem, III, p. 162. Con su presencia en el 
territorio peninsular se produjo “la penetración 
progresiva de elementos salvajes y paganos, la 
confusión que la miseria y la presencia 
permanente del peligro causaron en los 
espíritus, provocaron de una manera general un 
descenso sensible de la civilización”. De la 
misma manera, cuando los vikingos regresaron 
a su territorio, fusionaron “[…] algunos 
elementos del cristianismo […] con las creencias 
paganas…”.  
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Además, también resulta muy 

interesante su aplicación a los seres 

masculinos, en especial los de pequeño 

tamaño, en los que el tono rojizo se 

asentó con mayor firmeza. Pero, ¿cómo 

es posible que un aspecto como el color 

del cabello resultara determinante a la 

hora de configurar mitologías e incluso 

religiones? ¿Era una novedad en la 

Península?
20

 

Obviamente no. La vinculación 

del color dorado con el oro es tan 

antigua como el mundo, pero en el caso 

de Hispania la importancia de las 

influencias suevas y visigodas fue 

notable al consolidar el papel que venía 

esbozándose desde las aportaciones 

grecorromanas. Las vías seguidas para 

tal ratificación fueron dos;  por un lado, 

la representada desde el punto de vista 

de la apariencia física, y por otro la 

canalizada a través de la 

materialización de ese metal precioso.  

En el primer caso las herencias 

previas apuntaban a una total 

consolidación de la relación entre los 

cabellos dorados y el oro como prueba 

externa que definía el poder económico 

de estos seres. En cuanto al segundo, 

las invasiones bárbaras propiciaron que 

                                                           
20

 HIDALGO PÉREZ, Agosto 2014, pp. 9 ss. 
Disponible en http://www.artyhum.com/ 

 

la población hispanorromana 

incrementara la tendencia a ocultar sus 

bienes más preciados, en especial las 

monedas de oro y plata. Enterrarlas o 

guardarlas en lugares concretos, ya 

fueran tierras, cuevas etc., se convirtió 

en una acción generalizada que en 

época visigoda se siguió manteniendo.  

Precisamente en estos hechos 

encontraron las creencias un nuevo 

camino para desarrollarse, ya que a la 

tradicional idea de que algunos entes 

atesoraban grandes riquezas en sus 

refugios se unió esa base real, 

aumentando el mito según el cual los 

humanos tenían la posibilidad de 

acceder a ellas en determinadas 

condiciones, circunstancia que acercaba 

los dos mundos, es decir, el real y el 

mágico. 

Otra aportación importante fue el 

asentamiento permanente de las hadas 

en hábitats concretos. A partir de 

entonces, la tradicional ubicación en 

cuevas se especificó aún más, 

concretándose en lugares subterráneos 

situados dentro de ellas. La razón por la 

que se idearon espacios más rebuscados 

es lógica, ya que las hadas guardaban 

sus tesoros compuestos por piezas de 

oro entre las que destacaba un peine 

utilizado para cepillar sus cabellos. Ese 

http://www.artyhum.com/
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mismo metal también estaba presente en 

las madejas usadas para la realización de 

sus tareas de hilado que se mantuvieron, 

en buena medida, por la existencia de 

unas manifestaciones paralelas a las 

moiras griegas y parcas romanas en las 

creencias germanas. Evidentemente, nos 

referimos a las nornas. 

En cuanto a las hadas del Noreste 

peninsular, se ratificó la posesión de 

enormes y lujosos palacios localizados 

en lo más profundo de los lagos. Junto 

al atesoramiento de incalculables 

riquezas de oro y plata, conservaron una 

herencia grecorromana por la que 

algunos seres femeninos presentaban un 

claro comportamiento maléfico con los 

humanos heredado de las sirenas. 

Además, también asumieron la 

realización de actividades de hilado y 

posesión de madejas de oro, 

conservando de ese modo el mito de las 

parcas latinas por el que dicho hilo de 

oro asomaba de las aguas. 

Respecto a sus rasgos, cuando 

llegaron a la Península sufrieron 

transformaciones respecto a la imagen 

que se posee en la actualidad, 

desarrollando peculiaridades entre las 

que destacaría la posibilidad de 

aparecer con diferentes formas 

físicas
21

. A pesar de no contar con 

testimonios escritos donde se 

especifiquen estas tipologías, las 

tradiciones orales recogidas de manera 

reciente permiten concretar al menos 

dos de esas apariencias: como sirena 

por un lado
22

 y como vírgenes 

silvestres germanas por otro
23

.  

Los otros habitantes de los bosques. 

La enorme riqueza de las 

creencias germanas en el campo de los 

entes de pequeño tamaño revitalizó a 

estos seres de forma evidente en la 

Península Ibérica ya que, a pesar de la 

paulatina disminución que habían 

sufrido durante el dominio romano, 

algunas de estas manifestaciones 

boscosas permanecían en nuestro 

territorio gracias a la herencia celta e 

indígena que había presidido su origen. 

Con las invasiones bárbaras
24

, 

comenzaron a aumentar cuantitativa y 

cualitativamente su presencia, 

distribuyéndose en mayor o menor 

cantidad de acuerdo con la mayor o 

menor existencia de bosques.  

                                                           
21

 Aunque no serían tan claras como las 
poseídas hoy en día en casos como el  vasco-
navarro. 
22

 Con los rasgos ya conocidos pero 
asimilándolas a las aguas dulces de arroyos, 
lagunas etc. Esta variación se desarrolló de 
manera muy interesante en fechas posteriores. 
23

 Con apariencia de muchachas jóvenes y 
bellas, de piel blanca y vestidas con túnicas 
blancas 
24

 GARCÍA MORENO, 1992, pp. 45-56. 
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Los cuatro grupos más destacados 

los constituían gnomos, duendes, 

enanos y elfos, poseyendo una 

personalidad cambiante que estaba 

presente en los entes hispanos desde su 

configuración corpórea durante la 

prehistoria. Además, en ese carácter 

ambivalente existían dos variantes: por 

un lado la ayuda a los humanos y por 

otra el entorpecimiento y ataque a los 

mismos. Así, los únicos enfados con 

resultados negativos para los mortales 

se producían al incumplirse alguna de 

las normas expresamente avisadas o al 

invadir su privacidad; siendo otro rasgo 

común la protección de la naturaleza 

por encima de todo y el castigo a quien 

la atacara de manera premeditada.  

En lo relativo a su apariencia, las 

modificaciones sufridas por estas 

manifestaciones nunca han sido tan 

notables como las de los entes 

femeninos. De hecho, la característica 

general en todos ellos es siempre su 

pequeño tamaño que variaba 

dependiendo de la pertenencia a un 

grupo u otro, así como algún rasgo 

físico que evidencia su origen 

sobrenatural, como por ejemplo la 

posesión de largas y enormes orejas, 

una gran boca con numerosos dientes, o 

brazos desmesuradamente largos.   

Poco agraciados por lo general, los 

rasgos de estos seres de los bosques se 

dulcificaban como consecuencia de su 

propio carácter, pudiendo llegar a 

resultar simpáticos e incluso agradables. 

Además, solían tener la piel oscura e 

incluso negruzca, constituyendo los 

ojos un elemento destacable en sus 

rostros al tener un brillo especial que 

acentuaba el aire picaruelo de muchos 

de ellos, aunque también existían otros 

con una conmovedora expresión de 

tristeza y de abandono.  

En cuanto a su vestimenta, aunque 

aún no debía estar suficientemente 

definida, sería un elemento 

determinante del grupo al que cada ser 

perteneciera y la actividad que 

desarrollara. Incluso es probable que 

algunos aparecieran desnudos, 

perdurando una característica típica de 

los primeros momentos posteriores a su 

configuración corpórea y fusionándose 

con las reminiscencias de seres de los 

bosques de origen grecorromano. 

Respecto a sus hábitats, desde el 

principio se localizaron en dos zonas 

concretas dentro de las áreas boscosas: 

por un lado las cuevas, y por otro los 

árboles y la vegetación en general. A 

diferencia de los seres femeninos, éstos 

no sentían atracción por el agua, siendo 
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en algunos casos mortal para ellos
25

, 

aunque también había excepciones y 

entes que se relacionaban de manera 

específica con ella. 

 

 

Ilustración titulada Duendecillos balanceándose en el 

esqueleto de una vaca dibujado por John D. Batten 

(1894). Incluido en More English Fairy Tales. 

 

En el territorio hispano, las cuatro 

tipologías referidas no se asentaron con 

igual fuerza, siendo los duendes y 

enanos los que tuvieron más facilidad, 

asimilando la mayor parte rasgos 

específicos de seres grecorromanos 

como sátiros, faunos y silvanos, sobre 

todo en lo relativo a las tendencias 

libidinosas de estos últimos. En el caso 

de los gnomos se tendió a establecer una 

fusión con los enanos, y respecto a los 

elfos, la condición alada de algunos de 

                                                           
25

 Respecto a esta cuestión, muchos creen 
encontrar una vinculación con su carácter 
pagano. El problema radica en que el agua es 
mortal si es agua bendecida y para parte de las 
fechas y zonas en que nos movemos, esa 
posibilidad no resulta posible. 

ellos, su tendencia a estar rodeados de luz 

y las dimensiones más pequeñas que las 

de los enanos a pesar de la desproporción 

de algunos de sus miembros, no 

propiciaron su radicación como entes con 

categoría propia.  De hecho, solo los 

duendes hallaron opciones reales de 

asentamiento fundamentadas en la 

existencia previa en las áreas hispanas de 

manifestaciones similares.  

En ese sentido ellos sí se 

mantuvieron,  cambiando su carácter 

colectivo por  el individual en un 

proceso que se gestó a lo largo de siglos 

posteriores.  Así, buena parte de esos 

duendes de los bosques pasaron a 

compartir espacio con los del hogar, 

más numerosos y con mayores 

posibilidades de supervivencia debido al 

contacto permanente con los humanos 

que sí se daba en las casas. 

Sin embargo y a pesar de esa 

ausencia general de gnomos y elfos en 

el territorio hispano, muchas de sus 

particularidades fueron asimiladas por 

los duendes y en menor medida, los 

enanos. Entre esos rasgos destaca la 

condición desproporcionada a nivel 

físico, destacando la posesión de 

enormes manos y pies que sostenían un 

pequeño cuerpo con unas piernas muy 

delgadas, las  “orejas […] feas y 
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puntiagudas...”,“La forma de su nariz 

[…]bastante ganchuda...” o la “boca 

[…] formada de manera gruesa y 

ancha.”
26

. En el caso de los gnomos las 

influencias más notables de las que se 

imbuyeron duendes y enanos hispanos 

fueron la gran longevidad
27

 que éstos 

acostumbraban a tener y la íntima 

relación con todos los elementos del 

bosque, ya fueran árboles, cuevas, 

rocas, agua etc. Ese contacto presentó 

desde el comienzo dos intensidades 

diferentes, pues aunque la prioridad 

siempre era la protección de la 

naturaleza que les rodeaba, algunos de 

los entes introducidos siguieron 

manteniendo la costumbre de fusionarse 

con ella. Así, en aquellas fechas 

iniciales el porcentaje de quienes en 

algún momento metamorfoseaban parte 

de su cuerpo en alguna planta, se unían 

a la tierra etc., habría sido bastante 

amplio en comparación con el existente 

en la actualidad.  

Frente a ellos, los seres que no 

realizaban este tipo de uniones no solo 

se consolidaron, sino que siguieron 

aumentando, dedicándose al cuidado de 

aquel medio con satisfacción y alegría, 

además de cantar y bailar en los claros 

del bosque al igual que la mayor parte 

                                                           
26

 ARACIL, 1995, pp. 46-47. 
27

 Ibídem, p. 61. “está alrededor de los 400 años”.  

de los seres femeninos relacionados con 

esos ámbitos. 

Respecto a las costumbres élficas 

que asumieron este tipo de 

manifestaciones masculinas hispanas, 

destacaron por ejemplo las de los elfos 

mineros o picadores
28

  relacionados con 

los meister hämmerlinge alemanes y los 

schacht zwergen austríacos actuales. A 

estos pequeños seres que habitaban en el 

interior de las minas y conocían a la 

perfección el interior de la Tierra, se les 

podía solía escuchar martilleando e 

incluso ayudaban a encontrar las mejores 

vetas a los humanos de los que se 

encariñaban, mostrándoles  dónde 

estaban escondidos algunos tesoros. 

Precisamente ellos dotaron de ese 

carácter generoso y benefactor a algunos 

duendes hispanos, asumiendo incluso la 

tendencia de aquellos a solicitar 

alimentos en algunas ocasiones
29

. 

 

La hegemonía de los seres del hogar. 

Entre los seres del hogar la 

primacía absoluta la detentaban los 

entes masculinos de pequeño tamaño, 

estando su crecimiento cuantitativo 

definido en relación con el aumento 

                                                           
28

  Ibídem, pp. 50-52. 
29

 A las características ya referidas hay que 
añadir que llevaban ropas y un pequeño pico o/y 
martillo de minero y su ámbito de actuación se 
centraba allí donde las tareas de extracción 
constituían una labor importante.  
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constante de las tareas realizadas en el 

interior de las casas o sus alrededores. 

Además, las invenciones, mejoras o 

reformas realizadas en estos lugares 

eran excusa suficiente para la creación 

de nuevos personajes relacionados con 

ellas. Así y junto a las conectadas de 

manera tradicional con el fuego que, 

sirviéndose de las clasificaciones 

foráneas tendieron a incluirse 

inicialmente con los elfos, se 

generalizaron otras muchas.  

Entre ellos las divisiones estaban 

definidas y salvo escasas excepciones 

su carácter era claramente bondadoso o 

absolutamente travieso, recibiendo la 

influencia directa más importante de los 

kobolds germanos que todavía hoy 

tienen numerosas variantes con nombres 

diferentes y zonas de actuación diversas 

en toda Centroeuropa.  

Además, es necesario tener en 

cuenta que existían entes vinculados a la 

familia como seres protectores con 

personalidades bondadosas, ostentando 

funciones muy similares a las 

desempeñadas por algunos fantasmas 

con los que debía existir alguna 

conexión en origen. Sus tareas solían 

consistir en ayudar a las mujeres en la 

cocina, ordenando, recogiendo, 

terminando las tareas inacabadas, 

colaborando en el cuidado de los 

animales etc. Hoy en día en España sus 

denominaciones varían dependiendo de 

la región a la que se aluda, aunque la de 

familiares
30

 es la más usual.  

Junto a ellos los seres traviesos 

solían estar presentes en todas las 

casas, alborotando, causando 

estropicios, desordenando las cosas, 

molestando a los humanos, alterando al 

ganado etc., y aunque por lo general 

aprovechaban la noche para actuar, los 

traviesos y burlones lo hacían 

constantemente. Muy relacionados con 

los wichteln que se localizan aún hoy 

en Europa Central, su evolución a lo 

largo del tiempo les ha convertido en 

los actuales duendes “cariñosos” 

castellanos
31

, trasgos cántabros y 

asturianos, duendes extremeños, follets 

levantinos, baleares y catalanes etc. 

De todas maneras, ese carácter 

dulce que ahora poseen ha sido 

resultado de siglos de evolución y no 

todos lo poseen, existiendo 

reminiscencias de su ambivalencia 

maligna primigenia. De hecho, se suele 

decir que si son descubiertos o/y 

vigilados realizando esas labores 

desaparecen para siempre, pero 

                                                           
30

 Con sus respectivas variantes dialécticas 
dependiendo de las zonas. 
31

 CANALES, C. y CALLEJO, J., 1994, p. 79. 
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originariamente no solo se molestaban 

mucho, sino que incluso podían  tomar 

represalias. La alteración provocada al 

sentirse espiados  u observados, era la 

causa fundamental para que sus 

actuaciones variaran de manera radical 

y maléfica, abriéndose un abanico de 

posibilidades que iban desde el 

abandono de la casa al incordio 

constante a sus moradores ocasionando 

diferentes altercados en el hogar, 

inquietando a los animales, molestando 

constantemente a los niños etc., aunque 

la variante más extrema podía y puede 

llegar a causar el enloquecimiento real 

de los humanos. 

 

Conclusiones. 

El domino visigodo de la 

Península Ibérica, a pesar de su 

limitado tiempo, fue una fase esencial 

en la historia de España por muchas 

razones de índole política, social, 

cultural etc.; pero además, dinamizó 

espectacularmente el mundo de los 

seres sobrenaturales. Gracias a sus 

aportaciones, muchos de ellos no 

cayeron  en el olvido y otros que ya 

habían comenzado a hacerlo, pudieron 

recuperarse y mantenerse hasta la 

actualidad.  
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LA MUERTE Y SUS SERES EN 

EL REINO HISPANOVISIGODO. 

 

Por Eloísa Hidalgo Pérez. 

 

Palabras clave: deidades, época visigoda, 

pueblos germanos, seres sobrenaturales. 

 

La muerte poseía en el mundo de 

las creencias de los pueblos germanos 

una relevancia muy especial que se 

vinculaba tanto a las deidades 

superiores como a numerosos seres 

sobrenaturales de todo tipo de ámbitos 

y espacios. El desarrollo de éstos 

últimos es fascinante por la enorme 

relevancia que siguen manifestando en 

la actualidad, siendo las aportaciones 

de época visigoda determinantes, 

aunque no las únicas. 

 

 

La muerte en los pueblos germanos. 

La muerte es un elemento común 

en religiones y mitologías porque es 

indisoluble de la condición humana. 

Presente en todas las creencias 

mundiales, el número de deidades 

superiores es tan considerable como la 

cantidad de seres sobrenaturales 

relacionados con la existencia cotidiana 

desde tiempo inmemorial. Sin embargo, 

la evolución de ambos colectivos ha 

sido muy distinta. Mientras los 

primeros no han sufrido grandes 

modificaciones, perdurando a lo largo 

de los siglos y formando parte de  

panteones mitológicos; los segundos, 

en constante cambio por la cercanía con 

los humanos, han tenido que acoplarse 

a los cambios de las personas con 

quienes conviven en permanente 

interactuación. 

En el caso germano, la 

importancia de la muerte
32

 es tan 

considerable como en el griego, 

romano, azteca, inca, maya etc., y al 

igual que en ellos, los mitos hunden sus 

raíces en la prehistoria. Entre las 

manifestaciones sobrenaturales del 

mundo de las creencias consideradas 

menores, existen entes dedicados a 

matar de las maneras más diversas, 

                                                           
32

 GARCÍA MORENO, 1992, pp. 95-109.  

ANTROPOLOGÍA 
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constituyendo un peligro mucho más 

cotidiano y grande que las deidades 

superiores por su relación permanente 

con los humanos. Al fin y al cabo los 

seres fantásticos se caracterizan por la 

priorización que dan a sus propios 

asuntos, considerando que los que 

afectan a los mortales son poco 

relevantes para ellos salvo si pueden 

usarlos en su propio beneficio. 

 

Tipos de muerte. 

 El tema de la muerte es tan 

amplio como complejo, pero en el 

mundo de las creencias pueden 

establecerse dos tipologías básicas, a 

partir de las cuales se han desarrollado 

todo tipo de variantes y seres que las 

representan. En líneas generales, las 

manifestaciones de la muerte son, por 

un lado, la que la plantea desde el punto 

de vista lógico e incluso en algunos 

casos, filosófico. Se trata de la muerte 

como el final del proceso de la vida y 

en ese sentido puede temerse, pero no 

causa pavor de manera habitual. Esa 

interpretación vinculada al destino es la 

que representaban las moiras
33

, 

parcas
34

, y nornas
35

 en las mitologías 

                                                           
33

 GRIMAL, 1993, p. 364. 
34

 Ibídem, pp. 407-408. 
35

 GARCÍA, Julio 2011. Disponible en 
http://sobreleyendas.com/2011/07/18/las-
nornas-nordicas/  

griega, romana y nórdica.   

Ellas  tejían y cortaban el hilo de 

la vida, pero lo hacían dentro de un 

parámetro de sentido común 

comprensible para los humanos, lo 

quisieran aceptar o no. Ninguna de 

estas manifestaciones femeninas tenía 

un componente maligno, aunque 

genéricamente y de forma irracional se 

les pudiera atribuir por su conexión con 

la muerte. En realidad, eran las 

encargadas de finalizar un proceso 

natural y común a los seres que vivían 

en el mundo y esa verdad, en el fondo, 

era comprendida por todos. Además, 

ellas no determinaban la manera de 

morir, sino el momento del 

fallecimiento que coincidía con el corte 

del hilo. 

Frente a esta concepción de la 

muerte, existía otra que tenía en el 

mundo de los entes sobrenaturales a la 

mayor parte de los representantes. Desde 

la prehistoria, la creencia en la 

existencia de espíritus era una constante 

y además, muchos de ellos habían sido 

sometidos a un proceso de 

antropomorfismo que derivó en su 

configuración como manifestaciones 

con rasgos humanos y míticos
36

. Sin 

embargo no todos sufrieron ese proceso.  

                                                           
36

 HIDALGO PÉREZ, Julio 2014, pp. 20-32. 
Disponible en http://www.artyhum.com/  

http://sobreleyendas.com/2011/07/18/las-nornas-nordicas/
http://sobreleyendas.com/2011/07/18/las-nornas-nordicas/
http://www.artyhum.com/
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La razón por la que unos seres sí 

se transformaron y otros no hay que 

buscarla precisamente en la muerte, no 

siendo una casualidad la estrecha unión 

que aún hoy se mantiene en este 

aspecto. La importancia de los espíritus 

es tan evidente que se sigue creyendo 

en su presencia, aunque se conserva la 

limitación gestada desde hace siglos en 

dos categorías: los bondadosos y los 

maléficos. Esta catalogación dual 

también hunde sus raíces en el proceso 

corpóreo de muchos de ellos, habiendo 

permanecido esas dos variantes como 

representación de lo desconocido, es 

decir, la posible existencia de una vida 

después de la muerte de la que, sin 

embargo, no tenemos evidencias 

constatables. 

Ese desconocimiento de lo que 

acontece tras las defunciones sigue 

siendo el gran misterio al que el ser 

humano no ha podido dar respuesta y 

en consecuencia, la inseguridad que 

esta circunstancia genera en él, sobre 

todo cuando se está cerca del 

fallecimiento, resulta determinante a la 

hora de mantener ciertas creencias. 

Ante la opción de que exista un mundo 

lleno de espíritus malignos que poseen 

la capacidad de actuar en el de los vivos 

valiéndose de ellos, resulta 

imprescindible que también haya 

espíritus bondadosos dispuestos a 

ayudar a los mortales. De esa manera, 

la constante lucha entre el bien y el mal 

se prolonga a la posible vida de 

ultratumba.  

En ese sentido, todas las 

religiones y mitologías poseen sus 

propias manifestaciones, y las 

germanas, canalizadas especialmente a 

través de la llegada y asentamiento de 

los visigodos, influyeron de manera 

notable en el mundo de las creencias 

hispano.  

 

El hilo de la vida. 

Las nornas germanas estaban 

presentes en la vida y en la muerte de 

los seres humanos, como antes lo 

habían estado las moiras griegas y las 

parcas romanas. Su llegada a la 

Península Ibérica no fue muy relevante 

por sí misma, ya que era tanta la 

equivalencia y similitud con las otras 

manifestaciones que en realidad se 

siguió manteniendo la latina, e incluso 

es ésta denominación la que pervive 

hasta ahora. De hecho, el mito se 

conservó casi intacto, con las tres 

mujeres ancianas
37

 dedicándose a tejer 

la madeja correspondiente a lo largo del 

tiempo que duraba la existencia de cada 

                                                           
37

 Aunque según algunas versiones, en inicio 
eran tres mujeres sin edad determinada. 
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humano, para después, en el momento 

indicado y oportuno, cortar el hilo.  

 

 

Las Nornas (1889), Johannesa Gērta glezna. 

 

Así, la única influencia germana 

que terminó asentándose en la 

Península fue la conversión de las 

tradicionales madejas de un hilo normal 

de lana o algodón, en uno de oro
38

. El 

motivo de esta variación y 

generalización de la misma se 

encuentra en la relevancia de ese metal 

y las vinculaciones establecidas con 

otros elementos, como por ejemplo el 

cabello de sirenas y hadas, sin olvidar 

                                                           
38

 Aunque es probable en las fechas del Bajo 
Imperio Romano ya existieran algunos casos en 
los que ese cambio se podía haber producido. 

su relación con algunos objetos de estos 

seres que, muchas veces, también 

poseían poderes mágicos. 

El oro, cuyo componente mítico 

es ancestral
39

 y está presente en todas 

las creencias, poseía en el mundo 

sobrenatural germano una importancia 

prolongable a los entes fantásticos que, 

a su vez, la traspasaban a elementos 

propios de su cotidianeidad. Además, 

no puede olvidarse la relevancia que 

tenía en el propio desarrollo de las 

relaciones con los humanos, 

intensificándose de forma evidente con 

las aportaciones germanas donde su 

trascendencia era muy acusada en todos 

los ámbitos y colectivos. 

 

El mal visible. 

 El mal corpóreo, el que es visible 

por parte de los humanos, es la opción 

menos lesiva para los mortales porque 

existe la posibilidad de vencer a los 

monstruos que lo ejercen y representan. 

Esta realidad constatable en todos los 

mitos, adquiere en el caso germano un 

indiscutible valor debido al gran 

número de manifestaciones malignas 

que poseen.  

 

                                                           
39

 Con ejemplos que abarcan desde el Arca de 
la Alianza bíblico hasta el vellocino de oro. 
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 Sin embargo, dentro del 

abundante colectivo constituido por 

ellas, su forma de ataque varía, siendo 

dos los caminos más seguidos: por un 

lado hallamos a los entes que con sus 

actuaciones perjudican a las personas, 

pero no de manera directa; y por otro 

encontramos a aquellos que asesinan a 

humanos para comérselos. En buena 

parte de los casos, ambas características 

se fusionan, como sucede con los 

gigantes. 

 Los gigantes, caracterizados 

físicamente por su enorme estatura y 

aspecto deplorable, estaban divididos 

dentro de la propia mitología germana 

en tres grupos diferentes: gigantes 

montañeses que provocaban 

desprendimientos, corrimientos de 

tierra, terremotos etc.; gigantes helados 

que creaban glaciares, helaban ríos, 

mares etc., y  gigantes ígneos que 

producían rayos, truenos, aludes etc. 

Estos seres fueron adoptados 

junto a sus parejas, las doncellas 

gigantas, con la llegada de los pueblos 

germanos y especialmente el visigodo, 

encontrando en los núcleos 

septentrionales de la Península Ibérica 

su principal asentamiento. Poseedoras 

de los mismos rasgos monstruosos de 

sus esposos, también coincidían con 

los anteriores en la posesión de un 

carácter maléfico ratificado a través de 

sus prácticas caníbales. Al igual que 

sucedía en los casos grecorromanos, 

su falta de inteligencia facilitaba la 

huida de los humanos que casi 

siempre iban a ser devorados. Como 

es evidente hay excepciones, pero 

incluso en ellas la mayor audacia de 

los mortales conseguía superarles. 

En cuanto a su presencia en el 

resto del territorio, solo los gigantes 

montañeses se asentaron en todas las 

áreas, disminuyendo de forma 

proporcional según se avanza hacia el 

Sur de la Península. Y respecto a los 

casos relacionados con la nieve, el 

hielo etc., fueron y son inexistentes 

para la mayor parte de las zonas.  

Además, con la consolidación de 

estos gigantes, los monstruos de 

herencia romana se generalizaron 

dentro de ese colectivo, 

desapareciendo en algunas ocasiones 

los de tradición grecolatina o siendo 

adaptados y perdiendo parte de los 

rasgos que les independizaban. La 

aportación más importante que las 

creencias germanas realizaron a esas 

variantes de los cíclopes hispanos, fue 

la dotación de unas compañeras de 

iguales características físicas y 
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psicológicas. Este tipo de entes 

femeninos se consolidaron en el Norte 

peninsular manteniéndose hasta hoy 

en día, pero como norma general no 

fueron asimiladas en la mayor parte de 

los territorios y se siguió conservando 

la individualidad característica del 

mito grecorromano. 

 

La maldad invisible. 

 Este tipo de mal es el más 

temido por los humanos debido a las 

limitadas posibilidades de enfrentarse a 

él. La obvia inferioridad de condiciones 

ante la imposibilidad de localizar visual 

y físicamente a unos seres malignos y la 

actuación de éstos en la oscuridad, les 

convertía y convierte en los entes más 

perjudiciales, siendo las opciones de 

vencerles prácticamente inexistentes. 

Precisamente en ellos se concentran 

todos los temores del hombre respecto 

la incontrolable e incontrolada muerte, y 

por eso su vigencia sigue siendo 

absoluta hasta ahora.  

 Los representantes de la maldad 

invisible en el mundo de las creencias 

germanas eran vampiros, espíritus y 

entes de todo tipo. Estas 

manifestaciones, en especial la vampírica 

y vinculada a la necesidad de sangre, 

presentaba concomitancias con seres de 

origen prehistórico, que en el caso 

peninsular permanecían con más firmeza 

en las áreas septentrionales; aunque 

también pervivían entes introducidos 

desde el mundo grecorromano, como las 

lamias
40

 en la variante relacionada con 

ese tipo de prácticas. 

 En todo caso, sus lugares de 

actuación se delimitaron aún más y así,  

mientras algunos residían en los 

bosques y no salían de ellos, otros 

utilizaban la oscuridad para acercarse a 

las casas de los humanos y atacarles de 

diferentes maneras.  

La protección en relación con los 

primeros consistía en algo tan sencillo 

como no acercarse durante la noche a 

ese medio, resultando mucho más 

complicada en el segundo caso ya que 

el acto de dormir se convertía en la 

ventaja de aquellas manifestaciones y la 

desventaja de los humanos. Además, su 

habitual presentación como espíritus o 

con formas corpóreas poco definidas, 

les dotaba de un enorme poder, dado 

que las opciones de descubrirles e 

incluso acabar con ellos se limitaban 

considerablemente.  

                                                           
40

 GRIMAL, 1993, pp. 303-304. 
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Ilustración de Sheridan le Fanu para la obra Carmilla. 

 

Sus actuaciones más usuales 

adquirían diferente grado de intensidad, 

desde las vampíricas hasta la creación 

de pesadillas. En el primer caso solía 

hacerse necesaria la presencia de un 

ente físico que, tras haberse introducido 

en los dormitorios bien como espíritus, 

bien metamorfoseándose en animales, 

llevaba a cabo su labor en los cuellos de 

los durmientes. Esta acción solía 

repetirse todas las noches y los humanos 

iban enfermando y palideciendo poco a 

poco sin poder diagnosticarse la causa, 

hasta que un día aparecían muertos.  

La consolidación de estos seres 

hay que relacionarla con las 

aportaciones visigodas, aunque de 

manera previa sí existían ejemplos 

similares, sobre todo por la influencia 

grecorromana. Los íncubos romanos 

“que venían durante la noche a posarse 

en el pecho de los durmientes, 

provocándoles pesadillas”
41

 fueron 

determinantes, resultando el “gorro 

cónico” que llevaban muy 

representativo. Además, tampoco deben 

perderse de vista las creencias 

adoptadas de manera previa y 

procedentes de la rama asiática que 

impregnaba el área oriental del Imperio 

Romano; así como los influjos de la 

mitología eslava. 

Otro tipo de manifestaciones 

maléficas fueron aquellas que se 

dedicaban a la sustracción de la energía 

humana, utilizando varios métodos pero 

destacando dos: a través de succiones en 

el pecho u otra parte del cuerpo, o 

introduciéndose en él en forma de 

posesión. Esta segunda posibilidad  

provocaba el enloquecimiento y/o la 

muerte de las personas, y servía para 

justificar una serie de enfermedades 

desconocidas en aquellos momentos, 

como por ejemplo la epilepsia. Este 

último caso evolucionó y la Iglesia 

Católica convirtió a esos iniciales 

espíritus y seres sobrenaturales en el 

demonio, justificando a partir de esa 

afirmación todo tipo de atrocidades que 

encontraron su cénit a lo largo de los 

siglos XVI y XVII
42

.  

 

                                                           
41

 Ibídem, p. 288. 
42

 Llevadas a cabo por la Inquisición.  

http://es.wikipedia.org/wiki/Carmilla
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De cualquier manera, también es 

preciso referir la existencia de otras 

actuaciones que, aun debiendo 

catalogarse en el grupo de las maléficas 

dado que sus autores lo eran, no 

adquirían las dimensiones mortales de 

las anteriores. En ese sentido, los 

ataques menos lesivos que a veces 

protagonizaban este tipo de seres 

consistían en provocar pesadillas o 

saltar sobre el pecho del durmiente 

causándoles sensación de ahogo. En 

este último caso los entes más radicales 

podían llegar a causar la muerte, siendo 

muy frecuentes en casi todo el 

continente europeo las historias que 

relatan estos hechos.  

Entre las manifestaciones 

sobrenaturales representativas de esas 

actuaciones que aún se conservan en la 

actualidad, podemos destacar a los alp 

alemanes cuyos precedentes fueron 

introducidos en España a través de las 

creencias germanas; los night elves 

ingleses, diferentes variaciones italianas 

como el cianciut de Trieste, el 

derscialet de Sopraselva etc. En el caso 

español, hoy en día y dependiendo de 

las zonas en las que se localicen 

adquieren diferentes formas físicas y 

nombres, aunque su actividad apenas 

presenta cambios, como puede 

comprobarse en Castilla, Extremadura y 

Asturias donde se habla de la manona
43

, 

Cataluña donde se alude a la 

pesadilla
44

, el País Vasco con la 

inguma
45

 etc. 

El caso especial de los fantasmas.  

 Los fantasmas merecen por su 

propia peculiaridad un apartado y 

análisis especial, dado que son los más 

abundantes seres invisibles conocidos a 

nivel mundial y además, tienen un 

comportamiento muy peculiar. Su 

origen prehistórico es paralelo al propio 

desarrollo comprensivo y mental del ser 

humano, tal y como constatan los 

enterramientos más antiguos.  

 Incuestionablemente vinculados 

a los espíritus, los paralelismos 

existentes hoy en día entre ambas 

manifestaciones en muchos aspectos 

hace que sean confundidos con 

bastante frecuencia, llegando a 

producirse en algunos casos, una unión 

de ambos que es errónea. La diferencia 

esencial entre los dos entes radica 

precisamente en su origen, ya que 

mientras los fantasmas proceden de la 

gente muerta, los espíritus no tienen 

por qué estar vinculados a los 

humanos, siendo más habitual que 

                                                           
43

 CANO HERRERA, 2007, p. 67.  
44

 Ibídem, p. 66. 
45

 Ibídem. 
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estén relacionados con fuerzas 

superiores generadoras de vida. En 

cualquier caso, lo cierto es que la 

creencia habitual en  los fantasmas es 

un elemento recurrente en todo el 

mundo.  

Respecto a las actuaciones de 

esta clase de entes, eran variadas y 

dependían por lo general del culto que 

les brindaban los vivos. En la época de 

dominio visigodo de la Península 

Ibérica, la estrechísima relación con la 

muerte y todo lo que la rodeaba hacía 

que se dedicaran prioritariamente a la 

protección de los hogares de sus 

respectivas familias. En realidad, ésta 

era una de las pocas opciones para 

impedir el éxito de las manifestaciones 

maléficas.  

Del mismo modo, en aquellos 

momentos no se tenía la actual 

connotación negativa respecto a la 

posible visita de uno de estos fantasmas 

anunciando la próxima defunción de 

alguien, o apareciendo para llevárselo 

con él directamente. La razón hay que 

buscarla en la diferente concepción de 

la vida y la muerte en aquellas fechas, 

resultando ésta última, en muchas 

ocasiones, una verdadera liberación 

respecto a la existencia terrenal. 

 

Influencias del arrianismo y el 

cristianismo visigodo. 

Como sucedió con la llegada, 

desarrollo y consolidación del 

cristianismo en la Hispania del Bajo 

Imperio Romano y los siglos 

posteriores, la existencia de religiones 

oficiales en el Reino Hispanovisigodo 

no afectó esencialmente a los seres 

sobrenaturales. Como en ese caso, la 

razón hay que buscarla en la escasa 

relevancia que se confería a este tipo de 

creencias, no existiendo de manera 

general y sobre todo por parte de los 

organismos estatales más importantes, 

una consideración de peligro o 

paganismo manifiesto en la percepción 

que la población pudiera tener respecto 

a esa clase de entes.  

Tampoco la proclamación oficial 

del catolicismo como religión en todo el 

territorio a partir de la celebración del II 

Concilio de Toledo en el año 589
46

, 

supuso un cambio significativo en este 

aspecto. Así, la población siguió 

manteniendo esas manifestaciones 

sobrenaturales por no considerarlas 

elementos religiosos del tipo que debían 

venerarse, como por ejemplo las 

vírgenes, santos etc., y precisamente por 

ello, continuaron evolucionando de 

                                                           
46

 TUÑÓN DE LARA, 1980, II, pp. 308 ss. 
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manera paulatina, imbuyéndose de los 

elementos autóctonos de cada zona y 

marcando  las diferencias respecto a 

otros ejemplos foráneos, lo que supone 

una mayor independencia y entidad de 

la mitología española. 

 

Conclusiones. 

 Como en todas las creencias y 

religiones, lo racional y lo irracional se 

mezclan para satisfacer, de alguna 

manera, las necesidades de las personas. 

Precisamente el temor que el hombre ha 

sentido y siente hacia ella y el egoísmo 

y vanidad constante de los humanos, 

siempre le ha impedido asumir la 

limitación de la propia vida, ideando un 

mundo sobrenatural en el que, como en 

el terrenal, el bien y el mal están 

presentes y en permanente lucha.  
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UN TESORO NEOLÍTICO  

EN ESCOCIA:  

NESS OF BRODGAR.  

 

Por Ana Barrera Gordillo. 

 

 

Palabras clave: arqueología, centro 

ceremonial, Escocia, neolítico, Orkney.  

 

Hablar de Neolítico en las islas 

británicas suele conducir a hablar de 

yacimientos de la talla de Stonehenge
47

 

o Skara Brae
48

. Este último, situado en 

                                                           
47

 Monumento megalítico situado en Wiltshire 
(Reino Unido) de tipo crómlech cuya 
construcción se extendió entre 3700 y 1600 
a.C., abarcando desde el Neolítico hasta la 
Edad del Bronce. 
48

 Asentamiento situado en las escocesas islas 
Orkney (Reino Unido), que fue ocupado entre 
3180 y 2500 a.C. Es el poblado neolítico más 
completo de toda Europa, habiendo recibido el 
calificativo de la “Pompeya escocesa”.  

el archipiélago de las islas Orkney
49

 es, 

sin duda, el yacimiento prehistórico 

más popular de Escocia. Sin embargo, 

en el año 2002 se halló en el paraje 

conocido como Ness of Brodgar -a tan 

solo diez kilómetros de Skara Brae- un 

yacimiento cuya enorme importancia 

para el Neolítico del norte de Europa,  

apenas empieza a vislumbrarse.  

 

Contexto histórico: el Neolítico en el 

norte de Europa y en las Orkney. 

Los modos de producción 

neolíticos que incorporaban la 

agricultura y la ganadería, oriundos de 

Próximo Oriente, no alcanzaron el norte 

de Europa hasta la primera mitad del IV 

milenio a.C. Probablemente se trató de 

un proceso de progresiva aculturación,  

desde las poblaciones neolíticas del este 

de Europa hacia el norte, siguiendo el 

curso del Danubio. Una vez asentados 

estos nuevos modos de vida en Europa 

Central, se habrían seguido 

expandiendo sobre los pueblos 

mesolíticos del norte produciendo en 

ellos un importante cambio cultural y 

económico.  

 

                                                           
49

 Conocidas como Orcadas en español, son un 
archipiélago situado al norte de Escocia que 

comprende aproximadamente 70 islas. 

ARQUEOLOGÍA 
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En el caso de las islas británicas, 

se puede afirmar de forma general que 

confluyeron dos corrientes culturales a 

la hora de la difusión del Neolítico: la 

centroeuropea y la mediterránea. Pero, 

sobre todo en el caso de Escocia y sus 

archipiélagos, tuvo mucho más peso la 

primera de ellas, con grupos 

centroeuropeos que introducirían la 

agricultura y las cerámicas de bandas 

tardías.  

En las islas Orkney, la llegada de 

nuevos pobladores en el IV milenio a.C. 

supuso un drástico cambio en las 

tradiciones mesolíticas. Estas nuevas 

gentes, que traían consigo semillas, 

animales domésticos y toda una suerte 

de nuevas herramientas y costumbres, 

se asentaron rápidamente en las fértiles 

colinas y bahías del archipiélago. Pero, 

¿qué pasó con los antiguos pobladores 

que practicaban la caza, la pesca y la 

recolección? ¿Se integraron en los 

nuevos modos de vida? ¿Se marcharon 

a otro lugar? ¿Disputaron el territorio a 

los nuevos pobladores? De momento no 

podemos dar una respuesta definitiva a 

estas interrogantes, pero lo cierto es que 

las Orkney, no eran tan abundantes en 

recursos como para proveer a toda 

aquella población, por no mencionar 

que el nivel de las aguas había ido 

subiendo paulatinamente con la bonanza 

climática del Holoceno y, por tanto, el 

espacio vital se había reducido. Sin 

duda, debió ser una época de grandes 

tensiones, tanto para las poblaciones 

mesolíticas tradicionales, como para los 

nuevos pobladores. 

El cambio que se produjo en las 

islas fue extraordinariamente relevante. 

Las zonas arboladas fueron despejadas,  

y proliferaron los asentamientos 

permanentes, los campos de cultivo y 

las tierras de pasto para los rebaños. 

Poco tiempo después, viviendas y 

monumentos de piedra comenzaron a 

formar parte del paisaje y de la cultura 

de estas nuevas sociedades productoras. 

Y es en este contexto en el que se 

enmarca la construcción de Ness of 

Brodgar.  

Nuevas construcciones para una 

nueva sociedad: viviendas, tumbas y 

lugares ceremoniales. 

Como se ha señalado, con el 

establecimiento de las nuevas 

sociedades productoras, también 

comenzaron nuevas costumbres 

constructivas tanto en lo relativo a 

viviendas como a lugares ceremoniales 

y de enterramiento. Asentamientos 
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permanentes compuestos de viviendas 

alargadas u ovales de piedra, como 

Skara Brae y Barnhouse, comenzaron a 

poblar el archipiélago, dando 

alojamiento a una media de 80-100 

habitantes. Se trataba ya de edificios de 

cierta complejidad, compartimentados 

internamente en dos o tres habitaciones, 

con hogar central, silos estancos, áreas 

de almacenamiento y lechos y 

aparadores de piedra.  

En cuanto a los lugares de 

enterramiento, consistían en grandes 

tumbas de piedra con galería y cámara 

central cubiertas de arcilla y turba, 

algunas de ellas con subdivisiones 

internas que imitaban a las de las 

viviendas. Más tarde, la estructura de 

estos edificios evolucionará a una serie 

de pequeñas cámaras que confluyen en 

una cámara central de mayor tamaño. 

Ness of Brodgar
50

 pertenecería, 

sin embargo, a la categoría de lugares 

ceremoniales. Estos pueden revestir la 

forma de henges
51

, como Ring of 

Brodgar o Stones of Stennes –ambas a 

escasos kilómetros de Ness of Brodgar- 

                                                           
50

 Nes Brúar-gardr en norn
50

, el extinto dialecto 
nórdico de las Orkney, significa “el promontorio 
de la granja y el puente”. 
51

 Estructura prehistórica circular compuesta por 
zanjas y terraplenes, así como posibles 
estructuras interiores tales como círculos de 
piedras. Probablemente, su carácter era 
ceremonial, aunque se han encontrado 
evidencias de ocupación en algunas de ellas. 

o la forma de conjuntos de edificios 

monumentales, como es el caso del 

yacimiento que nos ocupa. 

Descubrimiento de Ness of Brodgar y 

primeras campañas arqueológicas. 

El descubrimiento del yacimiento 

de Ness of Brodgar se produjo de la 

mano del Orkney Research Centre for 

Archaeology (ORCA) en 2002
52

, tras las 

pistas dadas por algunos estudios 

geofísicos, que revelaron la existencia 

de estructuras bajo tierra en un área de 

2,5 hectáreas que ocupaba una zona de 

granjas. Las sospechas se confirmaron 

en 2003, al salir a la luz las primeras 

losas de piedra, si bien estas formaban 

parte de un cementerio posterior datado 

en la Edad del Bronce. La cata que se 

abrió aquel año reveló ya parte de un 

edificio rectangular similar a los 

hallados en el cercano asentamiento 

neolítico de Barnhouse.  

Sin embargo, la enorme escala e 

importancia del yacimiento no sería 

revelada hasta la campaña de 2004 

cuando, tras la elaboración de una serie 

de sondeos que revelaron estructuras y 

basureros, comenzaron a vislumbrarse 

                                                           
52

 Aunque ya en 1925, tras el arado de la zona, 
salieron a la luz varios elementos como una 
piedra delicadamente tallada y losas de piedra 
que se cree formaron parte de enterramientos 
en cista. 
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edificios completos. Entre 2005 y 2006 

se investigaron una serie de anomalías 

que revelaron la secuencia estratigráfica 

de las estructuras neolíticas y también 

fue descubierto un gran edificio oval 

cercado por un muro. De esta manera, 

se confirmaba que Ness of Brodgar 

formaba parte de una tipología que no 

se conocía hasta ese momento en el 

neolítico de las Orkney: un conjunto de 

edificios monumentales de piedra 

rodeados por un muro de considerables 

dimensiones.  

 

Vista aérea de la cata central (Trench P) del 

yacimiento. Imagen: The Ness of Brodgar Trust. 

En 2007 continuaron los trabajos 

sobre el gran edificio oval y la muralla, 

comprobando que esta se extendía, 

cruzando la estrecha península sobre la 

que está el yacimiento, hasta formar una 

barrera que restringe el acceso al 

cercano lugar ceremonial de Ring of 

Brodgar
53

.  

Sin embargo, fue en 2008 cuando 

se descubrió el edificio más relevante 

del yacimiento, considerado la mayor 

estructura neolítica de piedra de carácter 

no funerario de todas las islas 

británicas
54

.  

Organización y estructuras del 

yacimiento. 

Las estructuras que conforman el 

complejo de Ness of Brodgar incluyen 

varios edificios ovales de piedra 

arenisca cuidadosamente tallada, 

subdivididos interiormente mediante 

segmentos murarios angulares (en la 

imagen adjunta de la cata central son las 

estructuras 1, 7, 8, 12 y 14). En la 

Estructura 8 se han hallado evidencias 

que señalan que el edificio estuvo 

techado con lajas de piedra 

cuidadosamente talladas. Asimismo, 

algunas piezas de pizarra y depósitos de 

arcilla del edificio 1 han sido 

relacionados con techumbres. 

                                                           
53

 Estructura megalítica de tipo crómlech 
formada por un círculo de piedra, datada en 
2500 a.C. 
54

 Las recientes estructuras halladas mediante 
georradar en Stonehenge por el Stonehenge 
Hidden Landscapes Project at Birmingham 
University podrían poner en duda esta 
afirmación en el futuro, cuando sean estudiadas 
con más detalle. 
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Junto a estas estructuras, y 

parcialmente superpuesto a la estructura 

8, se alza un gran edificio al que se le ha 

otorgado un carácter plenamente 

ceremonial por su especial distribución y 

magnitud, que combina elementos de las 

viviendas y de las tumbas de cámara 

neolíticas, conformando una nueva 

categoría de edificio. Conocido como 

Estructura 10, mide veinticinco metros 

de largo por veinte de ancho y el muro 

que lo rodea, de cinco metros de espesor, 

alcanza una altura de un metro. Fuera del 

muro hay un área cuidadosamente 

pavimentada que se extiende entre este y 

otro cerramiento exterior de la 

estructura. Esta especial configuración 

ha llevado a pensar que la Estructura 10 

tal vez contaba con un techo de 

considerables dimensiones cuyos aleros 

llegarían hasta el muro exterior, 

conformando una pasarela de acceso.  

El interior de la Estructura 10 es, 

sin embargo, bastante reducido. Se trata 

de un espacio cruciforme de seis metros 

de diámetro muy similar a la cámara 

central del túmulo funerario de 

Maeshowe
55

, antes mencionado. Al 

igual que en este, resulta sencillo 

deducir que el interior de la Estructura 

                                                           
55

 Cairn o túmulo que contiene una estructura 
subterránea de enterramiento de cámara y 
galería. Ha sido datado alrededor de 2800 a.C. 

10 no estaba pensado para que lo 

ocupara una gran cantidad de gente al 

mismo tiempo, siendo probablemente 

un espacio privilegiado y reservado. La 

cámara contiene un ejemplo de aparador 

de piedra que es muy habitual en la 

arquitectura neolítica de las Orkney, 

aunque en este caso no aparece adosado 

a la pared sino independiente e 

incorpora además una serie de placas de 

piedra arenisca roja y amarilla. 

El delicado trabajo de la piedra 

del exterior de la Estructura 10 contrasta 

crudamente con la tosquedad de su 

interior, lo que apoya la teoría de que el 

edificio estaba hecho para ser 

contemplado desde fuera y que el 

interior era un sancta sanctorum 

reservado a unos pocos. En el llano 

paisaje del Ness, sin duda este edificio 

monumental y los que lo rodeaban 

habrían destacado poderosamente y 

habrían sido un punto de referencia para 

la población neolítica. 

Todo el conjunto está cercado por 

una muralla de cuatro metros de espesor 

que fue descubierta en la campaña de 

2007. En 2008 se abrió una cata para 

determinar hasta qué parte del Ness se 

extendía la muralla, comprobándose que 

esta establecía una clara delimitación 

entre las secciones sureste y noroeste. 
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Asimismo, se detectó la presencia de 

zanjas y murallas auxiliares adyacentes 

a la principal. Un sondeo adicional 

reveló la existencia de estructuras 

adicionales y de un posible hogar, 

posiblemente ya de la Edad del Bronce, 

lo que implicaría el desuso de la función 

original de la muralla.  

Plano de las estructuras de la cata central para la campaña  

2012 (Trench P). Imagen: The Ness of Brodgar Trust. 

 

 

 

En la campaña de 2010 la apertura 

de una nueva cata al sureste de la zona 

principal de excavación reveló una 

nueva sección de la muralla
56

, 

excelentemente trabajada en piedra, 

cuya altura es de 1,7 metros y que 

contiene al pie un camino pavimentado 

con lajas. Bajo este pavimento se 

hallaron depósitos de basura y una 

nueva muralla que parece extenderse 

por debajo del sector previamente 

mencionado, lo que indica que 

posiblemente haya estructuras aún más 

antiguas bajo el complejo. 

Cronología del yacimiento. 

A través de una serie de 

dataciones con 14C
57

 llevadas a cabo en 

2011, se ha estimado que la actividad en 

Ness of Brodgar se extendió a lo largo 

de mil años, desde 3200 a.C. hasta 2200 

a.C., lo que nos da una idea de su 

importancia y de lo complejo de su 

organización.  

La fecha más antigua (3200 – 

3100 a.C.) se dató con una muestra de 

los depósitos obtenidos bajo la llamada 

“muralla menor de Brodgar”, en el 

límite sur del complejo. La fecha más 

                                                           
56

 Conocida como “muralla menor”. 
57

 La datación mediante el isótopo carbono-14 
es un método habitual de datación radiométrica 
para fechar la edad de materiales de hasta 
50.000 años. 
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reciente (2200 a.C.) fue datada gracias a 

un considerable conjunto de restos de 

fauna doméstica procedente de los 

niveles superiores del paso pavimentado 

que rodea la Estructura 10. Tanto la 

antigüedad de la primera como la 

amplitud de rango de la datación 

completa constituyeron una sorpresa, 

puesto que convierten a Ness of 

Brodgar en la estructura de piedra más 

antigua hallada en las Orkney y en un 

lugar usado por la población durante un 

milenio, con todas las implicaciones que 

ello conlleva. Sin embargo y dado que 

aún no se han alcanzado las capas más 

antiguas del yacimiento, la antigüedad 

podría ser aún mayor. 

Si bien el Calcolítico y el 

comienzo de la Edad del Bronce están 

ligados en las islas británicas a la 

aparición del estilo cerámico Beaker 

Pottery o Campaniforme y, aunque ya 

se han datado algunas trazas de las 

estructuras más modernas de Ness of 

Brodgar hacia 2100 a.C., este tipo 

cerámico no aparece en el yacimiento, 

que se limita a entregar cerámica 

neolítica incluso en sus niveles 

superiores. Esta circunstancia ha 

suscitado teorías como que Ness of 

Brodgar habría sido un reducto de las 

viejas tradiciones neolíticas frente al 

nuevo mundo de la metalurgia del cobre 

y el bronce.  

El conjunto de huesos de la 

estructura 10 con el que se obtuvo la 

datación de 2200 a.C. sí vendría a 

coincidir con algunas de las nuevas 

tradiciones funerarias del mundo del 

bronce británico. En su mayor parte, está 

compuesto de numerosos restos de ganado 

bovino –particularmente tibias-  que 

fueron depositados de una sola vez, en lo 

que se ha venido a considerar que pudo ser 

la clausura del edificio y el comienzo del 

ocaso de Ness of Brodgar, que no tendría 

ya lugar entre las nuevas sociedades 

metalúrgicas de la Edad del Bronce. 

Algo más que estructuras: la 

cerámica y el arte de Ness of Brodgar. 

En Ness of Brodgar, como se ha 

señalado anteriormente, se ha hallado 

una gran diversidad de restos cerámicos, 

incluyendo una olla en miniatura 

decorada con motivos muy similares a 

las halladas en el cercano yacimiento de 

Skara Brae y una gran variedad 

tipológica de cerámicas incisas y 

acanaladas. Para el director de las 

excavaciones, el arqueólogo Nick 

Card
58

, esto podría llevar a interpretar 

                                                           
58

 Orkney Research Centre for Archaeology 
(ORCA) y UHI Archaeology Institute. 
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Ness of Brodgar como un lugar de 

reunión y aglutinamiento de todas las 

comunidades neolíticas de las Orkney, 

dado que en el resto de yacimientos la 

cerámica hallada es de un rango 

tipológico mucho más limitado. 

En cuanto a las manifestaciones 

artísticas, han sido numerosas las 

halladas en Ness of Brodgar, contándose 

casi cien objetos decorados encontrados 

en las excavaciones. Se ha hallado desde 

la más simple decoración incisa sobre 

piedra hasta piqueteados y complejos 

motivos tallados. ¿Eran meros objetos 

decorativos o revestían un significado 

ritual o simbólico? De momento, 

desconocemos estos pormenores, pero el 

solo hecho de que aparezcan en gran 

número ya es un indicador más de la 

relevancia del lugar. Además, mientras 

que en otros yacimientos de la zona, 

como el asentamiento de Skara Brae, el 

arte solo aparece en determinadas 

estructuras especiales, en Ness of 

Brodgar lo encontramos en todos los 

edificios y muros. 

Otro aspecto que destacar de Ness 

of Brodgar es que en 2010 se hallaron 

evidencias de que ciertas estructuras 

estaban decoradas con coloración. Esta 

coloración estaba aplicada solo a 

determinadas losas de las Estructuras 1 

y 8. En algunas de ellas se mezclan 

varios colores –marrón rojizo, amarillo 

y naranja-, mientras que otras están 

cubiertas enteramente del mismo tono, 

si bien no se ha distinguido un patrón 

decorativo concreto. Este dato es de 

especial relevancia por cuanto es la 

primera vez que se encuentran esta clase 

de decoraciones en el Neolítico fuera 

del contexto mediterráneo. 

Teorías sobre su funcionalidad. 

Ness of Brodgar debe ponerse en 

relación con al menos otros dos lugares 

ceremoniales muy próximos, antes 

mencionados: Ring of Brodgar al norte 

y Stones of Stennes
59

 al sur. Asimismo, 

a menos de un kilómetro se halla uno de 

los lugares de enterramiento neolítico 

más relevantes de la zona: Maeshowe. 

La antigüedad de todos estos lugares ha 

sido datada entre 3000 – 2500 a.C., 

aproximadamente la misma que el 

periodo en que Ness of Brodgar estuvo 

activo. A falta de más datos que lo 

confirmen, parece una teoría plausible 

que todos estos centros pudieron estar 

relacionados entre sí y formar el 

corazón simbólico y ritual de las 

Orkney durante el Neolítico.  

                                                           
59

 Estructura megalítica cuyas doce piedras, 
rodeadas por un foso, formaban en su momento 
una elipse. Ha sido datado alrededor del 3000 a.C. 
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Vista general del entorno del Ness. Detalle de los 

muros y el pasaje pavimentado de la Estructura 10. 

Imágenes: The Ness of Brodgar Trust. 

Tradicionalmente, se ha venido 

considerando que el anillo de piedras de 

Ring of Brodgar ejercía cierta 

supremacía sobre el resto de lugares 

ceremoniales del archipiélago. Sin 

embargo, Nick Card ha querido elaborar 

una reinterpretación de este punto de 

vista, afirmando que los círculos de 

piedras eran simplemente el perímetro o 

la puerta de entrada al verdadero centro 

ceremonial de las Orkney, que habría 

sido el complejo monumental de Ness 

of Brodgar. Tanto Ring of Brodgar 

como Stones of Stennes habrían sido 

etapas o paradas en una ruta a lo largo 

del Ness, ruta que habría tenido su 

punto final en Ness of Brodgar. 

Esta idea de un complejo 

ceremonial situado entre dos henges 

encaja bastante bien con los datos 

arqueológicos que nos ofrecen otros 

lugares similares en las islas británicas, 

donde estos henges parecen haber 

jugado el papel de corredores donde 

detenerse en el camino hacia el centro 

ceremonial final. 

Novedades de la campaña 2014. 

En la campaña de 2014, dirigida 

al igual que las anteriores por Nick 

Card, y en la que ha participado un 

equipo de alrededor de ochenta 

personas, se han llevado a cabo 

importantes avances, como la apertura 

de nuevas catas (Trench T) y la 

continuación de los trabajos en la cata 

central (Trench P), donde se han 

revelado nuevos suelos y hogares. 

También se han producido una gran 

cantidad de hallazgos reseñables en 

cuanto a cultura material y objetos 

artísticos, entre los que destacan 

algunos restos de cuencos de cerámica 

carenada, así como recipientes con 

decoración acanalada e incisa, 

cerámicas en miniatura, cuchillos de 

piedra, hachas pulimentadas, losas de 

piedra con decoración geométrica incisa 

o piqueteada y nuevas muestras de 

coloración en varios de los muros y 

estructuras. 
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Conclusión y agradecimientos. 

Como se deduce a través de los 

datos aportados en el artículo, la 

relevancia y el lugar de Ness of Brodgar 

en el Neolítico escocés y europeo es 

fundamental, puesto que en este 

yacimiento se encuentran, por vez 

primera, patrones constructivos y 

decorativos que se pensaban ausentes de 

esta zona: estamos hablando de un 

conjunto de decenas de edificios 

construidos con piedras bien talladas, 

muy posiblemente techados con algo 

más que materia vegetal, decorados con 

pintura y grabados en zonas 

estratégicas, cercados por una muralla 

de considerables dimensiones y que 

cuentan entre ellos con un edificio de 

evidente función especial, que 

sobrepasa con mucho las dimensiones y 

complejidad atribuidas a la arquitectura 

neolítica del norte de Europa. 

Por otra parte, la magnitud de sus 

estructuras y muros, así como la 

interconexión visual y conceptual que 

parece existir entre Ness of Brodgar y el 

resto de centros ceremoniales y 

funerarios del área, dota a este 

yacimiento de todos los ingredientes 

necesarios para, posiblemente, haber 

constituido el corazón simbólico y ritual 

del Neolítico en las Orkney, denotando 

además que las sociedades que 

levantaron y mantuvieron en 

funcionamiento estos lugares revestían 

ya una gran complejidad. 

Finalmente, quisiera destacar 

cómo la labor de asociaciones como 

Ness of Brodgar Trust
60

, junto a la labor 

académica de Orkney Collegue UHI
61

, 

hacen posible que continúen los trabajos 

arqueológicos en yacimientos como este 

y en muchos otros, puesto que la 

riqueza de la arqueología prehistórica 

de las Orkney es enorme y son decenas 

los focos de interés. Su labor de 

divulgación también es altamente 

reseñable y, desde estas líneas, quiero 

agradecerles su amable colaboración y 

su generosidad, sin la cual este artículo 

no habría sido posible. 

 

 

 

 

 

 

 

 

 

 

                                                           
60

 Existen muchas otras, como Orkney 
Archaeology Society y Orkney Islands Council 
Archaeology Fund. 
61

 University of the Highlands and Islands, 
Orkney Collegue. 
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entorno geográfico. Imagen ampliada a 
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CARAVAGGIO,  

EL GENIO REBELDE. 

 

Por Ana Isabel Pérez Santos. 

 

     

Palabras clave: Barroco, Caravaggio,  

genio, pintura, rebelde. 

      

Se dice de los genios que son 

personalidades únicas, en muchas 

ocasiones, problemáticas y castigadas, 

pero cargadas de una lucidez y una 

magia capaces de dejar una huella 

indeleble en la Historia. Caravaggio fue 

y es, sin duda, un genio. 

 

Situémonos en el Barroco, ese 

periodo artístico que comprende, 

aproximadamente, los siglos XVII y 

XVIII. Para entrar en contexto hay que 

entablar un pequeño diálogo con la 

Historia, quien nos dirá que en el siglo 

XVI se inició en Alemania, de la mano 

de Lutero, la Reforma Protestante, la 

cual hirió de gravedad al Cristianismo. 

Éste, debilitado y temeroso de perder 

todo lo conseguido hasta el momento, 

se jugó su última carta con la 

Contrarreforma, una estrategia de 

renovación y acercamiento al fiel que 

sentó sus bases en el Concilio de Trento 

(1545-1563) y que se convirtió en todo 

un éxito. 

Una Iglesia triunfante y exultante, 

con fuerzas renovadas, se empeñó en 

mostrar a como diera lugar que seguía 

siendo el mayor poder del mundo, 

misión para la que utilizó al arte como 

medio de propaganda. 

El propósito a conseguir estaba 

claro: un arte teatral, recargado y altivo 

que, igualmente, fuera capaz de llegar al 

fiel con el mensaje de la Iglesia. En el 

caso de la pintura, ésta se llenó de 

escenas bíblicas que mostraban a 

vírgenes y santos idealizados, puros y 

sacros. 

ARTE 
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Bajo este contexto, y en un 

momento de la Historia y del Arte en el 

que la Iglesia contaba con consejos de 

vigilancia que procuraban que los 

artistas respetaran las normas 

establecidas, aparece Michelangelo 

Merisi, Caravaggio, para dar forma a la 

primera de las corrientes pictóricas 

barrocas: el Tenebrismo, cargado de 

realismo y crudeza. Aun sin conocer 

nada de este movimiento, todos 

podríamos cerrar los ojos e identificar 

claramente el tipo de obras que lo 

caracterizan: personajes reales, de la 

calle, con sus miserias y sus dramas, sin 

un ápice de idealización, con 

claroscuros evidentes y tajantes que 

rompen el hechizo renacentista. 

La Iglesia, siempre avispada, se 

da cuenta de que una cosa es romper 

con el pasado para mostrar una imagen 

más real y otra muy diferente es salirse 

de la norma. Es por eso que, poco a 

poco, la segunda tendencia, la clasicista 

–cuyo nombre ya nos dice muchas 

cosas-, más moderada y sencilla, se irá 

imponiendo sutilmente.  

Pero, ¿qué pasó con Caravaggio? 

El milanés, en un principio, fue tolerado 

porque sus obras, aun dentro de la 

innovación, mostraban todavía un aire 

manierista que minimizaba sus efectos; 

además, trataba temas mundanos, de la 

calle que, en ocasiones, incluso pasaron 

desapercibidos.  

Se cree que alrededor de 1592, 

con casi veinte años, se trasladó a 

Roma, ciudad en la que no llegaría a 

sentirse verdaderamente cómodo. 

Estamos hablando de la Roma Papal, la 

Roma de la aristocracia y el mecenazgo, 

un ambiente con el que Caravaggio no 

se identificaba en demasía.  

Aquí es donde, tras su paso por el 

taller de Giuseppe Cesari
62

, comenzó a 

pintar escenas costumbristas y 

naturalezas muertas, tema en el que a la 

fuerza tuvo que especializarse puesto 

que su maestro “delegó al joven 

Caravaggio –cuya capacidad para la 

investigación naturalista seguramente 

ya era notable- para que pintara flores 

y frutas”.
63

  

Pero Caravaggio era diferente, 

innovador, y hasta en esos cuadros 

menores de su primera época ya se 

encargó de dejarlo claro. 

Como pintor era especial, de una 

manera que reflejaba claramente que su 

personalidad como hombre también lo 

era. Esos primeros años estuvieron 

                                                           
62

 Pintor manierista italiano más conocido como 
el “Caballero de Arpino”. 
63

 POMELLA, Andrea: Caravaggio. ATS Italia 
Editrice, Edición española, 2004, p. 4. 
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plagados de problemas, peleas y una 

debilitada salud a causa de su 

paupérrima situación. Llegó a sufrir 

malaria, una circunstancia difícil que, 

sin embargo, le ayudó a crear una de sus 

mejores obras, Baco enfermo (1593-

1594), un joven dios algo andrógino, 

musculoso y atractivo aunque, eso sí, 

demacrado y amarillento, con 

apariencia enferma y con el rostro del 

pintor. 

 

 

Baco enfermo (1593-94), Caravaggio. 

Galería Borghese, Roma. 

 

Todo cambia en 1595, cuando el 

cardenal Francesco del Monte se fija en 

él y le cree digno de ejercer de pintor de 

la Iglesia de Roma. Los encargos 

comienzan a lloverle y, aunque en un 

principio realiza varias obras de cámara 

como Los músicos (1595) o Apolo 

tocando el laúd (1595) –cuyo 

protagonista recuerda a Baco-, a partir 

de ese momento Caravaggio centra su 

obra, casi sin excepción, en temas 

religiosos. 

Pero al mismo tiempo que le 

llueven los encargos también le llueven 

los problemas. Las peleas callejeras, los 

duelos y, en general, los escándalos 

aumentaban sin cesar. Su fama de 

rebelde y brabucón fue acentuándose 

cada vez más, algo que, con los años, ha 

contribuido a dejar tras él una estela de 

pintor bohemio y atormentado que le ha 

otorgado más valor, si cabe, a su 

categoría de genio. 

Caravaggio era un hombre 

inteligente, que se adentró en la pintura 

religiosa con una obra –Descanso en la 

huida a Egipto (1597)- muy del gusto 

del momento, que ahondaba en el 

sentimiento religioso; pero, como 

hemos dicho, también era un hombre 

diferente, audaz, temerario, incluso, por 

lo que no podemos esperar que su arte 

sea un reflejo del poder establecido ni 

un plácido paraíso en el que nunca 

ocurre nada. Ya en Magdalena 

penitente (1597) nos muestra de forma 

clara que sus maneras no son las de 

cualquier otro pintor barroco; la 
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costumbre de pintar Magdalenas de 

semblantes arrepentidos, ataviadas casi 

como santas, se rompe cuando 

Caravaggio escoge a una prostituta 

como modelo de su Magdalena a la que 

sitúa empequeñecida y desamparada 

desde un plano alto, llorando y rodeada 

de sus joyas de cortesana.  

Es en 1599 cuando recibe un 

encargo que le otorga una fama que, 

posiblemente, ni él mismo esperaba: la 

decoración de la Capilla Contarelli en 

San Luis de los Franceses con escenas 

de la vida de San Mateo y, a 

continuación –ya en 1600–, la 

decoración de la Capilla Cerasi en 

Santa María del Popolo con escenas de 

la vida de San Pedro y San Pablo. 

A través de cuatro obras, 

Vocación de San Mateo (1600), 

Martirio de San Mateo (1600), 

Conversión de San Pablo (1600-1601) y 

Crucifixión de San Pedro (1600-1601), 

y no sin problemas, Caravaggio se 

convirtió en leyenda. 

Sus obras están plagadas de una 

realidad en ocasiones cruel y brutal, 

como la vida misma, de horror y de 

culpa, y los protagonistas de estas 

vivencias son vírgenes y santos que 

lucen cuerpos y caras de la calle, con 

vestimentas de cortesanas o 

pordioseros, que se muestran en 

escenarios que, con seguridad, el propio 

pintor había visto en algún trasnocho o 

en alguna de sus habituales peleas; 

figuras que hablan con sus gestos, en 

igualdad de condiciones con la persona 

que les observa al otro lado del cuadro, 

empequeñecidas, humanas, al fin y al 

cabo.  

Es muy llamativo el uso tan 

particular y único que hace de la luz, la 

cual centra a sus personajes principales 

envolviéndolos en el protagonismo que 

requieren. Este uso irá cambiando con 

el tiempo y, a medida que su vida se 

complica, la luz va desapareciendo de 

sus cuadros, los cuales quedarán 

marcados por una oscuridad 

sobrecogedora.  

Caravaggio se hizo muy popular, 

su nombre corría de boca en boca y 

recibía muchos encargos que complacía 

a su manera. Manera que, poco a poco, 

fue haciéndose más y más evidente 

hasta lograr, como era de esperar, el 

enfado de la Iglesia. 

Uno de los ejemplos más claros y 

notorios lo encontramos en La muerte 

de la Virgen (1603), retablo encargado 

para el altar de la iglesia de Santa 

María della Scala, situada en la zona 

más pobre del Trastevere y que daba 
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cobijo a mujeres maltratadas, 

prostitutas… Esas mujeres son las que, 

claramente, Caravaggio tenía en su 

cabeza al pintar este cuadro donde retrata 

a una Virgen en un espacio humilde, con 

una postura y unos ropajes casi indignos, 

totalmente alejada de la divinidad y la 

idealización, completamente humanizada 

y, es más, habiendo tomado como 

modelo a una prostituta que ejercía de 

amante del pintor. Por si no fuera 

suficiente con eso, María Magdalena 

formaba parte de la escena, algo nada 

habitual pero que Caravaggio quiso 

hacer para aludir a las mujeres que 

buscaban cobijo en la Iglesia. 

 

 

La muerte de la Virgen (1603), Caravaggio. 

Museo del Louvre, París. 

Tras su terminación “se aplicó el 

concepto del decoro para rechazar la 

obra, era lasciva, irrespetuosa y falta 

de decoro. Las enseñanzas de la Iglesia 

insistían en la majestuosidad de la 

madre de Dios pero Caravaggio se las 

había cargado de un plumazo 

insistiendo en una humanidad 

vergonzante”.
64

 

Pero esta era la visión de la 

Iglesia. Al público, ya fuera por 

verdadero interés, por morbo o por 

ambas, le gustaba Caravaggio. 

A pesar de ese interés que 

despertaba, en 1606 y tras una larga 

etapa de enfrentamientos y problemas 

que se reflejaban en sus últimas obras, 

tuvo que salir huyendo de Roma tras el 

resultado fatal de una de sus incontables 

peleas en la que, seguramente de 

manera involuntaria, acabó asesinando a 

un hombre. 

Se destierra a Nápoles donde será 

recibido con honores y protegido por los 

Colonna
65

; a pesar de estas bondades, 

se encuentra con una ciudad oscura y 

violenta, características que se reflejarán 

en sus siguientes trabajos, donde el 

                                                           
64

 SOTO, V.; MARTÍNEZ-BURGOS, P.; 
SERRANO DE HARO, A.; PERLA, A. y 
PORTÚS, J., Arte y Realidad en el Barroco I,. 

Madrid, Ed. Ramón Areces, 2012, p. 73. 
65

 Familia de la nobleza italiana, originaria de 
Roma. 
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color y la luz empiezan a perder 

protagonismo para cedérselo a las 

sombras y la oscuridad. El dramatismo 

más profundo comienza a abrirse 

camino. 

Tras apenas un año en Nápoles 

plagado de éxito y de obras brillantes 

como La flagelación de Cristo (1607) o 

Virgen del Rosario (1607), emprende un 

desarbolado periplo que le hará pasar por 

Malta, Sicilia y, de nuevo, Nápoles. Su 

obra se vuelve cada vez más oscura, con 

pequeños puntos de luz, con 

sentimientos contenidos, sobriedad y una 

dureza descarnada que alcanza el culmen 

con David con la cabeza de Goliath 

(1609-1610). En esta momento de su 

vida, un Caravaggio débil y cansado de 

pelear y huir, echa de menos a Roma y 

nada ansía más que volver, por lo que se 

cree que pintó esta obra para regalársela 

a Escipión Borghese
66

 y lograr un 

perdón que le permitiese volver a la 

capital italiana; tanto es así, que la 

cabeza de Goliath sujeta por un 

victorioso David es un autorretrato del 

propio Caravaggio. 

 

                                                           
66

 Arzobispo de Bolonia entre 1610 y 1612 y 
sobrino del Papa Paulo V además de precursor 
de la actual Galería Borghese. 

David con la cabeza de Goliath (1609-10), 

Caravaggio. Galería Borghese, Roma. 

 

Tras una vida más que revuelta, 

cargada de disputas y huidas a ninguna 

parte, pero cargada también de una 

genialidad insuperable, en el último 

instante, el milanés no logró su objetivo 

más deseado pues fue incapaz de 

sobrevivir al viaje de vuelta a Roma, 

falleciendo en 1610 en la localidad de 

Porto Ercole.  
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REFLEJO DE LA VIOLENCIA 

EN EL MUNDO ACTUAL  

A TRAVÉS DEL ARTE. 

 

Por Beatriz Garrido Ramos. 

 

Palabras clave: arte, actual, crítica, cultura, 

feminismo, política, reflejo, sociedad, urbano, 

violencia. 

 

El arte como espejo del mundo actual. 

La violencia es un fenómeno que 

sacude al mundo actual, por lo que se 

ha convertido, junto con otras 

temáticas, en una cuestión expresada en 

el arte de forma recurrente.  

Por otra parte, el arte es el reflejo 

del mundo, es decir, si el mundo es 

horrible, su reflejo también lo es, en 

palabras del cineasta holandés Paúl 

Verhoeben.  

En los medios de comunicación 

escuchamos a diario los restos y 

consecuencias de esa violencia, que a 

posteriori, termina convirtiéndose en un 

elemento reivindicativo que opta por 

exponerse en las galerías de arte, en las 

carteleras de cine, en la radio y 

televisión o en internet. Sin duda 

convive con nosotros en el día a día, y 

lo peor es que no parece que nos 

moleste demasiado, puesto que nos 

hemos acostumbrado a ella. 

 

Se podría decir que, desde 

siempre, la humanidad ha asociado los 

términos comunidad y violencia en una 

peligrosa relación que, finalmente, a lo 

largo del tiempo, se ha cobrado gran 

número de víctimas. No obstante, dicha 

relación radica en el núcleo de las 

expresiones más relevantes de la cultura 

de todos los tiempos: del arte, la 

literatura y la filosofía entre otras. 

La violencia es un 

comportamiento que ya debería haber 

desaparecido de toda sociedad 

civilizada, pero que todavía sigue 

ARTE 
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actuando entre nosotros como si fuera el 

único medio de resolución de conflictos. 

El artista Alfredo Jaar
67

 comentó 

en un artículo: “El mundo del arte en 

general no es más que un espejo 

perfecto de la realidad…” “se puede 

afirmar que sin arte o cultura la vida 

sería invivible. El arte es como el aire 

que respiramos. El arte y la cultura nos 

ofrecen el último espacio de libertad 

que queda en el mundo para soñar y 

crear un mundo mejor. El artista crea 

modelos de pensar el mundo”. 

La violencia expresada en el arte, 

es un hecho, y como tal, puede ser 

investigado, analizado y trasmitido al 

público del siglo XXI, cada vez más 

partícipe y consciente del importante 

papel ejercido por la cultura. 

 

Arte crítico. Arte y política. 

Pretende producir una nueva 

mirada sobre el mundo, de forma que 

tiene por vocación transformarlo. Se 

propone suscitar una determinada 

conciencia del mundo, susceptible de 

determinar una voluntad de participar 

en su transformación. 

                                                           
67

 Artista, arquitecto y cineasta chileno, famoso 
principalmente por sus instalaciones en las que 
combina elementos de la fotografía, la 
arquitectura y el teatro. Obtuvo el Premio 
Nacional de Artes Plásticas de Chile en 2013. 
http://www.alfredojaar.net/  

Un buen ejemplo de arte crítico es 

Doris Salcedo
68

. Esta artista 

colombiana, es conocida por expresar 

sus preocupaciones políticas y sociales 

en sus obras, muchas de ellas 

vinculadas al conflicto colombiano. En 

un simposio en Zúrich en enero de 

2005, en torno a la situación social, 

política y artística de Colombia, afirmó: 

“Yo soy una artista política que trabaja 

desde el tercer mundo, que ve la vida 

desde el tercer mundo… me interesa 

analizar el poder y cómo aquellos que 

detentan el poder manipulan la vida
69

”. 

Su obra ha evidenciado, a lo largo 

de dos décadas, una gran unidad formal, 

temática y conceptual. Son conocidas 

sus series de instalaciones y su trabajo 

con los vestigios de las víctimas de la 

violencia colombiana. A menudo utiliza 

muebles en sus esculturas, eliminando 

su naturaleza familiar, y confiriéndoles 

un aire de malestar y horror. Los objetos 

son transformados de tal manera que a 

veces aluden a cuerpos humanos o 

                                                           
68

 Escultora colombiana. Su trabajo responde en 
cierta manera a la situación política actual en 
Colombia. Sus obras han sido expuestas en el 
Museo de Arte Moderno (MoMA) de Nueva 
York, en el Tate Modern de Londres, en el 
Centro Pompidou de París y en el Museo 
Nacional Centro de Arte Reina Sofía en Madrid. 
Es una de las artistas colombianas más 
importantes en la escena contemporánea 
internacional.  
69

 PANZAROWSKY, Gina: "Sobre Doris Salcedo 
y las Grietas de Unilever", en Revista virtual 
[esferapública], 2008. 

http://www.alfredojaar.net/
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partes de ellos. En otros casos, el 

carácter de monumento (en el sentido de 

objeto rememorativo) de sus muebles-

objetos es resaltado con vaciados de 

bloques de cemento.  

En series como Atrabiliarios 

(1991-1996), Casa Viuda (1992-1995), 

Sin título (1989-2005) y Sillas vacías 

del Palacio de Justicia (2002), de 

manera reiterativa aparecen objetos 

pertenecientes a hogares humildes, que 

remiten a las víctimas de la violencia en 

Colombia, y que están impregnados del 

recuerdo de los acontecimientos 

trágicos que sus dueños debieron 

padecer.  

También es significativa Acción 

de duelo, una intervención urbana 

llevada a cabo en la Plaza de Bolívar, 

Bogotá, el 3 de julio de 2007. Y es que 

a través de sus intervenciones, se refiere 

a las violencias que produce el poder, el 

poder que oprime, que domina y somete 

a la vida, al poder que estructura las 

formas de recuerdo y olvido, bien sea 

aludiendo a las víctimas de la violencias 

en Colombia, o a temas políticos más 

generales como el racismo, la 

inmigración, la inclusión, las 

desigualdades sociales o la memoria 

histórica. En otra obra expuesta por 

primera vez en 2007, La grieta,  se 

puede observar una oda contra la 

segregación, lo que le valió un gran 

reconocimiento internacional. 

 

Instalación perteneciente a la serie 

Atrabiliarios. Doris Salcedo. 

  

 

Otro artista destacable es 

Santiago Sierra
70

. Cargado de 

reivindicaciones sociales y políticas 

desde sus comienzos, intenta visibilizar 

la injusticia de las relaciones laborales, 

el desigual reparto de la riqueza que 

produce el sistema capitalista, las 

discriminaciones por motivos raciales 

en un mundo surcado por flujos 

migratorios unidireccionales (sur-norte) 

y la perversidad de las tramas de poder 

                                                           
70

 Artista español. Licenciado en Bellas Artes 
por la Universidad Complutense de Madrid, 
completó su formación en Hamburgo (Alemania) 
entre 1990 y 1991, donde estudió con los 
profesores F.E. Walter, S. Browm y B.J. 
Blume. Sus inicios están vinculados a los 
circuitos artísticos alternativos de Madrid (El Ojo 
Atómico, Espacio P), pero gran parte de su 
carrera posterior se ha desarrollado en México 
(1995-2006) donde amplió sus estudios en la 
Escuela de San Carlos de la Universidad 
Autónoma de México, e Italia (2006-2010). 
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que fomentan la alienación y explotación 

de los trabajadores. Un ejemplo de su 

obra es “Trabajadores que no pueden 

ser pagados, remunerados  por 

permanecer en el interior de cajas de 

cartón” (Kunst Werke. Berlín, 

Alemania. Septiembre de 2000). En esta 

acción, el artista pagó de forma secreta a 

trabajadores chechenos exiliados para 

que estuviesen cuatro horas diarias 

sentados, en el interior de una caja. 

Intenta evidenciar lo absurdo de las 

relaciones de poder establecidas en el 

mundo actual, y destacar los problemas 

que acarrea para la población la 

economía capitalista. Todas sus 

intervenciones, conllevan un ejercicio de 

reflexión, donde la producción artística 

desempeña un papel estratégico. 

Retomando sus propias palabras, expone 

“no quiero denunciar nada, sólo mostrar 

la realidad”, una frase significativa sin 

duda.  

En 2002, realiza “3000 huecos..”. 

El terreno elegido para la realización de 

la obra, se encuentra a poca distancia de 

la costa, en un lugar de llegada habitual 

de inmigrantes ilegales, que en 

ocasiones fallecen en el intento. En 

palabras del propio autor: “Todos los 

repertorios materiales [de mi trabajo], 

sean coches, bancos o losas vienen 

siempre empleados en su calidad de 

contenedores del cuerpo humano o de 

las mercancías que este produce” 

afirmaba el artista en una entrevista. El 

valor de esta obra reside, 

principalmente, en su capacidad de 

activar la respuesta subjetiva del 

espectador en relación con su contexto, 

en el sentido más amplio del término, 

tanto de la obra como del espectador. 

 

 

“3000 huecos de 180x70x70 cm cada uno” 

(2002), Santiago Sierra. Fundación NMAC, 

Cádiz. 

 

Para él la violencia entra en 

escena cuando existe un instrumento 

para forzar la voluntad del otro, y el 

dinero se convierte en su expresión. 

Por último, otro ejemplo de su 

obra más actual es “Los Encargados” 

(2013). Se trata de una acción artística 

realizada junto con Jorge Galindo. En 

ella, siete Mercedes negros circulan a 

velocidad de cortejo fúnebre por las 

calles de Madrid. Cada uno lleva sobre 
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el techo un enorme retrato cabeza abajo. 

Son cuadros en blanco y negro, 

hiperrealistas pero con acabado crudo, 

como si de fotos policiales se tratara, 

del rey Juan Carlos y los seis 

presidentes de España desde la 

reinstauración democrática. Los siete 

personajes de los cuadros son, según 

han declarado los artistas, “los 

encargados de representar los intereses 

de la banca, del Pentágono, de Roma, 

de los terratenientes, del Ejército” y 

ejecutar “políticas asesinas” que 

comenzaron con “el gran timo” de la 

transición, llegando a nuestros días con 

el país al borde del abismo económico y 

social.  

 

El Feminismo. El arte feminista
71

. 

Las diferentes oleadas de 

pensamiento feminista, fueron uno de 

los periodos más fructíferos del siglo 

XX. Por aquel entonces,  muchas 

artistas empezaron a formar parte del 

pensamiento feminista.  

Un ejemplo de este tipo de arte es 

el que refleja la práctica política y vital, 

como es el caso de la temática de la 

violencia sobre las mujeres: “Rape 

                                                           
71

 AZNAR, Y.; REYES, J.: Últimas Tendencias 
del Arte. Madrid, Ed. Ramón Areces, 2010. 

Scene” (1973), de Ana Mendieta
72

,  es 

una Performance en la que la artista 

personifica a la víctima de una supuesta 

violación y muestra su cuerpo asaltado 

físicamente. En otra de sus obras, 

consternada por la brutal violación y 

asesinato de Sara Ann Otten, una 

estudiante de enfermería de la 

Universidad de Iowa, se untó con 

sangre y se ató a una mesa, invitando a 

la audiencia a dar testimonio. En ambas 

obras, demuestra sin duda un tipo de 

violencia que desgraciadamente sigue 

vigente en la actualidad. 

Otra cuestión importante es la que 

refleja la problemática del cuerpo 

femenino: partiendo de la base de que el 

cuerpo y la sexualidad son una 

construcción social, muchas artistas 

trabajan sobre la confusión de las 

identidades. Algunas obras que 

muestran lo anterior son: “Trasplante 

de pelo facial” (1972) y “Blood Signs 

& Body Tracks
73

” (1974) de Ana 

Mendieta, “Meat Joy
74

” (1964) e 
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 Artista, escultora, pintora y videoartista de 
origen cubano exiliada en Estados Unidos, 
transita durante toda su trayectoria en el límite 
entre ambos territorios culturales, el 
norteamericano y el latino. Es reconocida por 
sus obras de arte denominadas “earth-body art”. 
73

 Estrechamente relacionada con otras 
acciones con sangre realizadas a principios de 
los años setenta, como las que registró en la 
intimidad de su propia casa, a modo de reflexión 
acerca de otras formas íntimas de violencia. 
74

 Giró en torno a ocho figuras parcialmente 
desnudas bailando y jugando con varios objetos 
y sustancias. 

http://es.wikipedia.org/wiki/Videoarte
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“Interior Scroll” (1975) de Carolee 

Schneemann y “SOS Stratification 

Object Series” (1974-79) de Hannah 

Wilkie. Y es que la referencia a la 

agresividad sobre el cuerpo,  regresa de 

nuevo, puesto que a día de hoy, esa 

temática sigue de plena actualidad, tal y 

como se puede observar en la 

intolerable violencia de género.  

Por otra parte, Bárbara Kruger, 

con su obra intenta ir en contra de 

prototipos y determinadas 

representaciones, para acoger así a un 

público femenino dentro del mundo 

patriarcal, como también lo es el mundo 

del arte. Pretende hacer pensar en quién 

guían la imagen femenina, los placeres 

de las mujeres, sus carencias y sus 

relatos. Se posiciona por el lado de lo 

que no se ve, y afirma: “pretendo 

alterar las austeras certezas de las 

imágenes, la propiedad y el poder”. 

 

El triángulo de la violencia: la 

violencia cultural. 

Se trata de un concepto 

introducido por Johan Galtung para 

representar la dinámica de la generación 

de la violencia en conflictos sociales. 

Para él, la violencia es como un iceberg, 

de modo que, la violencia visible es sólo 

una pequeña parte del conflicto. Esta 

forma de la violencia, hace referencia a 

aspectos de la cultura que la legitiman a 

través del arte, la religión, la filosofía, el 

derecho, etc. 

Hacia los años 90 surge, de la 

mano de Galtung, una nueva 

aproximación a la violencia al crearse el 

concepto de violencia cultural, que 

define como una violencia, simbólica, 

que “se expresa desde infinidad de 

medios (simbolismos, religión, 

ideología, lenguaje, arte, ciencia, leyes, 

medios de comunicación, educación, 

etc.), y que cumple la función de 

legitimar la violencia directa y 

estructural, así como de inhibir o 

reprimir la respuesta de quienes la 

sufren, y ofrece justificaciones para que 

los seres humanos, a diferencia del 

resto de especies, se destruyan 

mutuamente y sean recompensados 

incluso por hacerlo
75

”.  

Galtung define entonces la 

violencia cultural como “aquellos 

aspectos de la cultura, de la esfera 

simbólica de nuestra existencia, 

ejemplificados por la religión y la 

ideología, el lenguaje y el arte, la 

ciencia empírica y la ciencia formal 

(lógica, matemáticas), que pueden ser 

                                                           
75

 GALTUNG, J.: Tras la violencia, 3R: 
reconstrucción, reconciliación, resolución. 
Afrontando los efectos visibles e invisibles de la 
guerra y la violencia. Gernika, Bakeaz/Gernika 
Gogoratuz, 2003. 

http://es.wikipedia.org/wiki/Arte
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utilizados para justificar o legitimizar 

la violencia directa o estructural. Estos 

rasgos constituyen aspectos de la 

cultura, no culturas completas”. 

 

Cultura de la violencia. 

Tenemos que diferenciar la 

Cultura de Violencia de la Violencia 

Cultural de la que hablaba Johan 

Galtung. Se puede identificar y 

reconocer fácilmente cuando una 

cultura o sociedad concreta, tiene 

interiorizada la violencia en su razón de 

ser, es decir, como mecanismo para 

hacer frente a los conflictos. Es aquella 

en la que una respuesta violenta ante el 

conflicto se ve como algo natural, 

normal e incluso, como la única manera 

viable de hacer frente a los problemas y 

disputas que nos encontramos a diario. 

Por tanto, si seguimos al pie de la letra 

tal definición, podemos exponer que 

actualmente vivimos en una cultura de 

violencia.  

  

Intervenciones. 

El espacio urbano constituye la 

distribución espacial de una ciudad, 

debiendo estar configurado a partir de 

las necesidades y usos de la sociedad. 

Se trata pues del desarrollo formal y la 

planificación política, urbanística, 

arquitectónica, artística... que lo 

convierten en un espacio destinado a la 

convivencia de los grupos que 

constituyen la sociedad actual.  

El espacio urbano es lo cotidiano, 

donde tiene lugar la realidad. En dicho 

espacio tiene lugar un ejemplo de arte 

realizado en la calle,  denominado 

intervención, que es la forma de 

construir, de disponer en el espacio una 

serie de elementos que cumplen una 

función determinada. También se puede 

definir como una forma de conquista del 

espacio circundante, y de otorgar 

dignidad a algo en una situación dada, 

que en castellano se dice “investir”.  

Según Ilya Kabahov, “es un arte muy 

joven”, y en palabras de Josu 

Larrañaga, “en muchas ocasiones, en 

términos más generales se le ha 

llamado arte ambiental”.  

El artista Richard Hamilton
76

 es 

buen ejemplo de este tipo de arte. Con 

su obra “Shadow Man” (1982), llenó 

las calles de USA y Canadá con dibujos 

de líneas blancas y siluetas de hombres 

caídos, que dramatizaba añadiendo 

manchas de tinta roja. Su principal 

finalidad era la de escenificar la 

violencia callejera, a través de la 

similitud de las siluetas con las 
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 Pionero del arte pop británico. Considerado el 
artista británico más influyente del siglo XX. 
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realizadas por la policía en las escenas 

de los hechos. 

 

Arte urbano o callejero. 

En este apartado juegan un papel 

importante la juventud y las nuevas 

generaciones, que al fin y al cabo, serán 

futuras receptoras de todo lo que les 

rodea. El arte urbano o callejero
77

, el 

graffitti, etc, se han convertido también 

en una forma de expresión artística que 

no puede dejarse de lado.  

Característico de este tipo de arte 

es Banksy, seudónimo de un prolífico 

artista del street art británico. Utiliza su 

arte urbano callejero para promover 

visiones distintas a las de los grandes 

medios de comunicación. Esta intención 

política detrás de su llamado “daño 

criminal” puede estar influida por los 

Ad Jammers (movimiento que 

deformaba imágenes de anuncios 

publicitarios para cambiar el mensaje). 

Un buen ejemplo de su obra es “The 

Banksy Luxury Loft Complex” en la que 

se puede ver una escena de violencia 

ejercida sobre animales, o el mural que 

realizó en agosto de 2005 sobre el Muro 

de Cisjordania, construido por Israel en 
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 Traducción de la expresión inglesa “street art”, 
hace referencia a todo el arte de la calle, 
frecuentemente ilegal. 

los territorios ocupados de Cisjordania, 

combinando varias técnicas.  

 

 

Trabajo artístico in Thekla Social entertainment 

boat. Central Bristol, Inglaterra. Banksy. 

 

Independientemente de otras 

cuestiones, este arte callejero, al 

integrar sus elementos en lugares 

públicos bastante transitados, pretende 

sorprender a los espectadores. Suele 

tener un llamativo mensaje subversivo 

que critica a la sociedad con ironía e 

invita a la lucha social, la crítica política 

o, simplemente, a la reflexión. Se ha 

hablado incluso de este tipo de arte 

como posible terapia, pudiendo prevenir 

el vandalismo entre los jóvenes, tal y 

como afirmó Antoni Gaberre
78

. 

 

 

 
                                                           
78

 Educador social que ha trabajo en lugares tan 
dispares como Bosnia e Irlanda del Norte, así 
como en cárceles, siempre en lugares con 
problemas de integración, en algunos casos de 
integración entre religiones. 
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UNA PEQUEÑA 

INTRODUCCIÓN AL ARTE 

EGIPCIO DURANTE EL 

PERIODO PTOLEMAICO. 

 

Por Mª Engracia Muños Santos. 

 

 

Palabras clave: Alejando, Arte Egipcio, arte 

Ptolemaico, Cleopatra VII, Helenismo, Ptolomeo I. 

 

Aunque para ojos del público en 

general el arte egipcio no sufrió 

variaciones desde el principio al final 

de su historia, es en los pequeños 

detalles donde queda marcada la 

diferencia.  Estos detalles cada vez nos 

ayudan más y mejor a redefinir lo que 

hasta el momento dábamos por hecho.  

El arte de época ptolemaica está lleno 

de esos detalles que nos ayudan a 

entender el arte egipcio, y a verlo desde 

otra perspectiva. 

 

Cuando Alejandro Magno entró 

en Egipto en 332 a.C., fue acogido con 

las manos abiertas.  El país odiaba a los 

persas que los tenían bajo su yugo desde 

el año 343 a.C. y Alejandro será visto y 

entendido como un liberador del país.  

El conquistador se representará, tras su 

vista al templo de Amón en Siwa, al ser 

proclamado dios, con los cuernos de 

carnero símbolo del dios de Tebas
79

.  

Esta será la primera vez que un rey 

heleno aparece con elementos de la 

iconografía egipcia. 

Con la muerte del rey Alejandro, 

Ptolomeo
80

, uno de sus generales, y por 

lo tanto diádoco, se convirtió en sátrapa 

del país y en el 304 a.C. se declaró rey 

de Egipto, convirtiéndose así en el 

fundador de la dinastía que portará su 

nombre y gobernará Egipto desde el año 

304 a.C. hasta el año 30 a.C., momento 

                                                           
79

 Amón (Imn en egipcio) era el dios de Tebas, 
capital del reino egipcio. Este dios se 
sincretizará con Zeus durante el periodo griego, 
de ahí su gran importancia simbólica para 
Alejandro. 
80

 Ptolomeo I Soter “el salvador” (367 a.C.-
 283 a.C.) 

ARTE 
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de la muerte de Cleopatra VII
81

, por lo 

tanto el reino fue gobernado por 

monarcas de origen griego.  De esta 

forma Egipto fue helenizado pero, al 

mismo tiempo, los reyes griegos y la 

población helenística que ocuparon este 

espacio, fueron egiptizados, pero 

siempre fueron mal entendidos los 

motivos egipcios y, a excepción de 

Alejandría, Egipto fue perdiendo 

importancia mientras que se convertía 

en una provincia atrasada. 

Mediante la helenización se 

extendió la cultura y civilización griega 

por todos aquellos lugares donde pasó 

Alejandro, que formó un imperio, pero 

también a los lugares adyacentes que se 

contagiaron en parte de esta cultura.  

Pero no podemos hablar de 

aculturación.  Más bien se llevó a cabo 

una mezcla de elementos culturales 

griegos con otros de origen local, y 

aunque aquí tomamos como ejemplo el 

país del Nilo lo mismo ocurrió en Persia 

o en la región del Indo.  La corta 

estancia de Alejandro en Egipto 

conllevaría importantes consecuencias 

como, por ejemplo, la fundación de la 

ciudad que llevaría su nombre 

(Alejandría) con la que se comenzaría 

una modificación de las estructuras 
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 O Cleopatra Filopátor Nea Thea (69 a.C.-
 30 a.C.) 

antiguas egipcias. Alejandría se 

convirtió en la nueva capital de Egipto y 

la polis del helenismo por antonomasia 

que debería servir de modelo griego 

para transformar el modo de vida en el 

Oriente Próximo. El griego será la 

lengua oficial, aunque el egipcio 

continuó utilizándose entre la población 

egipcia.  La cultura dominante era la 

helenística y los Ptolomeos se 

enterraron en Alejandría como ya había 

hecho Ptolomeo I con Alejandro, 

queriendo así darle un prestigio mayor a 

la nueva polis.  Así Alejandría se 

convertía en la bisagra entre oriente y 

occidente y en el puerto comercial más 

importante de la zona.  Dice Estrabón 

que “la ciudad tiene los más bellos 

recintos y palacios públicos, que 

ocupan entre un cuarto y un tercio de su 

extensión total
82

”. 

Como tradicionalmente se venía 

haciendo en Egipto, fue a través de los 

monumentos donde la demostración del 

poder soberano de los reyes se 

manifestaba, apareciendo con la imagen 

popular al más rancio estilo egipcio. El 

helenismo utilizó los temas egipcios 

como elemento enriquecedor y exótico. 

Los Ptolomeos adoptaron cultos locales 

y ceremonias tradicionales, aunque se 

                                                           
82

 Estrabón, Geografía XVII 1,8.  
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reinventaron, esta vez según modelos 

griegos. Los monarcas se convirtieron 

en faraones
83

 para la población interior 

del país, y en monarcas helenísticos 

para el resto del Mediterráneo. Tanto 

griegos como macedonios aportaban su 

cultura propia, no se trataba de un 

pueblo que ambicionase Egipto por ser 

concebido como “civilizado”, esta no 

era la primera vez que ocurría con los 

pueblos conquistadores del Nilo, sino 

que eran los nuevos monarcas, con 

Alejandro como primer protagonista, 

los que aportaban una nueva 

“civilización” que competía en igualdad 

de condiciones con la indígena.  La 

difusión del humanismo helénico fue el 

principal objetivo de los nuevos 

invasores del país y Alejandría se 

convirtió en centro cultural donde los 

sucesivos reyes fundaron el Museo y la 

Biblioteca, convirtiéndose en lugar de 

estudio para numerosos científicos, 

poetas y sabios.  Alejandría era la 

capital del helenismo por antonomasia.   

El estilo ptolemaico se desarrolló 

durante 300 años y se pueden 

diferenciar tres fases
84

: 

                                                           
83

 No podemos olvidar que para el pueblo 
egipcio un faraón era un ser casi divino, 
divinizado totalmente tras su muerte y 
asimilación con el dios Osiris, transformándose 
en ese momento en inmoral. 
84

 NAVAJAS, A.I.: Curso superior de 
Egiptología, dentro del temario de esta 
profesora, edición 2009.  

 La más antigua comprende los 

reinados de Ptolomeo I a Ptolomeo V
85

 

que sigue los estilos de la dinastía 

anterior, aún se están terminando los 

monumentos de la anterior dinastía.  

 Le sigue el periodo medio desde 

Ptolomeo VI a Ptolomeo IX (180-80 

a.C.), que sí podemos definirlo como de 

estilo ptolemaico propiamente dicho.   

 Y por último, la tercera fase, con 

Ptolomeo X hasta Cleopatra VII, pero 

que tendrá cierta continuidad hasta 

época de Augusto, con construcciones 

helenísticas similares a las que se están 

llevando al mismo tiempo en 

Alejandría.   

Estas además coinciden con las 

tres fases generales del arte helenístico:  

 La primera denominada de los 

diádocos (323-275 a.C.). 

 La segunda con el nombre 

“reinos helenísticos” (275-150 a.C.)  

 Y la última que es la fase 

grecorromana (150-31 a.C.).
86

 

Las construcciones 

arquitectónicas destacables, para no 

variar con las ya realizadas desde las 

primeras dinastías egipcias, serán los 

templos, con su genuina tradición 

faraónica.  Los más importantes de 
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   323-180 a.C. 
86

 POLLIT, J.: Art in the hellenistic Ages.  
Cambridge, 1986. 
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todos se encuentran en el Alto Egipto.  

El objetivo probable de seguir con la 

herencia nilótica era ganarse al clero, 

que eran los intermediarios entre lo 

divino y lo humano y entre el indígena y 

el heleno.  Destacan los de Dendera y 

Edfú.  El templo de Isis  en Filé fue uno 

de los monumentos más importantes y 

su imponente pilono es uno de los 

mayores exponentes del arte de este 

periodo. 

Los nuevos rasgos constructivos 

que aparecen en el siglo IV son las 

hiladas regulares de iguales alturas y la 

disposición de remates y travesaños,  de 

forma que todos los encajes eran 

perfectos y en una línea.  Los muros 

tienen un aspecto muy pesado y las 

columnas se elevan.  Aparece una 

marcada imagen de fortaleza  y se 

caracterizaba por la gran oscuridad en 

todo el interior.  Solo parte de él 

quedaba iluminado al abrir las puertas 

principales del edificio.   

La colosalidad se pone de moda,  

el pilono de Edfú por ejemplo tiene 36 

m de altura.  Las construcciones 

religiosas se llenan de obeliscos y 

estatuas que se levantan en Edfú y Filae 

o bien este tipo de monumentos son 

movidos desde su emplazamiento 

original reutilizando las más antiguas y 

llevándolas hasta Alejandría, Karnak, 

Naucratis o Roseta.   

El esquema general es el de un 

pilono que da a un patio, en la parte del 

pórtico las columnas se encuentran 

unidas por muros bajos.  Detrás la sala 

hipóstila.  Al fondo el santuario rodeado 

por un corredor, a él se abren salas más 

pequeñas.  Una escalera lleva hasta la 

terraza.  Aparece un nuevo ritual, el de 

la procesión de la estatua de culto a lo 

alto del templo, por lo que la 

arquitectura de este se debe adecuar a la 

nueva práctica, así, aparecen escaleras 

para subir hasta el tejado, en realidad 

aparecen dos escaleras, una recta y otra 

curvada (una para subir y otra para 

bajar), cuyas paredes estarán decoradas 

con escenas de los sacerdotes 

transportando al dios.  La estatua se 

dejaba al sol en un quiosco en una 

terraza en el templo. 

Un muro rodea todo el complejo.  

Los capiteles utilizados eran de distintos 

tipos en una misma fila, combinando 

distintos motivos vegetales 

denominándose compuestos.  Se 

utilizarán columnas papiriformes, 

palmiformes y hatóricas, pero siempre 

siguiendo una regla: en el pronaos se 

mantenía la simetría axial, la tipología 

de capitel usado en un lado tenía su 
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reflejo en el lado contrario, que 

cambiaba en el patio donde 

predominaba una distribución inconexa 

(Edfú, Filas y Kalabsha).  Todo el 

complejo, ahora, se rodeará de murallas 

de adobe que tendrá forma ondulada. 

Como novedad griega aparecen 

edificios más de estilo heleno, pero con 

fuerte impronta egiptizante.  Como 

ejemplo tenemos una capilla funeraria 

en Stanley Bay, con forma de quiosco 

egipcio, columnas dóricas y las esquinas 

exteriores en forma de corazón.  En 

Sudán, ya en época romana, tenemos 

constancia de otra edificación del 

mismo tipo, en Naga, justo en frente a 

un templo al más puro estilo egipcio 

levantado por Natakamani
87

. 

La decoración de las paredes de 

los templos era básicamente religiosa: el 

rey aparecía realizando el ritual y 

recibiendo la legitimación de las 

deidades, aunque se produjo un cambio 

y una renovación en el estudio de los 

textos tradicionales rituales y 

mitológicos que se reelaboraron.  

Desaparece la imagen laica del rey que 

masacra al enemigo.  Nuevas imágenes 

aparecieron y otras se reubicaron en 

lugares nunca antes utilizados. Las 

columnas siguieron dividiéndose en tres 

                                                           
87

 Rey de Kush, años 1 al 20 d.C., periodo 
meroítico, en Nubia. 

campos y en cada uno de ellos se situó 

la imagen de las marismas, símbolos de 

fecundidad y personificación de los 

nomos que llevaban ofrendas a los 

templos; en la parte superior de la pared 

en un friso aparecían las deidades que 

eran adoradas por el rey; entre ambas 

una decoración en varios registros con 

escenas que mostraban los actos rituales 

realizados por las deidades para el rey, 

aunque los jeroglíficos, ahora una 

lengua muy desarrollada con un mayor 

número de signos, estarán sobre todo 

ordenados en columnas verticales 

intercaladas por líneas horizontales de 

texto.  Alrededor de las cabezas y las 

coronas aparece escritura.  La 

policromía volvía a ser de colores 

básicos: azul, verde y rojo a los que se 

añadió el púrpura, rosa y oro, 

inexistente hasta el momento. 

 

Techo del templo de Hathor, Dendera. 

Fotografía cedida por Ángel Kuenka. 
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Algunos elementos iconográficos 

siguen siendo utilizados en este 

momento.  Min y la lechuga, Thot y la 

paleta de escriba.  El faraón ofrece a la 

diosa Maat y a esta la recibe Amón, 

cuando son libaciones entonces es 

Osiris quien aparece.  Se repiten 

escenas de quema de incienso, 

donaciones de comida, quema de 

alimentos, que siempre aparecen en la 

parte inferior del templo.  En la parte 

superior estarán todas aquellas 

imágenes relativas al cielo. 

La ejecución del relieve seguía 

siendo en dos dimensiones.  No se 

intentó introducir la profundidad 

mediante la perspectiva, ni el escorzo 

que ya tenían mucha tradición en el arte 

helenístico.  Destaca el efecto carnoso 

de los cuerpos que conseguían mediante 

la redondez de los volúmenes.  En el 

caso de las figuras femeninas, sobre el 

pecho se solapaba el antebrazo. En los 

muros de Edfú se representaron escenas 

de los combates de Horus y Seth y en 

Dendera la capilla de la terraza se 

decoró con el mito de Osiris. 

Respecto a la escultura, se siguen 

realizando estatuas de personajes en pie, 

arrodillados o estatuas cubo.  Las 

sedentes ya no se hacen aunque se 

retomará en época romana.  Las de 

forma de cubo se alargan.  La mujer 

casi ni aparece y si lo hace es joven y 

totalmente idealizada donde su torso se 

puede dividir visualmente en tres partes: 

los pechos muy abultados y de forma 

prácticamente esférica y el vientre, 

también abultado, y con la transparencia 

del ombligo, la cintura es 

extremadamente estrecha.  Abundan las 

estatuas de sacerdotes.  Destaca la 

perfecta factura de estas piezas, sea cual 

sea el material utilizado, la técnica es 

impecable. 

 

 

Cabeza verde, 350 a.C., Ägyptisches Museum 

Berlín. Fotografía de la autora. 

 

 

 

 

  

http://www.egyptian-museum-berlin.com/c53.php
http://www.egyptian-museum-berlin.com/c53.php
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Aunque se siguen encontrando 

estatuas masculinas de tipo 

“tradicional” claramente idealizadas, 

también aparecen unas un poco más 

helenizadas, en las que la apariencia es 

más humana, aunque no pueden 

considerarse helénicas en un sentido 

estricto. Estas esculturas junto a 

pequeñas estatuas de bronce se 

guardaban en el templo, para así estar 

más cerca de la divinidad, intentando 

conseguir la vida eterna.  En el caso de 

las pequeñas figuras, muchas de ellas en 

bronce, se trataban de deidades o 

animales sagrados, de grandísima 

calidad, aunque se realizaban en masa, 

ya que el visitante las adquiría en el 

templo a modo de merchandising.   

Sobre las estelas, se hizo 

especialmente popular la Estela de 

Horus Niño en pie sobre unos 

cocodrilos, en sus manos agarraba 

serpientes, escorpiones, etc.  Estaban 

cubiertas por completo de conjuros.  Su 

carácter era protector y de prevención 

de ataque de los animales considerados 

peligrosos además de que era mágica y 

ayudaba a curar picaduras de serpientes 

y escorpiones.  Este tipo de estela estaba 

en los templos y la gente acudía a ella 

en caso de necesidad, derramando agua 

que luego se utilizaba para sanar la 

picadura o mordedura. 

En el caso de decoraciones en las 

paredes de las tumbas destacan tres 

temas: el del difunto sentado en un 

extremo está mirando hacia la procesión 

de oferentes, el de los músicos como 

arpistas y mujeres tocando frente al 

difunto o las actividades diversas en las 

marismas.   

Las figuras se modelan con 

formas redondeadas y suaves, sin 

musculatura, barbillas pequeñas y 

redondeadas, cuello carnoso.  Como 

muchas de las representaciones a partir 

de la dinastía XXVI, las figuras 

aparecen en la pierna más cercana al 

espectador en movimiento de marcha, 

con el paso adelantado.  La sensación 

del espacio es de abigarramiento y 

barroquismo, de horror vacui.  

Se hacen muy frecuentes las 

estatuillas de Isis o Neftis como 

plañideras en tumbas.  Se trata de 

estatuillas de madera policromada, 

aparecen arrodilladas sobre un pedestal 

y se llevan una o ambas manos hacia la 

cara en gesto de duelo y aparecen con el 

pecho descubierto. 
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Estatuillas de diosas plañideras, British 

Museum. Fotografía de la autora.  

 

Ahora los sarcófagos son de 

piedra, siguen teniendo forma 

antropomorfa.  Dentro se depositan uno 

o dos ataúdes de madera que guardaban 

el cuerpo momificado.  En el interior a 

modo de otro sarcófago, pero solo como 

funda, aparecen los cartonajes que ya 

habían sido utilizados en el Tercer 

Periodo Intermedio. El cuerpo se 

envuelve en un sudario de lino, el 

cartonaje formado por piezas separadas 

cubría la cabeza, el pecho, la parte 

inferior de la caja torácica, el estómago, 

las piernas y los pies.   Destacan entre 

los cartonajes la máscara, que lleva la 

peluca tripartita, el color del rostro es 

dorado y sobre la cabeza se representa 

un escarabajo alado empujando al sol.  

En el pecho del difunto se dispone un 

collar con las cabezas de dos halcones.   

Los amuletos colocados a la 

momia en esta época eran de fayenza 

coloreada de forma uniforme en azul 

cielo o verde pálido y el tema predilecto 

es el mito de Osiris.  Muchos de estos 

amuletos se utilizaban durante la vida y 

luego se colocaban entre los vendajes de 

la momia.  El favorito fue Thot en su 

forma de ibis, que aparece como en 

posición de marcha, con una pata 

adelantada y el pico sobre un soporte 

unido a su cuello curvado.  En el caso 

de la representación humana del dios, 

viste un paño corto y plisado, o a veces 

desnudo mostrando el sexo (esto se ha 

interpretado como una influencia de la 

estatuaria griega). Es especialmente 

destacable la necrópolis de El Fayum,  

por ser un caso excepcional en la 

trayectoria del arte egipcio.   

Respecto a otro tipo de objetos de 

esta época, es en Tebtunis donde se han 

encontrado miles de textos escritos en 

griego y demótico, tanto en papiro 

como en ostraca.  Aquí también se han 

encontrado papiros escritos en egipcio 

hierático e incluso textos en arameo.  En 

esta ciudad se rendía culto al dios 

cocodrilo Soknebtunis. Hay que 

destacar los restos del templo de época 

ptolemaica donde se han excavado  las 

casas de un panadero (con hornos, silos 
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para trigo y harina), restos de baños y 

termas ya de época romana. 

Para concluir: 

Aunque da la sensación de que la 

civilización egipcia fue la misma, hubo 

cambios sustanciales en temas como la 

ideología, la concepción de la 

monarquía y en la religión.  Desde 

época tardía hasta la conquista por parte 

de Augusto de Egipto, la civilización 

egipcia sufrió cambios muy 

importantes.   

Debido a que el país del Nilo fue 

regido por gobernantes extranjeros 

(persas, griegos, romanos), Egipto se 

vio implicado en las relaciones políticas 

y económicas que se estaban llevando a 

cabo entre los grandes imperios.   

Pero la esencia de Egipto no 

cambia, e incluso reafirman su 

existencia echando la vista a los tiempos 

remotos.  Se revisan las costumbres, las 

ideas, la historia, los mitos.  Es el 

momento en el que los muros de los 

templos se llenan de imágenes de 

antiguas historias teológicas, cuando las 

momificaciones de animales llegan a su 

máximo esplendor, cuando se 

construyen sus grandes necrópolis. 

 

Curiosamente tanto griegos, como 

los romanos posteriormente, adoptaron 

la momificación.  Pero no el lugar de su 

enterramiento, que fue de lo más 

variado.   

Es en este momento cuando 

surgen grandes ciudades cosmopolitas 

como Alejandría y nuevos 

asentamientos griegos repartidos por 

toda la geografía egipcia. 
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*Portada: Moneda de Alejandro el 

Grande del Museu Calouste Gulbenkian, 

Lisboa. Imagen de la autora. 
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EXPOSICIÓN DE PINTURA Y 

ESCULTURA MANOLO 

VALDÉS. 

Por Marta Teixidó, Crítico de arte. 

 

Palabras clave: Equipo Crónica, Manolo 

Valdés, Marlborough Barcelona. 

 

Galería Marlborough (Barcelona). 

La sede barcelonesa de la 

prestigiosa galería Marlborough 

cambió de emplazamiento el pasado 

mes de junio.  Del céntrico y modesto 

pisito de la calle Valencia, que en 

absoluto correspondía al pedigrí de tan 

excelsa galería, ha pasado a un espacio 

digno de su nombre: grande, luminoso y 

paredes de blanco níveo, con capacidad 

para obras de gran formato. 

Un espacio galerístico de tan 

magníficas características, debía 

empezar su andadura con un artista de 

“caché” como Manolo Valdés.  

Nacido en Valencia en 1942 

reside actualmente en Nueva York, y 

con premios, menciones y 

reconocimientos por doquier – que esta 

crítico de provincias no va enumerar 

para no cansar al lector -  Valdés es 

conocido dentro de la historia del arte 

español, y por supuesto internacional, 

por haber formado parte junto a Juan 

Antonio Toledo y Rafael Solbes del 

Equipo Crónica, fundado en 1964, y 

cuyo espíritu sigue manteniendo, en 

base a cultivar una pintura figurativa 

dentro de la tendencia Pop Art que 

caracterizó los años 60 y 70, a través de 

una forma de expresión artística donde 

el compromiso político y social se 

manifiestan con buenas dosis de humor 

y de ironía, aunque bien es cierto que 

su pintura es cada vez más densa y 

esencial. 

En la muestra que presenta la 

Marlborough, vemos obras de gran 

formato inspiradas en el siglo de oro 

español, con una clara intención de 

revisión particular del mismo, y donde 

las Meninas de Velázquez tienen todo el 

protagonismo, a través de una obra 

ARTE 
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entre realista, crítica, no exenta de 

ciertos anacronismos, en  base a un 

collage donde luz y color plasman un 

sentimiento propenso indefectiblemente 

al tacto, con un sentido constructivo, a 

la vez que inmaterial, gracias también a 

la singularidad del tratamiento de los 

materiales. 

 

Retrato de una dama (2014), Manolo Valdés. 

Leo s.arpillera, 170x170-cm. 

 

Si bien su obra en collage podría 

calificarse de vehemente, en cuanto a 

expresión de los retratados, y sin duda 

impactante por el gran formato, sus 

esculturas resultan mucho más 

atractivas en todos los aspectos. 

Realizadas en materiales nobles, poseen 

misterio, encanto, y un acercamiento 

mucho más profundo a la historia del 

arte, y a sus historiadores como 

recopiladores de datos, pero desde una 

visión atrevida, crítica, sin descartar una 

austera elegancia, envuelta en un 

abigarrado jardín, donde la maleza se 

entremezcla con la perfección de las 

hojas, formando un conjunto lleno de 

iconográfico lirismo. 

Tal como indica la nota de prensa 

con referencia a las esculturas 

exhibidas: “…estas se componen de dos 

piezas complementarias: Por un lado, el 

cráneo, formado por una masa 

compacta que define la cara y, por otra, 

el tocado o cabellera, mucho más 

volátil y aparentemente ligero. Los 

tocados se configuran a partir de 

formas seductoras y dinámicas que 

varían componiendo estructuras de 

helechos de hojas, mariposas o 

abanicos en torbellino”. 

 

Helechos IV (2013), Manolo Valdés. Alabastro 

y acero, única. 56x60x15 cm. 
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Un inicio de andadura 

verdaderamente esplendido, que es de 

esperar que tenga la continuidad 

suficiente como para poder olvidar 

algunas de las pésimas exposiciones 

que la Marlborough de Barcelona ha 

exhibido hasta hace no demasiado 

tiempo – y que la dirección de la ciudad 

condal. 

 

 

Iris (2012), Manolo Valdés. Bronce.            

Junio 2014 (15). 

 

 

 

*Portada: Retrato con sombrero negro 

(2014). Manolo Valdés, leo s.arpillera, 188x188 

cm. 
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JULIO ROMERO DE 

TORRES, ISIDRE NONELL Y 

FRANCISCO RODRÍGUEZ 

SANCLEMENTE. 

Por Marta Teixidó, Crítico de arte. 

 

Palabras clave: Costumbrismo andaluz, Isidre 

Nonell, Julio Romero de Torres, Francisco 

Rodrífuez Sanclemente. 

 

El hechizo y el misterio de la mujer 

gitana el en arte. 

 

El costumbrismo andaluz  es 

muy  característico  del 

Romanticismo del siglo XIX, pero se 

extiende más allá de él y tiene 

precedentes anteriores a la centuria 

decimonónica.  

En este género se abordan 

frecuentemente temas como el amor, la 

alegría de vivir, el libertinaje, la 

prostitución y la miseria; todo ello 

dentro de la idiosincrasia particular 

atribuida de forma tradicional a los 

andaluces. Dentro de este apartado, la 

mujer, y especialmente la gitana, 

arraigó profundamente en el arte del 

citado siglo. En este artículo, se  hace 

mención de tres grandes pintores que 

con sensibilidad y espíritu crítico, 

mostraron su singular visión de este 

particular folclore.  

 

Reza la copla que “Julio Romero 

de Torres, pintó a la mujer morena, con 

los ojos llenos de misterio, y el alma 

llena de pena…” 

Y podría ser una aproximada, 

aunque no exacta definición del arte de 

este gran pintor cordobés,  que pintó 

mucho más que a la mujer morena. 

Romero de Torres (1874 -1930) es un 

gran desconocido para las actuales 

generaciones, tal vez porque la 

intelectualidad se ha dejado inducir por 

tópicos poco revisados estos últimos 

tiempos. No se ha visto ni investigado la 

realidad de un hombre de izquierdas, 

apoyado por la república y la 

generación del 98, y del que en cambio, 

se tiene la errónea idea de que era 

ARTE 
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franquista porque Franco asumió tres 

obras muy folklóricas del pintor. 

Romero de Torres rompió los 

esquemas de una cultura oficial que 

sólo admitía una España limpia, 

romántica y luminista. Por 

contraposición, su obra es una clara 

muestra de realismo social. 

Su obra abarca estudios árabes, 

que el autor realizó a los 14 años, una 

etapa luminista que el artista vivió a los 

20 años, hasta sus obras simbolistas, en 

las que la mujer y el cante, el deseo, el 

amor, la vida, la muerte, los celos, en 

definitiva las pasiones básicas son el 

centro de su obra. 

Para Julio Romero de Torres, 

“La pintura debe ser vista a través del 

recuerdo”. Y en su memoria aparecen 

las mujeres y su Córdoba natal, a través 

de una obra repleta de contenido y 

profuso estudio de cada elemento 

presente en el cuadro. Así, éstas se 

pueden resumir en: Simbolismo con 

precisión de forma y dibujo y paisajes 

que refuerzan el mismo,  juego lumínico 

suave en ropajes y carnes pero extraño 

de escenarios,  dominio de la morbidez 

y capacidad enorme para representar la 

figura humana. Parajes donde la 

realidad se convierte en alegoría y 

paisajes listos para ser degustados por el 

alma, sin detenerse en la superficie 

coriácea de las cosas. 

Otro coetáneo de Romero de 

Torres fue el catalán Isidre Nonell 

(1872 – 1911), uno de los artistas 

españoles más importantes de la 

pintura de finales del siglo XIX y 

principios del XX, siendo su obra de 

gran influencia  en el desarrollo 

posterior del Futurismo italiano. 

 

La paloma, Isidre Nonell. 

Óleo sobre lienzo. 

 

En la producción de Nonell, 

cercana a las 200 piezas,  destacan 

desde paisajes de su etapa de formación 

a bodegones finales, pasando por 

ilustraciones satíricas y por retratos de 

gitanas, tratando en general una 
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temática miserabilista, amarga y triste y 

por su compromiso social, con 

resultados valientes y audaces desde el 

punto de vista formal, comparables a 

Van Gogh, por lo que puede 

considerarse el pintor postimpresionista 

más importante del arte español, muy 

avanzado y vanguardista para su 

tiempo, que hace la transición entre 

Casas,  Rusiñol y Picasso, cuya 

influencia es clara en su "Época Azul". 

Su pictografía se basa en la calidad de 

sus dibujos, que fue lo que dio a 

conocer en París, y sus gitanas y 

escenas de miserables, para concluir al 

final de su vida con sus bodegones.  

Durante sus 22 años de trayectoria 

artística, Nonell pintó trasmitiendo un 

carácter eterno, utilizando el color 

como único elemento que modela sus 

formas. Sus colores y líneas no son más 

que signos convencionales, con 

pinceladas alargadas y pequeñas, en 

técnica divisionista que le proporciona 

zonas que rozan la abstracción.  

Se ganó el apelativo de "pintor de 

gitanas", por representar a mujeres de 

esta etnia durante años y de manera 

reiterada. El artista encontró en sus 

modelos de gitanas pretextos para el 

ejercicio de sus objetivos pictóricos. El 

desinterés de Nonell por el tema y su 

obsesión por las gitanas quizás tuvo su 

origen en su etapa de admiración por la 

pintura que tuvo ocasión de conocer en 

su estancia en París.  

El contraste de los dos pintores 

anteriores fue Francisco Rodríguez 

Sanclemente (Cádiz en 1861 - París, 

1956), del que también podría decirse 

que fue contemporáneo de los 

anteriores.    

 

 

Gitana con vestido blanco, Francisco Rodríguez 

San Clemente. Óleo sobre lienzo. 

 

Graduado en la Academia de 

Bellas Artes de Madrid, basó una parte 

de su estilo y trayectoria artística en el 

interés y la pasión por el flamenco. 

Incansable viajero le absorbió cuanto 

descubrió, traduciendo en sus pinturas 
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sensaciones, formas y colores de un 

arte, que tuvo la influencia 

predominante de su cultura de origen y 

en particular de la tradición gitana.  

Viajó a menudo en las caravanas, 

cruzando Europa y capturando en sus 

bocetos y dibujos la esencia y la magia 

de la vida tan rica en imágenes que le 

rodeaba. Sus trabajos no sólo celebran 

al individuo y su entorno sino que 

transmiten las místicas historias de 

pasión y de alma que están en la 

naturaleza del gitano. Al hacerlo, él 

abraza e invita al espectador a tomar 

parte en la celebración por lo 

maravillosa que es la vida. Tiene un 

excelente sentido del color que le da 

fuerza a su vigoroso estilo de dibujo. La 

mayor parte de sus retratos transmite 

penetrante ritmo del flamenco o evoca 

la excitación de la corrida de toros, 

ilustrando en  cada tema ilustra la vida 

de forma palpitante. 

 

 

 

 

 

 

Desde las exhibiciones de sus 

pinturas en los salones de París y en 

toda Europa – en nuestro país no 

encontró acogida para su obra -  

adquirió notoriedad como el cronista 

pictórico de su herencia cultural. Sus 

trabajos fueron publicados en su 

momento, en los distinguidos catálogos 

de arte de Frost & Reed Limited, 

Londres, Inglaterra.  

Tres pintores y un tema común,  

desarrollado  bajo parámetros de 

profundo conocimiento y dominio 

técnicos, perspectivas artísticas 

divergentes, que invitan al análisis de la 

época y del contexto social de la misma. 

 

 

*Portada: La Cordobesa, Julio Romero 

de Torres. Óleo sobre lienzo. 

 

 

 

 

 

 

 

 

 

 

Montaje realizado por Marta Teixidó. 
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LA MUJER EN LA  

CULTURA MAYA. 

 

Por Beatriz Garrido Ramos. 

 

Palabras clave: civilización, costumbres, 

cultura, maya, mujer, sociedad. 

 

El importante papel femenino. 

 

A pesar del gran desconocimiento 

que tenemos en la actualidad, a raíz de 

diferentes estudios, se está demostrando 

el verdadero papel que desempeñaron 

las mujeres dentro de la grandiosa 

civilización y cultura maya.  

Las integrantes de la élite, 

además de ser madres, participaron en 

política, economía, religión y 

ceremonias rituales, lo que indica su 

destacado papel en diversas cuestiones 

de vital interés para el grupo. 

Desarrolló distintas funciones sociales 

como compañera, constructora y 

también, al igual que el hombre, de 

soporte familiar, es decir, como 

productora. 

 

El papel y la representación de las 

mujeres en la sociedad maya ha sido un 

subcampo relativamente poco 

estudiado. Los especialistas que 

trabajan en los campos de la 

arqueología, la antropología, la historia 

del arte y la etnografía, han comenzado 

a abordar y ampliar lo que se conoce 

sobre las representaciones de las 

mujeres mayas en el arte maya y la 

literatura, y sus vidas cotidianas. 

María Rodríguez Shadow, 

especialista en arqueología de género, 

ha dedicado su obra “Mujeres mayas de 

antaño” al género femenino, buscando 

dar visibilidad a un grupo que fue 

relegado por la sociedad militarista 

maya. La doctora en antropología 

comentó que, hasta el momento, se 

conoce muy poco de la participación de 

las mujeres tributarias en la civilización 

CULTURA 
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maya, porque fue una sociedad 

androcentrista
88

 en la que se ensalzaba 

las virtudes de los hombres como 

sacerdotes, guerreros, jugadores de 

pelota y dioses. Y es que sólo en 

contadas ocasiones figuraba la labor 

desarrollada por sus compañeras. 

Los mayas, indicó María 

Rodríguez Shadow, prácticamente 

invisibilizaron a las mujeres, a pesar de 

que ellas fueron fundamentales para sus 

alianzas con los pueblos enemigos. “En 

los códices y figurillas siempre 

aparecen los hombres en un sinnúmero 

de poses, pero las mujeres sólo se 

representan como madres y cuidadoras 

de niñas, cuando su función iba mucho 

más allá”. Habla de su participación en 

la producción económica, para seguir 

con las funciones políticas de las 

mujeres nobles.  

Otra interesante cuestión es de las 

diosas en la religión maya. Es 

destacable el papel femenino en las 

prácticas rituales. Las mujeres de la 

nobleza, participaban en las ceremonias 

de entronización y en las de cambio de 

                                                           
88

 El androcentrismo es la visión del mundo que 
sitúa al hombre como centro de todas las cosas. 
Esta concepción de la realidad parte de la idea 
de que la mirada masculina es la única posible y 
universal, por lo que se generaliza para toda la 
humanidad, sean hombres o mujeres. El 
androcentrismo conlleva la invisibilidad de las 
mujeres y de su mundo, la negación de una 
mirada femenina y la ocultación de las 
aportaciones realizadas por las mujeres. 

fin de ciclo. Intervenían en los rituales 

de sangrado sacrificial, en los que se 

horadaban la lengua, y su sangre era 

colocada en papeles que después se 

ocuparían en otro ritual dedicado a la 

invocación de los ancestros. 

En la cosmología maya, se ha 

podido observar un concepto dualista 

donde lo masculino y lo femenino no se 

oponen sino, más bien, se 

complementan. En el panteón maya, el 

principal representante era Itzamná. 

Llevaba el signo del día Ahau, que 

representaba el día y era el señor de los 

cielos, de la noche y del día. Durante el 

mes Zip lo invocaban junto con su 

mujer Ixchel, como al dios de la 

medicina. Por otro lado, mientras 

Itzamná era el dios del sol, Ixchel era la 

diosa luna, patrona de la preñez e 

inventora del arte de tejer. 

Y es que en el mundo de las 

deidades femeninas, quien predominaba 

era la diosa de la Luna, a la que le 

adjudicaron caracteres de protectora, 

cuidadora relacionada con la fertilidad y 

aparecía emparentada con el dios del 

maíz. Era por tanto vista como deidad 

de la tierra, asociada a las cosechas, a la 

generación de vida y alimento. 
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Pero estas mujeres, preparaban el 

atuendo de los guerreros, ya que eran las 

encargadas de vestir y dar alimento a los 

hombres para que estuvieran listos para la 

guerra, y a mayores, podían ser guerreras. 

Se conoce su papel como líderes 

sacerdotisas, maestras, parteras, 

curanderas; además, realizó un papel 

importante en el desarrollo de la 

sociedad y en la reproducción familiar. 

La arqueología muestra la actividad de 

la mujer en labores productivas a través 

de innumerables objetos arqueológicos. 

Se hace referencia a las muchas vasijas 

de cerámica de carácter doméstico, que 

hoy adornan las vitrinas de los museos. 

Éstas, pasaron por las manos de las 

mujeres, así como las figurillas de 

cerámica que muestran los rasgos 

físicos, vestimenta, peinado, actividades 

económicas, usos, costumbres de la 

sociedad maya del periodo clásico. 

Estas figurillas nos indican la 

importante actividad económica 

desempeñada por la mujer maya en la 

elaboración de textiles, el arte plumario, 

la cestería, así como las 

representaciones de deidades femeninas 

de importancia en el panteón maya. 

A pesar de que Fray Diego de 

Landa trabajara incansablemente para 

la sujeción maya al gobierno español, 

en sus ilustraciones acerca de la mujer, 

no tuvo reparo en describir todas las 

actividades que la mujer realizaba, 

además de plasmar aspectos de su 

carácter: “Son grandes trabajadoras y 

vividoras porque de ellas cuelgan los 

mayores y más trabajos de la 

sustentación de sus casas y educación 

de sus hijos y paga de tributos, y con 

todo eso, llevan algunas veces carga 

mayor labrando y sembrando sus 

mantenimientos. Son la maravilla 

granjeras, velando de noche el rato que 

de servir les queda, yendo a los 

mercados a comprar y vender sus 

cosillas... crían aves de las suyas y de 

las de castilla para vender y para 

comer. Crían pájaros para su 

recreación y para las plumas con las 

que hacen ropas galanas, crían otros 

animales domésticos...”. 

Aparte de las tareas domésticas y 

la preparación de alimentos, se ocupaban 

del solar familiar, donde se cultivaban 

hortalizas y árboles frutales, tanto 

autóctonos como españoles, y criaban 

pavos y gallinas para pagar tributos y 

obtener huevos, ya que las aves rara vez 

eran consumidas por ellos mismos.  

La manufactura, también 

realizada por elle, era una actividad de 

vital importancia: elaboraba petates, 
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canastos, cuerdas de henequén, 

alfarería, sandalias de piel de venado y 

el hilado y tejido en su telar de cintura. 

Esta última actividad fue vital para la 

familia debido a que las mujeres se 

ocupaban de pagar la mayor parte de los 

impuestos hilando y tejiendo. Existía un 

espíritu de colaboración, hasta el punto 

de ayudarse entre ellas a la hora del 

trabajo, tal y como era el caso del 

hilado. 

 

Cerámica de mujer anciana.  

Museo Tamayo, México. 

 

Hay que resaltar también su papel 

productor, como ha quedado muy claro, 

tanto en el cultivo en el solar de frutas y 

verduras, miel, cría de aves de corral 

para el consumo familiar, para su 

comercialización o para tributación; sin 

olvidarnos, por supuesto, de la 

manufactura de las mantas de algodón, 

confeccionadas básicamente para el 

pago de tributos.  

Según Diego de Landa, 

antiguamente las mujeres se casaban a 

la edad de 20 años, aunque pareciera 

tardía esta edad, a diferencia de otros 

grupos mesoamericanos. Esto explica 

que antes de la Conquista no hubiese 

una necesidad demográfica apremiante 

como lo fuera después debido a las 

enfermedades contraídas.   

Por otra parte, Landa menciona 

que “los padres tenían cuidado en 

buscarles con tiempo a sus hijos, 

mujeres de estado y condición, y si 

podían en el mismo lugar”. 

Concertaban las arras y dote y se le 

daban al consuegro, la suegra hacía el 

vestido a la nuera y al hijo. El día de la 

boda, que era en casa del padre de la 

novia, venían los invitados y el 

sacerdote.  
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Cuando una pareja se casaba
89

, 

era el hombre quien iba a casa de la 

mujer, de tal manera que ella no 

quedaba aislada, sino que, convivía y 

compartía su vida con sus hermanos, 

madre, abuela y quizá alguna tía. Todo 

el trabajo se realizaba en grupo, bajo la 

dirección de las mujeres mayores. 

Quien sufría importantes cambios era el 

hombre, pues según la costumbre, debía 

trabajar para el suegro de cinco a seis 

años, y si no lo hacía, era expulsado de 

la casa. 

Otro signo importante era la 

maternidad. En la sociedad prehispánica 

se le tenía a la mujer en alto aprecio por 

ello, hasta el punto de que si por 

desgracia fallecía en el momento del 

parto, iba a un panteón especial, donde 

eran honradas como los guerreros 

caídos. Tanto en el caso de las mujeres 

como en el de los hombres, desde su 

nacimiento el sacerdote les indicaba su 

labor y su futuro. 

Las mujeres se empeñaban en 

tener todos los hijos e hijas posibles, sin 

preferencia de un sexo a otro. El tener 

mucha descendencia otorgaba a la 

señora dignidad ante los ojos de los 

demás, y aumentaba la fuerza de trabajo 

en la familia extensa. La futura madre, 

                                                           
89 El matrimonio se llamaba kamnicté. 

no recibía cuidados especiales, ni se 

consideraba su estado como una 

situación anormal. Además, sólo 

dejaban el trabajo en el momento del 

parto, para volverse a él tan pronto 

como fuera posible. En relación a ello, 

hay que señalar que las parteras 

gozaban de prestigio social, aunque sus 

labores muchas veces las improvisaban 

vecinas y comadres.  

La educación maya fue sin duda 

una de las más interesantes que se 

conocen, destacando en ella las 

creencias, costumbres, conocimientos, 

distinguiendo el rol social que se debía 

cumplir. 

La madre, u otra mujer adulta, 

jugaba el papel más importante en el 

proceso de socialización. Desde que el 

niño nacía, le enseñaba a hablar, lo 

educaba inculcándole valores y normas 

sociales. Pero era también ella quien 

asumía la síntesis de concepciones 

"tradicionales" con las "modernas", es 

decir, realizaba una función como 

transmisora y reproductora de prácticas 

culturales.  

Asimismo, desempeñaba un rol 

preponderante en las funciones 

diagnósticas y curativas. Cuando los 

miembros del núcleo familiar 

enfermaban, intentaba encontrar una 
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explicación a la enfermedad, 

administrando los remedios curativos, 

eligiendo al curador y encargándose de 

los cuidados del enfermo.  

En lo referente a las costumbres, 

parece ser que existieron normas mayas 

de belleza, que incluían la presentación 

de sus dientes delanteros con patrones 

elaborados, y tatuajes de cintura para 

arriba después del matrimonio. 

En cuanto a su papel dirigente, se 

debe comentar que, aunque los mayas 

preferían que el gobierno pasara a hijos, 

en lugar de hijas, hubo excepciones. Al 

parecer, el octavo gobernante de 

Palenque fue una mujer. Su nombre era 

Yohl Ik'nal
90

, “Señora Corazón del Sitio 

del Viento”, y gobernó durante un largo 

periodo de veinte años. Probablemente 

fue hija del gobernante anterior, Kan 

Bahlam I, que murió sin dejar un 

sucesor masculino, si bien también pudo 

haber sido su hermana. 

En cuanto a la vestimenta, las 

mujeres vestían una falda o sarong, 

frecuentemente decorada con motivos 

de bandas verticales, círculos y/o huesos 

cruzados, que podía o no cubrir el 

pecho. Solían adornarse, al igual que los 

                                                           
90

 Fue una de poquísimas mujeres mayas del 
período clásico que usaron un título real 
completo y gobernaron por derecho propio por 
todo un período. 

hombres las orejas, y colocaban sobre la 

cabeza un tocado en forma de madeja o 

serpiente enroscada, lo que las 

relacionaba con la tarea del hilado y 

tejido mencionado anteriormente. 

El baile era muy popular entre los 

mayas, ya que se puede decir que era un 

rasgo de vital importancia en su vida. 

En él se mezclaban las solemnidades 

públicas, privadas, religiosas y civiles. 

Se bailaba en fiestas familiares, tanto en 

las públicas como en las  sagradas. 

Por otra parte, se debe mencionar 

a la mujer anciana, llena de vivencias y 

experiencia, y muy valorada dentro del 

grupo.  

 

Escultura maya de Mujer anciana. 

Reproducción moderna en San Cristóbal de las 

Casas, Chiapas, México. 
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Se consideraba poseedora de 

determinadas habilidades y poderes 

sobrenaturales tales como la 

adivinación, la hechicería, la 

curación..
91

 

Y es que se ha llegado a la 

conclusión, como expresa Shankari 

Patel, de que “las mujeres perdieron su 

estatus y autoridad con la llegada del 

colonialismo, porque los españoles no 

entendían que hubiera mujeres líderes. 

Fue entonces cuando tacharon a las 

mujeres líderes como adivinas y brujas. 

Patel argumenta”:  

“La cultura maya ha sido descrita 

por estudiosos y hombres dominantes. 

Pero he encontrado muchos pueblos 

con nombres de mujeres y deidades 

femeninas en la costa este de la 

península del Yucatán”, explica: 

“Empecé preguntando cómo las 

mujeres habían sido apartadas de las 

instituciones y actividades religiosas, 

así como de la historia de la región”. 

A modo de conclusión, hay que 

erradicar, por tanto, la idea de que 

mientras el hombre cumplía un papel 

productor, la mujer se empeñaba en la 

reproducción, como si estuviera 

                                                           
91

 RODRÍGUEZ SHADOW, M.; LÓPEZ 
HERNÁNDEZ, M.: “Las mujeres mayas en la 
antigüedad”. Centro de Estudios de 
Antropología de la mujer, 2011. 

confinada y destinada solamente a tener 

hijos, con el fin de que con ellos se 

fortaleciera la comunidad.   

 

 

______________________________ 
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EL DISCURSO DE LA 

AUTENTICIDAD EN LA 

INDUSTRIA DEL TURISMO. 

 

Por Belén Torrente Torrente. 

 

 

Palabras clave: autenticidad, Discurso, 

globalización, identidad, turismo. 

 

Búsqueda de experiencias verdaderas 

en un mundo globalizado. 

 

El turismo supone un movimiento 

humano de tales dimensiones que sus 

efectos no pueden ser ignorados. Según 

la Organización Mundial del Turismo, 

se estima que en el año 2013 se 

produjeron más de mil millones de 

desplazamientos. Respondiendo a una 

necesidad psicológica de alejarse de la 

vida cotidiana, el turismo puede llegar 

a poner en contacto a personas de muy 

diversas culturas, provocando cambios 

en ellas. Pero el turismo es más que un 

intercambio cultural, y hay que tener en 

cuenta consideraciones de tipo 

económico y también político. 

Presuponiendo que el turismo puede 

quitar “autenticidad” a un entorno, 

dicho término es a menudo usado para 

referirse a experiencias reales, y no 

afectadas por el propio hecho turístico. 

¿Cómo se hace posible esto en un 

mundo tan globalizado como el actual, 

donde el contacto con el “Otro” es 

inevitable y es parte de la propia 

cultura? 

 

Aunque a primera vista podría 

parecer que el fenómeno turístico tiene 

un origen exclusivamente europeo, dada 

la relevancia que muchos trabajos han 

dado a manifestaciones como el Grand 

Tour, en realidad tenemos noticias de la 

existencia del hecho turístico en muchos 

otros lugares y puntos anteriores en el 

tiempo, como por ejemplo, Argel o 

China
92

.  

En cualquier caso, el común 

denominador lo encontramos en una 

necesidad psicológica que ha de ser 

                                                           
92

 TOWER, J.: “What is tourism's history?”, 
Tourism Management, Vol.16, Nº 5, 1995, pp. 
339-343. 
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satisfecha. Algunos autores explican 

esta motivación basándose en las 

teorías de Maslow, el cual propone una 

escala de necesidades en cinco niveles: 

necesidades fisiológicas, necesidades de 

seguridad, necesidades sociales, 

necesidad de reconocimiento, y 

necesidad de autorrealización
93

. Otros 

autores consideran que esto es 

demasiado simplista, y proponen el uso 

de la teoría de la expectativa para 

caracterizar la motivación
94

. El turista 

busca típicamente “escapar” de la 

cotidianidad. 

 

 

Desembarque de turistas. El turismo supone siempre 

un intercambio entre la comunidad formada por los 

turistas, y la comunidad receptora. 

 

                                                           
93

PEARCE, P.; CALTABIANO, M.: “Inferring Travel 
Motivation from Travelers' Experiences”, Journal of 
Travel Research 11(2), 1983, pp. 16-20. 
94

 WITT, C.A.; WRIGHT, P.L.: “Tourism motivation: 
Life after Maslow”, en JOHNSON, P.; THOMAS, B. 
(editores): Choice and Demand in Tourism. 
Londres, Mansell. (9), 1992, pp. 721-734. 

El sociólogo Erik Cohen propone 

en 1972 una clasificación de los tipos de 

turista, según la cantidad de 

familiaridad o novedad que se busca: el 

vagabundo, el explorador, el turista 

individual de masa, y el turista 

organizado de masa
95

. Es él además uno 

de los primeros en interesarse por el 

concepto de autenticidad en el 

turismo
96

, examinando la 

mercantilización y la autenticidad 

escenificada. Un año después primera 

clasificación de Cohen, en 1973, 

MacCannell
97

 revisita estos conceptos. 

Una diferencia importante entre las 

teorías de Cohen y las de MacCannell 

está en que según Cohen, lugares que en 

principio tienen una importancia 

puramente comercial pueden llegar a 

adquirir autenticidad con el tiempo 

(autenticidad emergente), mientras que 

según MacCannell, la comercialización 

destruye la autenticidad, fomentando la 

autenticidad escenificada.  

 

 

                                                           
95

 COHEN, E.: “Toward a Sociology of 
International Tourism”, Social Research 39(1), 
1972, pp. 164-182. 
96

COHEN, E.: “Authenticity and Commoditization 
in Tourism”, Annals of Tourism Research, Vol. 
15, 1988, pp. 371-386.  
97

MACCANNELL, D.: “Staged Authenticity: 
Arrangements of Social Space in Tourist 
Settings”, American Journal of Sociology 79, 
1973, pp.589-603. 
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Si bien los trabajos de Cohen 

fueron novedosos en su día, también 

cabe destacar más recientemente la 

aportación de Wang
98

, que va un paso 

más allá, proponiendo tres tipos de 

autenticidad, según tres sistemas 

filosóficos diferentes: objetivismo, 

constructivismo, y postmodernismo.  

Según la aproximación 

objetivista, la pregunta es si los objetos 

turísticos son objetivos y originales. La 

experiencia se considera auténtica si el 

turista reconoce los objetos como 

auténticos. Según MacCannell, habría 

una contradicción entre esta demanda 

de autenticidad objetiva y la 

autenticidad representada. 

La aproximación constructivista 

consiste en preguntar cómo los objetos 

turísticos adquieren autenticidad. La 

autenticidad es vista como un 

constructo social, relativo, y negociable. 

El turista no busca autenticidad 

objetiva, sino autenticidad simbólica. Es 

decir: la experiencia de autenticidad 

depende de que los objetos turísticos 

sean percibidos como símbolo de 

autenticidad.  

 

                                                           
98

 WANG, N.: “Rethinking authenticity in Tourism 
Experience”, Annals of Tourism Research, Vol. 
26, nº 2, 1999, pp. 349-370  

El postmodernismo plantea la 

autenticidad existencial, que según 

Wang tiene dos dimensiones, 

intrapersonal e interpersonal.  La 

autenticidad intrapersonal se refiere a 

los sentimientos corpóreos, y la 

creación de la propia identidad, para 

contrarrestar la alienación (corpórea y 

también espiritual) que el individuo 

experimenta en la vida moderna.  

La autenticidad interpersonal, en 

cambio, gira en torno a los lazos 

familiares y la “communitas” turística 

(relación entre turistas, o con personas 

que el turista encuentra durante su 

viaje). Para que exista este tipo de 

autenticidad, la relación entre dos 

individuos tiene que ser genuina, y no 

basada en las jerarquías sociales o el 

status.  

 

Carnaval de culturas. Las diversas culturas están cada 

vez más en contacto, y la tradicional visión de que una 

cultura está relacionada unívocamente con un territorio 

se aleja más y más de la realidad. 
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Desde finales de los años 80, se 

ha ido desarrollando el concepto del 

turismo sostenible. Según la 

Organización Mundial del Turismo: 

“El Turismo Sostenible atiende a 

las necesidades de los turistas actuales y 

de las regiones receptoras y al mismo 

tiempo protege y fomenta las 

oportunidades para el futuro. Se concibe 

como una vía hacia la gestión de todos 

los recursos de forma que las 

necesidades económicas, sociales y 

estéticas puedan satisfacerse, respetando 

al mismo tiempo la integridad cultural, 

los procesos ecológicos esenciales, la 

diversidad biológica y los sistemas que 

sostienen la vida"
99

. 

El turismo sostenible plantea la 

cultura como un recurso, que se va 

erosionando a causa de la actividad 

turística. Por ello, se habla de la 

sostenibilidad cultural, concepto que en 

los últimos años encontramos asociado 

también al de autenticidad en la 

presentación de productos turísticos que 

tratan de ser respetuosos con la cultura 

anfitriona. Es también durante el auge 

del turismo sostenible, en los años 90, 

cuando se acuña el término “economía 

                                                           
99

 World Tourism Organisation (WTO): “What 
tourism managers need to know:  a practical 
guide to the development and use of indicators 
of sustainable tourism” Preparado por  
MANNING, T.; CLIFFORD, G.; DOCHERTY, D. 
y ERNST, M., Ottawa, 1996. 

de la experiencia” para referirse a una 

economía no basada en recursos escasos, 

sino en el deseo de los individuos de 

vivir experiencias extraordinarias
100

.  

El turismo tiene una dimensión 

psicológica y una dimensión 

socioeconómica. Es un intercambio 

entre un individuo (el turista) y la 

comunidad de la zona geográfica que 

visita. Muchas veces, se ha hablado del 

daño que el turismo hace a las 

comunidades indígenas, que se ven 

desplazadas, y luego obligadas a dar 

una imagen de falsa autenticidad
101

.  

Algunos autores llegan al punto de 

hablar de un nuevo tipo de colonialismo 

(como, por ejemplo
102

, para el caso del 

Caribe), dado que se suelen perpetuar 

disparidades sociales y relaciones de 

poder con potencias extranjeras.  

Teniendo en cuenta la fuerza que 

el fenómeno de la globalización está 

tomando, cabe preguntarse hasta qué 

punto el turismo es un “contaminante” 

para las manifestaciones culturales que 

se quieren mantener “auténticas” de 

cara al turista.  

                                                           
100

 PINE, J.; GILMORE, J.: The Experience 
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101
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Detrás de la idea del turismo de la 

autenticidad se oculta la concepción de 

que a un lugar geográfico le 

corresponde una cultura en concreto, 

que no cambia y se mantiene en el 

tiempo. Aunque esto no ha sido nunca 

del todo cierto, es verdad que antes de 

la fuerte globalización que comenzó en 

el siglo XX, los cambios se producían 

más lentamente, y el volumen de 

población desplazada era mucho más 

discreto. Según la concepción negativa 

de la globalización, ésta supone la 

destrucción de un grupo de culturas, 

pero también el fortalecimiento de otras 

(como la cultura occidental, y en 

particular los Estados Unidos). Sin 

embargo, para autores como Castells
103

, 

las identidades locales se ven 

fortalecidas como arma para oponerse a 

la expansión capitalista. La identidad no 

es algo tan frágil como podría parecer, 

sino que está institucionalizada (como 

se puede comprobar en el caso de la 

nación-estado, que trata de mantener 

una coherencia e identidad o conjunto 

de identidades).  Tomlinson
104

 va más 

allá, sugiriendo que la globalización no 
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 CASTELLS, M.: The Power of Identity, vol. II 
de The Information Age: Economy, Society and 
Culture. Oxford, Blackwell, 1997. 
104

 TOMLINSON, J.: “Globalization and cultural 
identity”, en Held D. et al. (editores): The Global 
Transformations Reader (segunda edición). 
Cambridge, Reino Unido, Polity Press,  2003, 
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está occidentalizando el mundo, sino 

que lo que está haciendo es introducir 

“modernidad”, un concepto que ha 

surgido en Occidente y de ahí se está 

extendiendo al resto del mundo, pero 

que se puede abstraer de las culturas e 

identidades, y que institucionaliza en 

cierta manera los modos de vida. 

Además, a medida que pasa el tiempo, 

la cultura está menos determinada por la 

geografía, dado que las distancias se 

acortan (la información fluye de manera 

instantánea por el planeta, dando a 

conocer hechos culturales lejanos que 

de otra manera nos resultarían 

totalmente ajenos). Es lo que se conoce 

como “desterritorialización”. 

 

Tiendas en el desierto. Alejarnos de nuestra vida 

cotidiana puede tener efectos psicológicos positivos, 

para adquirir una nueva perspectiva,                              

y liberar tensiones. 
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La desterritorialización entra en 

conflicto con el turismo de la 

autenticidad, que busca una imagen 

“pura” y unívoca de una cultura 

asociada a un territorio.  

A nivel mundial, la sociedad se 

abre cada vez más a conocer las 

diversas culturas, pero también es 

importante aceptar que la cultura es 

como un organismo vivo, que 

evoluciona y se reinventa 

constantemente. El discurso de la 

autenticidad puede llegar a ser 

peligroso, por las posibles 

implicaciones que la autenticidad 

escenificada tiene (tales como racismo, 

extrapolación de costumbres de una 

comunidad a otra que nada tiene que 

ver, visión de la modernidad como algo 

que ha “estropeado” la pureza de una 

cultura). Debemos borrar de nuestro 

imaginario el concepto de “culturas 

primitivas”, dado que todas las culturas 

que coexisten en el mundo actual 

(independientemente del grado de 

contacto entre ellas) son por definición 

“modernas”. La tolerancia va más allá 

del interés y respeto por lo que nos es 

ajeno, también supone aceptar al “Otro” 

como es, aunque ello suponga desechar 

nuestros estereotipos. 
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*Portada: joven masai. La adopción de 

tecnología moderna puede ser percibida como 

una falta de “autenticidad”, como si la cultura 

tradicional hubiera sido “contaminada”. 
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LOS SOFISTAS. 

Por Manuel Ortuño Arregui. 

 

Palabras clave: Filosofía, Grecia,  

Pensadores, Sofistas. 

 

¿Son filósofos? 

Recorrido al estudio de los sofistas, 

conjunto de pensadores del siglo V-IV 

a.C., que desarrollaron su actividad en 

Atenas. Establecieron una nueva forma de 

filosofía en relación con la instauración de 

la democracia y el derecho a participar y, 

sobre todo, a hablar que descubren los 

ciudadanos de las polis. 

Contexto histórico.  

A lo largo del periodo arcaico 

(siglos VIII al V a.C.) y del clásico 

(siglo V a.C.), las polis fueron la 

verdadera unidad política, con sus 

instituciones, costumbres y sus leyes, y 

se constituyeron como el elemento 

identificador de una época. En el 

periodo arcaico ya se perfiló el 

protagonismo de dos ciudades, Esparta 

y Atenas, con modelos de organización 

política extremos entre el régimen 

aristocrático y la democracia. La 

actividad de las polis hacia ultramar fue 

un elemento importante de su propia 

existencia y dio lugar a luchas 

hegemónicas entre ellas y al desarrollo 

de un proceso de expansión colonial por 

la cuenca mediterránea. 

La decadencia de las polis 

favoreció su absorción por el reino de 

Macedonia a mediados del siglo 

IV a. C. y el inicio de un periodo con 

unas connotaciones nuevas, el 

helenístico, por el que la unificación de 

Grecia daría paso con Alejandro 

Magno a la construcción de un Imperio, 

sometiendo al Imperio arquémida y al 

egipcio. En opinión de algunos 

especialistas, en esta fase la historia de 

Grecia volvía a formar parte de la 

historia de Oriente y se consumaría la 

FILOSOFÍA 

http://es.wikipedia.org/wiki/Cuenca_mediterr%C3%A1nea
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síntesis entre el helenismo y el 

orientalismo. 

El período clásico (500-323 a.C.) 

ofrece un estilo distinto, que después se 

considerará como ejemplar. Se trata de 

una época histórica en la que el poder de 

las polis griegas y las manifestaciones 

culturales que se desarrollaron en ellas 

alcanzaron su apogeo. 

 

Introducción.   

Los sofistas, son el conjunto de 

pensadores del siglo V-IV a.C., que 

desarrollaron su actividad en Atenas. 

Establecieron una nueva forma de 

filosofía en relación con la instauración 

de la democracia y el derecho a 

participar y, sobre todo, a hablar que 

descubren los ciudadanos de las polis. 

El interés de los filósofos ya no estará 

tanto en la descripción de la realidad 

física como en la exploración de la 

mente humana y las relaciones entre los 

hombres. Eran educadores ambulantes y 

libres a sueldo en cultura general, 

retórica
105

 y erística
106

. Especialistas en 

el debate de ideas y preocupados por la 

definición del significado de palabras y 

conceptos, partían de una crítica de los 

                                                           
105

    Arte del buen decir. 
106

 Viene de la palabra griega eris que significa 

“disputa” o “conflictos”, y de 
techne, “arte”, “procedimiento” es el arte de 
la disputa y del debate.  

valores tradicionales, como el bien, la 

justicia, la verdad, la ley, la belleza, 

etcétera, que consideraban relativos. 

Hay que indicar que sofista 

procede de la palabra griega sophos, 

que significa sabiduría, maestría o 

experiencia en un campo concreto del 

conocimiento. Los sofistas empleaban 

un método basado en los siguientes 

presupuestos: la formación del 

individuo ha de abarcarlo todo e 

integrar todos los conocimientos, el 

conocimiento como proceso que cambia 

y avanza con el tiempo; y  tiene un 

carácter relativo, ya que está 

fundamentado en la sensación y ésta 

nunca puede expresarse en juicios 

concretos, sino, a lo sumo, en las 

distintas opiniones de los hombres. 

Sus temas eran el relativismo 

cultural, la naturaleza y la convención 

de leyes, el utilitarismo moral, el 

lenguaje, la concepción gnoseológica 

constructivista y el escepticismo 

respecto al valor absoluto del 

conocimiento. Su filosofía llega a 

nosotros a través de fragmentos y 

testimonios de Platón, Aristóteles y 

Flavio filostrato.  
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Los sofistas se presentarán como 

maestros de la virtud, orientando sus 

enseñanzas a desarrollar una serie de 

habilidades para el triunfo social. 

Sócrates se enfrentará a los sofistas en 

un intento por fundamentar la ética en 

valores universales. 

Son tres las interpretaciones que 

suelen darse del término "sofística", a 

saber: como método de controversia, 

como movimiento filosófico y como 

sistema de educación. 

a) Como método de controversia se 

entiende el término como un modo de 

argumentación basado en el diálogo 

astutamente dirigido por preguntas y 

respuestas para acorralar al contrincante 

haciéndole llegar a la respuesta que 

desea el que dirige el diálogo. 

La retórica (arte del buen decir) y 

la erística (arte de la disputa) son las 

artes que se emplean en el debate, cuya 

finalidad es la consecución del éxito. 

b) Como movimiento filosófico, la 

sofística trató temas gnoseológicos, 

políticos, sociales, lingüísticos. En 

todos ellos se mostraron relativistas y 

escépticos. 

c) Como sistema de educación, la 

sofística representa el primer intento de 

profesionalizar la enseñanza: usaron el 

libro como apoyo a sus enseñanzas y 

cobraban por impartirlas. Su objetivo 

era el de educar a los ciudadanos en las 

virtudes necesarias para el sistema 

político democrático. 

 

Los principales sofistas.  

Los principales representantes del 

movimiento pueden dividirse 

cronológicamente, tomando como punto 

de referencia la Guerra del Peloponeso 

en dos grupos diferenciados:  

1) Anteriores a la guerra: Protágoras, 

Gorgias, pródico e Hippias.  

2) Contemporáneos y posteriores a la 

guerra: Trasímaco, Calicles, Antifontes 

y Critias.  

El primer grupo es el más 

innovador e importante. Dirigen sus 

investigaciones hacia las bases de la 

legitimidad de las leyes y buscan los 

fundamentos racionales de la sociedad y 

de los valores sociales y morales. 

El segundo grupo, tendieron más 

a los razonamientos sofistas, ya que sus 

intereses estaban más cercanos a la 

consecución de un triunfo meramente 

dialéctico sobre sus adversarios que a la 

consecución de la verdad. 
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En general, comparten varios 

rasgos teóricos: 

 Un cierto escepticismo tanto religioso 

como filosófico y gnoseológico. 

 La defensa de un relativismo cultural 

que pone en duda la existencia de 

patrones absolutos de conducta y, en 

algunos casos, se cuestionan la 

moralidad de la esclavitud. 

 Un relativismo y un 

convencionalismo moral: a diferencia 

de los fenómenos de la naturaleza, la 

moral es fruto de una mera convención. 

A partir de esta oposición entre 

naturaleza y convención social, algunos 

de los sofistas afirman que la única ley 

propiamente natural es la más fuerte. 

 Un relativismo y convencionalismo 

político: los fundamentos de la polis y 

de la vida social no son naturales, sino 

convencionales, surgidos de un contrato 

social. 

 Un relativismo gnoseológico: 

reducción del conocimiento a la 

opinión. Ello les induce a adoptar en 

muchos casos una actitud anti 

dogmática y a rechazar la distinción 

entre esencia y apariencia: el único 

mundo real es el fenoménico. 

 Su principal ocupación es la 

enseñanza, que efectúan a cambio de 

una remuneración, ya que consideran 

que esta tarea es propiamente un trabajo 

y no solo una obligación moral (como 

concebía Sócrates su enseñanza).     

Protágoras de Abdera (481-401 

a.C. aproximadamente). Resumió el 

escepticismo con respecto al 

conocimiento humano con la siguiente 

frase, citada por Platón: “El hombre es 

la medida de todas las cosas”. 

Desarrolló el relativismo moral, el 

constructivismo gnoseológico y el 

agnosticismo. Platón le acredita como el 

inventor del papel del 

sofista profesional o profesor de 

"virtud" (entendida no como "bondad" 

sino como conocimiento y habilidad 

para tener éxito mundano). 

Gorgias (483-375 a.C. aprox.). 

Nació en Leontinos (Sicilia) y vivió en 

Atenas y en otras ciudades griegas. Su 

escepticismo fue más allá que el de 

Protágoras al afirmar que la realidad, 

aunque existiera, sería inaprehensible 

para el hombre, y aun cuando fuera 

comprensible, no podría ser comunicada 

ni explicada a los demás. Le interesaba 

mucho el arte y poder de la retórica. Es 

el personaje mejor tratado y valorado 

por la pluma y la mente de Platón en 

comparación con los demás personajes 

del resto del diálogo. 
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Hipias de Elis (nacido hacia el 

443). Erudito que enseñó que «la ley es 

el tirano de los hombres y les fuerza a 

muchas cosas en contra de la 

naturaleza» y se interesó por la «ciencia 

de la sociedad». La mayor fuente de 

conocimiento sobre él procede de 

Platón. Aparece en 

dos diálogos platónicos (Hipias 

menor e Hipias mayor) además de una 

breve aparición en el diálogo 

Protágoras. Fue el descubridor de 

la cuadratriz, empleada para buscar la 

solución a dos de los tres problemas de 

la geometría griega, la trisección del 

ángulo y la cuadratura del círculo. 

También fue el creador de los sistemas 

mnemotécnicos, por lo tanto, se decía 

que era poseedor de una gran memoria. 

Pródico de Ceos (nacido hacia el 

460 a.C.). Interesado por el lenguaje y 

los significados. Da una imagen de los 

dioses como encarnación de lo útil. Con 

esto estableció la base para una teoría 

naturalista de la  religión  y de la 

interpretación de los  mitos  según el 

evemerismo; también afirmaba que 

el alma humana es el resultado de la 

organización. Platón  le consideraba 

muy pesimista. 

 

 

Antifón o Antifonte (480-411 a.C. 

aproximadamente). Se ocupó de 

determinar el sentido de las leyes y 

subrayó la importancia de la educación. 

Fue defensor del hedonismo
107

. 

Pertenecía a la escuela sofista, 

manteniendo que todo es uno para el 

λογος, de tal suerte que nada existe de 

manera individual para los sentidos ni 

para el conocimiento humano. El mundo 

de la verdad lo identificaba con la 

naturaleza y el mundo de la apariencia (el 

humano) con lo falso. Fue un gran 

retórico y escritor de discursos políticos. 

Antifonte fue contemporáneo de Sócrates, 

con quien debió tener largas discusiones. 

Así, naturaleza-verdad-bondad se 

convierten en la aspiración del hombre. 

Igualmente, en esa aspiración por la 

naturaleza, la ley, humana puede ser 

transgredida pues no representa verdad. 

Defensor de la φυσις (physis) frente al 

νομος entre los sofistas, consideró a 

la  ley  como una convención humana 

artificial, muchas veces contraria a la 

propia naturaleza y perjudicial. Las leyes 

son mudables, como la voluntad humana, 

por eso la justicia está sometida a 

vaivenes. Así la transgresión de la ley 

humana en secreto no comporta pena. 

                                                           
107

 Doctrina filosófica basada en la búsqueda 
del  placer  y la supresión del dolor y de 
las angustias, como objetivo o razón de ser de 
la vida. 
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Critias (430 a.C). Subrayó la 

importancia de la areté (virtud).  Es uno 

de los últimos  diálogos de Platón. 

Parece ser una continuación de La 

República y el  Timeo, es de carácter 

inconcluso y su contenido describe la 

guerra entre la Atenas prehelénica y la 

Atlántida, hipotético imperio occidental 

e isla misteriosa descrita por Critias. El 

sofista sostiene que la Atlántida existió 

en una época muy remota, y la sitúa más 

allá de las columnas de Heracles. Dicha 

isla  mitológica  fue tragada por el mar y 

se perdió para siempre. 

Trasímaco (450-339 a.C.).  

Defendía que la ley favorece a los 

fuertes. Aparece como sofista en un 

diálogo de la última etapa 

de Platón donde el pensamiento de éste 

ya se ha separado del de su 

maestro, Sócrates. Este diálogo se 

llama La República y versa sobre cómo 

debe construirse un estado justo. 

Trasímaco defiende en él que 

la justicia era sólo lo que aprovechaba 

el o al más fuerte y era 

obedecido. Sócrates muestra que, en 

ocasiones, la voluntad del más fuerte 

transformada en derecho acatado por la 

sociedad termina perjudicando a su 

autor. Trasímaco mantuvo una postura 

realista que afirmaba que la justicia es 

el interés del más fuerte. Las leyes son 

dictaminadas por los que ejercen el 

poder con vistas a su propio beneficio o 

conveniencia. La justicia es aquello que 

beneficia, interesa y conviene al 

gobierno establecido, y, por lo tanto, 

beneficia al más fuerte. Los Estados 

justifican sus abusos de poder a través 

de las leyes, de tal manera que en 

nombre de la justicia se termina 

justificando dicho abuso. A Trasímaco 

no le interesa lo que debería ser la 

justicia sino lo que realmente es. En este 

sentido, su desenmascaramiento de la 

hipocresía hace patente la pérdida de 

sentido de un ideal de justicia que vaya 

más allá de los egoísmos e intereses 

particulares y mezquinos. Por lo tanto, 

lo que denuncia este sofista es que, 

debajo de toda la parafernalia del poder 

nos encontramos siempre con el 

dominio del fuerte sobre el débil. 

Caliclés. Es un personaje de Platón 

en su diálogo Gorgias. Al contrario de lo 

que ocurre con muchos personajes de los 

diálogos platónicos, no parece que haya 

existido realmente. En el "Gorgias", 

Calicles defendía el derecho natural, y 

afirmaba que naturaleza (physis) y ley 

(nómos) son totalmente opuestas, aunque 

no deberían. Define la Ley como la 

máxima injusticia contra la naturaleza. La 

ley no somete al más débil frente al más 

fuerte. La ley tiende a igualar al hombre. 

http://es.wikipedia.org/wiki/Timeo_(di%C3%A1logo)
http://es.wikipedia.org/wiki/Critias
http://es.wikipedia.org/wiki/Gorgias_(di%C3%A1logo)
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Es bueno lo que satisface al individuo 

puesto que encarna la posición más 

radical en la concepción de la nueva ley. 

En él la discusión 

entre  nómos  y  physis  llega a una 

oposición irreconciliable. La teoría que se 

le atribuye a este pensador se centra en el 

tema de la justicia, ya que para Calicles es 

mucho mejor cometer una injusticia que 

padecerla; esto es preferible que uno 

cometa una injusticia contra otra persona 

con tal de buscar su bienestar que ser 

víctima de una injusticia logrando así 

disminuir nuestro bienestar. 

 

Los sofistas en la obra de Platón.  

El gran filósofo ateniense Platón, 

decía que la filosofía es el saber que nos 

enseña tanto a “bien vivir” como a 

“bien morir”. Fue discípulo directo de 

Sócrates, el fundador de la filosofía del 

“conocimiento de uno mismo”, y el que 

definió las cosas y la esencia. En su 

obra más conocida “Los Diálogos”, y 

en concreto, en los diálogos de la 

“Apología” y el “Critón” habla 

directamente su maestro, Sócrates. En 

los demás diálogos Platón utiliza el 

nombre de Sócrates para transmitir su 

propio pensamiento, pero volviendo a 

los Sofistas, que pretendían saberlo 

todo, eran personas que les encantaba 

hablar de cualquier tópico sin analizarlo 

con seria y profunda seriedad. Habían 

perdido el amor a la verdad y habían 

trocado esta vocación (la del verdadero 

filósofo) por varios intereses, tanto 

personales, económicos como políticos. 

Platón los llegó a considerar como 

“vendedores de golosinas del 

conocimiento”; de hecho era sabido por 

Platón que les encantaba exponer las 

teorías de los filósofos presocráticos 

con el sólo objeto de demostrar que la 

verdad era relativa.  

 

Platón, Diálogos. Gorgias. Editio prínceps, 

Venecia, 1513. Obtenido del manuscrito medieval 

más antiguo, el 895, por el Clarkianus Codex. 
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El final de los Sofistas. 

Se puede decir que a partir del 

surgimiento de los sofistas nace una 

nueva época filosófica,  resultado de 

una doble evolución: La filosofía griega 

abandona la especulación cosmológica, 

constituyendo lo que se denomina 

“cansancio metafísico”. 

La historia de Grecia posterior a 

las guerras sufre una profunda 

transformación y, su sociedad 

demuestra nuevas necesidades 

educativas y exige la aparición de los 

primeros maestros. Ante la posición que 

tomaron los sofistas, comenzaron a ser 

criticados, principalmente por Sócrates, 

Platón y Aristóteles, los primeros en 

declararse anti sofistas. Por parte de 

Aristóteles ni siquiera los consideró en 

sus escritos y Platón hablo siempre de 

ellos como hombres prácticos, como 

activistas políticos, pero no como 

pensadores teóricos, como filósofos, 

tratándolos siempre despectivamente.  

Sócrates, Platón y Aristóteles pusieron 

en tela de juicio los fundamentos 

filosóficos de las enseñanzas de los 

sofistas. Platón y Aristóteles les 

censuraron por aceptar dinero. Más 

tarde, fueron acusados por el Estado de 

carecer de moral. Y así se consiguió que 

el descrédito de los sofistas, surgido en 

su época, se extendiera a las generaciones 

venideras, que consideraban que el 

término sofista era sinónimo de personas 

carentes de principios morales y éticos, 

corruptores de la juventud, amigos de 

amasar fortunas a cambio de sus 

enseñanzas y filósofos superficiales frente 

al auténtico sabio. Incluso los vocablos 

relativos a los sofistas que aún hoy 

perviven, como "sofisma", "sofistería", 

"sofisticado", "sofisticar", etc. se hallan 

cargados de una connotación 

peyorativa  de falsedad o afectación. Los 

sofistas fueron relegados al olvido, bien 

sea porque la mayor parte de su 

producción literaria ha desaparecido, bien 

sea por haber sido incluidos en resúmenes 

como los de Aristóteles, que evitaban el 

esfuerzo de leer sus obras completas.  

Aunque la palabra “sofista” se 

empezó a utilizar en Atenas como algo 

despectivo, por parte de los grandes 

filósofos de esa ciudad, como 

Aristófanes, afirmando “que llaman a 

todos los maestros de la sabiduría 

impuestos por la moda”. Sócrates y  

Platón se manifestaron en contra de esta 

corriente de conocimiento, porque los 

sofista no enseñaban por amor al arte, 

sino más bien eran mercaderes de la 

educación, estableciendo honorarios a la 

gente que impartían su enseñanza, que 

por lo regular era gente rica, Platón, 
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quien fue el mayor combatiente de esta 

corriente y tal vez, a quien le debemos 

que no haya suficiente información de 

los sofista en la actualidad, porque 

muchas de las obras escritas por los 

sofista fueron quemadas por él, también 

cobraba por ejercer sus cátedra de 

filosofía. Platón criticaba a los sofistas 

por su formalismo y sus trampas 

dialécticas, pretendiendo enseñar la 

virtud y a ser hombre, cuando nadie 

desde un saber puramente sectorial, 

como el del discurso retórico, puede 

arrogarse tal derecho. 

La sociedad tenía el derecho de 

reclamarles a los sofista, porque se 

ganaban la vida enseñando, afirmando 

que su sueldo era más del que en 

realidad ganaban por su trabajo; 

también eran discriminados porque casi 

todos eran extranjeros, y además se 

oponían a la ideas de los filósofos 

tradicionales. Pero, ¿por qué estos 

grandes pensadores, tenían que ejercer 

una labor de forma gratuita, y más, 

cuando la sociedad griega no veía mal 

que se remunerara a pintores, músicos, 

poetas, retóricos, gimnastas y maestros, 

también los triunfadores  en los juegos 

olímpicos recibían premios económicos, 

entonces ¿por qué estos maestros no 

debían cobrar por su labor, si era normal 

en los griegos? 

Conclusiones.  

Con toda seguridad una de las 

conclusiones más destacables sería la 

repercusión e influencia posterior de 

estos filósofos en lo que denominamos 

de manera más académica la filosofía 

griega; el problema es que eran un  

grupo de personas que a pesar de tener 

muchas habilidades y una excelente 

oratoria, requerimiento principal, 

carecían de valores y de una postura 

firme. No consideraban ningún valor 

universal sino que creían en solo la 

relatividad de las cosas a su 

conveniencia. Enseñaban a cambio de 

un pago, y solo se interesaban en su 

beneficio y sus intereses personales. A 

cambio de Sócrates y Platón, cuya más 

reluciente prueba del primero fue la 

pobreza en la que vivió el primero.  

Decía Platón: "El sofista parece 

filósofo, pero NO lo es: es un hombre 

extrañísimo cuyo ser consiste en: no 

ser, y trata, antes que nada, de decir y 

expresar las cosas de un modo tal que 

"convenzan", NO les importa la verdad, 

y por eso, es una Falsa Filosofía. Frente 

a esto, Sócrates y Platón, reclamarán el 

Bien Pensar, es decir: La Verdad.  
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En definitiva, sus mayores 

satisfacciones fueron: el dinero, la fama, 

y el placer intelectual que les producía 

sus elucubraciones y el aplauso de 

quienes los consideraban sabios. 
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LA CIUDAD ROMANA. 

 

Por Daniel Rayo Caballero. 

 

 

Palabras clave: Cardo, Ciudad Romana, 

Colonia, Decumanus, Municipio romano. 

 

      Peculiaridades y formas de Población. 

El elenco urbano de la antigua 

Roma, se caracterizaba por su 

heterogeneidad de tipos de población y 

de relaciones jurídicas entre las 

diferentes ciudades. Además, aspectos 

desconocidos como los pasos a la hora 

de fundar una nueva ciudad, y los 

métodos para calcular la población de 

los núcleos urbanos, se verán a lo largo 

del presente artículo. 

 

 

 

Muchos son los aspectos que se 

conocen sobre Roma y su imperio, sin 

embargo, aspectos como sus ciudades, 

su fundación,  su trama y edificios, la 

diferencia jurídica entre distintas urbes 

y todo lo que rodea a esto, pasan 

bastante desapercibidos en muchos 

libros de historia.  Así pues, en este 

artículo, se tratará de acercar la visión 

general que ofrecen las ciudades 

romanas. 

 

La Ciudad Romana. 

Las ciudades romanas se 

originaron primordialmente como 

centros de control militar u 

organizativo. Sin embargo, con el 

tiempo y al igual que paso con sus 

vecinos de la Hélade, los romanos 

transformaron su ciudad en un gran 

centro cultural, económico, 

administrativo, social y político. 

Tanto es así, que el ideal humano 

de los latinos, se ciñó a la ciudad como 

expresión máxima de civilización, 

puesto que para ellos, tal y como 

Tácito
108

 mencionaba en sus escritos, 

                                                           
108

 Es de sobra conocido que los pueblos 
germanos no habitan en ciudades; ni siquiera 
soportan que sus casas estén agrupadas. 
Dispersos y separados, viven donde les haya 
complacido una fuente, un campo o una 
arboleda. No levantan sus aldeas como 
nosotros, con edificaciones juntas y apoyándose 
unas en otras; cada cual deja un espacio libre 
en torno a su casa, bien como remedio frente al 

HISTORIA 
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los bárbaros además de no vivir en las 

urbes, parecían sentir cierto rechazo a 

que sus casas se agrupasen en núcleos 

de población, prefiriendo la ocupación 

dispersa, contrario al ideal de 

civilización romano. 

Aparte de la ciudad eterna y su 

mundo, el resto del occidente europeo y 

parte del mediterráneo, apenas mostraba 

ejemplos de urbanismo y fue con la 

expansión de Roma, cuando el agente 

urbanizador acabó llegando a todas las 

esquinas del, por aquel entonces, mundo 

conocido por ellos. Primero como 

centros de control y después, como 

núcleos administrativos y organizativos 

donde las élites se establecían. 

Sin embargo, este ambiente 

urbano es imposible de entender sin su 

relación de directa con el campo. El 

mundo antiguo se caracteriza por la 

gran relación de dependencia del mundo 

urbano y el mundo rural, así, no 

podemos entender la ciudad romana o 

urbs, sin su territorio agrícola o ager. 

 

                                                                               
peligro de incendio, bien por desconocer la 
técnica de la construcción. Ni existe entre ellos 
el uso de  la mampostería o de las tejas: utilizan 
para todo un material tosco, sin pretensiones 
estéticas u  ornamentales. Cubren algunos 
lugares con un estuco tan fino y brillante que 
semeja pintura y  dibujos de colores. (Tácito, 
Germania, 16). 

Otro aspecto a tener en cuenta, es 

la vital importancia que tenía este 

mundo rural para Roma, pues  hay que 

recordar que para los romanos, la 

riqueza estaba en la tierra y tanto es así, 

que durante los meses de julio o 

septiembre, en las cosechas de grano y 

la vendimia respectivamente, los 

asuntos públicos de las ciudades del 

imperio, se suspendían para permitir al 

patriciado ir a controlar sus cosechas. 

El Abanico de Ciudades. 

Pese a la aparente unidad, las 

ciudades romanas eran un conjunto muy 

diferente tanto en tamaño, desarrollo 

arquitectónico o artístico. Estas 

variables solían ir condicionadas a la 

tradición cultural anterior a la llegada de 

Roma a sus tierras, así pues, Grecia y 

Asia menor tenían ya, una gran 

tradición urbanística con una red amplia 

y densa entre ellas,  antes de ser 

conquistadas por los romanos. 

Pero en la otra cara de la moneda, 

las zonas de Britania o Germania apenas 

habían experimentado el impulso 

urbanístico del Mediterráneo. Mención 

aparte merecen las zonas del sur 

mediterráneo y de Hispania. Allí, el 

urbanismo estaba presente de manera 

bastante desigual puesto que las oleadas 

colonizadoras de fenicios y griegos ya 
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habían llevado el modelo urbano a sus 

tierras.  

Ante todo esta heterogeneidad, 

Roma aplicaría dos modelos de 

ocupación a tenor de la importancia que 

para ellos tenía, un escenario 

urbanizado que actuase como centro 

neurálgico y vertebral de su 

administración, política, y control. Así 

pues, para el pars orientalis o zona 

oriental del imperio, Roma respetó los 

asentamientos urbanos previos, 

fortaleciéndolos e imprimándoles su 

cultura. Pero en el pars occidentalis  o 

zona occidental del imperio, se llevó a 

cabo una gran dinámica urbana a través 

de varios modelos de urbanismo: 

Por un lado estaban las ciudades 

ex novo o de nueva creación, 

generalmente orientadas al 

asentamiento de los veteranos de guerra, 

aunque también hubo casos de ciudades 

nuevas para asegurar el control de 

alguna zona. Por ejemplo en Hispania, 

se conocen posibles casos de fundación 

en Celsa o Caesaragusta tal y como 

muestran algunas de sus monedas. 

Otro estilo de fundación de una 

ciudad más sencillo, era la promoción 

de los núcleos habitados anteriormente 

por los indígenas. La promoción de 

estos asentamientos se realizaba 

mediante la concesión del estatuto de 

municipio romano o latino. 

Por último, también estaba la 

fundación de ciudades en zonas 

fronterizas a razón de facilitar la 

organización defensiva y el control 

territorial en la zona. Ejemplos de este 

modelo de ocupación podrían ser la 

ciudad de Colonia o Braga. 

Visto esto, quedaría por explicar 

los diferentes tipos de ciudad romana 

que existían en virtud de sus derechos, 

leyes y categoría. 

 

Los Diferentes Tipos de 

Ciudades. 

Una vez que Roma abandonó su 

territorio primigenio, se hizo necesario 

establecer el marco jurídico que 

regularía su relación con los territorios 

conquistados. De este modo, 

aparecieron un gran elenco de ciudades 

que eran diferenciadas por sus distintos 

marcos jurídicos, lo que sin lugar a 

dudas, iba a complicar la administración 

existente. 
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Bronce de Ascoli, realizado en el 89 a.C., y encontrado en  

Roma en el año 1908. Redacta como el cónsul Pompeyo 

Estrabón, concedía la ciudadanía romana a las tropas de 

la turma salvitana y a sus ciudades, todas ellas iberas. 

Aparecen mencionadas ciudades como Lérida, Ejea de los 

Caballeros o Zaragoza. 

 

Así pues existían por un lado las 

ciudades federadas, que se unían a 

Roma a través de un pacto o foedus
109

, 

en teoría, estas ciudades y su territorio 

eran independientes en cuanto a la 

administración y control territorial de 

Roma, por haber mostrado complicidad 

o colaboración en algún momento de las 

campañas que los romanos llevaban a 

cabo en su territorio. De este modo, las 

ciudades federadas estaban exentas de 

cualquier contribución económica o 

                                                           
109

 Aunque aquí el foedus se emplea como 
agente regulador del marco jurídico de las 
ciudades, los romanos también suscribieron 
este tipo de acuerdos con pueblos bárbaros 
como es el caso de los visigodos. En este caso, 
el foedus consistía generalmente en dejar  al 
pueblo en cuestión instalarse en una parte de 
las tierras del imperio a cambio de que este se 
comprometiese a defender el territorio en 
cuestión o a que proveyese de tropas a Roma. 

política, salvo en el caso de los 

extraordinarios. 

Por otro lado, estaban las ciudades 

inmunes, un tipo de ciudad que aunque 

se encontraba libre de impuestos, salvo 

en caso de que estos fueran 

extraordinarios como en el caso 

anterior. Sin embargo estas ciudades no 

eran libres puesto que se encontraban 

bajo control del estado romano. 

Existían también las ciudades 

estipendarias o civitates stipendiariae, 

en este caso, se trataba de urbes que se 

encontraban bajo control del estado 

romano, aunque respetando sus formas 

de gobierno local,  y que además 

estaban obligados a pagar un impuesto 

regular, el estipendio o stipendia. 

Además, los habitantes de estas 

ciudades, rara vez poseían el estatuto de 

ciudadanía romana o latina. 

Las ciudades sine deditio son 

aquellas que por su tenacidad 

resistiendo la invasión militar, se veían 

sometidas por Roma a un trato de 

inferioridad respecto a otros municipios. 

Sus tierras pertenecían al poder público, 

por lo que los habitantes tenían que 

pagar al estado por el uso de las tierras 

además de pagar los tributos fijos. 
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Por último, estaban las ciudades 

federadas sine liberae, muy similar a las 

ciudades federadas, pero en esta ocasión 

en vez de hacerse un tratado, era el 

senado romano el que decidía si esa 

ciudad seguía teniendo ese estatuto 

jurídico o le era arrebatado. 

Todo esto cambiaría a la llegada 

de Julio César al poder, cuando los 

asentamientos se resumieron de manera 

amplia, en municipios o colonias como 

ejemplos de ciudad privilegiada, 

manteniéndose las ciudades 

estipendarias como ciudades sometidas. 

Los municipios eran ciudades que 

se gobernaban de acuerdo a las leyes 

locales y la tradición aunque 

obviamente serán muy influenciadas por 

el derecho romano y poco a poco se 

unirán al incipiente proceso de 

romanización. 

Por otro lado, las colonias, eran 

ciudades por general promocionadas por 

Roma, que contaban con un gran 

número de soldados veteranos. Su 

singularidad reside en que sus leyes y 

políticas son un calco de las de Roma, 

con lo que pretendían hacer que el 

territorio se uniera al modelo romano 

integrándolas en el estado. 

 

Todo esto perderá importancia 

una vez se proclame la Constitutio 

Antoniniana
110

  de Caracalla en el año 

212 d.C. y todos los ciudadanos libres 

del imperio obtengan la ciudadanía 

romana quedando equiparados entre sí. 

 

La fundación de una Ciudad 

Romana. 

Un elemento muy curioso y 

característico de las ciudades romanas 

era su fundación.  

Cuando una nueva ciudad iba a 

nacer en Roma, había un proceso para 

ello, mitad tradición, mitad ritual y con 

una parte de mito
111

 . Esta costumbre 

provenía de sus vecinos etruscos
112

, 

                                                           
110

 La concesión de la ciudadanía romana por el 
emperador Caracalla en el año 212 d.C. buscó 
la equiparación legal y social de todos los 
habitantes libres del imperio. Sin embargo, lejos 
de lograr este objetivo, la concesión de la 
ciudadanía solo trajo mayor desigualdad entre 
los ciudadanos de Roma. Esto es así, puesto 
que con la concesión de la ciudadanía romana, 
venían también las obligaciones que todo 
ciudadano tenía, entre ellas el pago de 
impuestos. Estos impuestos no afectaban antes 
a todos por igual, así, los nuevos ciudadanos de 
Roma que tenían una situación económica 
comprometida, se vieron esquilmados por el 
nuevo pago de impuestos reduciendo 
drásticamente su nivel de vida. 
111

 Como breve apunte, la parte de mito que 
rodea siempre la verdad, es un apartado que no 
podemos olvidar. En este caso, es muy 
significativo, ver como los textos clásicos 
muestran a Rómulo realizando estos pasos 
rituales para fundar una nueva ciudad. 
112

 Los etruscos son un pueblo itálico que 
habitaba la zona actual de la Toscana. 
Dominaron La península itálica desde las zonas 
del norte hasta los límites de Campania, gracias 
a unos sistemas de combate modernos, que los 
autóctonos no eran capaces de combatir. Son 
herederos de las colonizaciones orientales, en 
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pueblo al que Roma debe la mayor parte 

de su personalidad y que por desgracia 

muchas veces permanece también 

olvidado a la sombra de la grandeza de 

Roma. Junto a esto, se seguían los 

planos y patrones propios de las 

ciudades helénicas a la hora de realizar 

el trazado. 

Así pues, antes de empezar a 

trazar la ciudad, había que consultar a 

los dioses si el lugar elegido para fundar 

la ciudad era el idóneo. Tras el visto 

bueno, en el lugar central del 

emplazamiento de la urbe se cavaba una 

pequeña fosa circular llamada mundus, 

donde generalmente se arrojaban las 

ofrendas y la tierra del lugar de origen 

de los fundadores de la nueva ciudad. 

Tras esto, se tapaba con una roca 

cuadrada a la que se le colocaban los 

estandartes militares alrededor.  

Ahora tocaba delimitar el 

perímetro, para ello, se utilizaba un 

arado de bronce tirado por bueyes 

(generalmente blancos) y conducidos 

por un sacerdote. Este surco marcaría el 

lugar de la muralla, los límites de la 

ciudad y el espacio sagrado de la 

                                                                               
especial de las griegas, y llegaron a ser una 
gran potencia naval. Su esplendor duró hasta el 
ascenso de Roma, cuando los pueblos etruscos 
perdieron su independencia quedando ligados a 
Roma. No esta demás, hacer hincapié en que 
Roma debe gran parte de su cultura y éxitos, a 
la asimilación de la tradición cultural, militar y 
social etrusca. 

misma, pues dentro de ella no podría 

haber ni culto ni enterramiento de 

dioses ajenos a Roma. Este proceso se 

conocía como el inaugurado. 

Tras los procesos mencionados, 

tocaba trazar el plano urbano, para ello, 

el agrimensor trazaba una cruz a partir 

del mundus, la que marcaba las 

direcciones Este-Oeste se llamaba 

Decumanus Maximus y la que marcaba 

el Norte-Sur Cardo Maximus. Será 

además en este lugar donde ambas 

calles crean su intersección donde se 

ubique el Foro, lugar donde se 

levantaban todos los edificios públicos 

de carácter social, religioso, 

administrativo y político.  

 

 

Maqueta del plano de la ciudad de Emerita Augusta (Mérida). 

 

En último lugar, el sacerdote 

realizaba la consecratio, un sacrificio 

animal a los dioses de la Triada 

Capitolina: Júpiter, Juno y Minerva. 

En segunda línea, las ciudades debían 
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ligarse a un héroe fundador, que a partir 

de la época final de la república, 

empezó a atribuirse a los emperadores 

romanos, como delegados divinos. 

 

¿Cuántos habitantes tenía una 

Ciudad Romana? 

A la hora de pensar sobre cuántos 

habitantes tenía una ciudad o una región 

dentro del mundo romano o del mundo 

antiguo, se encuentra una problemática 

general a la hora de hacer los análisis.  

Por un lado nos enfrentamos a la 

gran escasez de fuentes que posee este 

periodo  y por otro lado, aunque se 

puede saber casi con total certeza que se 

realizaban censos de manera general 

cada cinco años, tampoco hemos 

conservado este tipo de documentos a 

excepciones muy contadas de algunos 

papiros egipcios. 

Por ello, se han desarrollado 

técnicas complementarias para calcular 

la población que podía tener un núcleo 

urbano:  

Entre ellas, medir las dimensiones 

del núcleo, estudiar la densidad que 

pudieran tener las estructuras de los 

edificios de residencia, calcular la 

productividad de los terrenos agrícolas 

que tuviera alrededor, el volumen de 

agua que se transportaba a la ciudad, el 

número de aforo de los edificios de 

actos públicos como el anfiteatro y por 

último, el número de miembro de la 

curia municipal, pues a mayor número 

de esta, mayor número de habitantes. 

Así, en base a esto, se ha podido 

establecer que las ciudades romanas 

eran por lo general de un tamaño medio 

y pequeño que oscilaban entre los diez 

mil y los cincuenta mil habitantes, 

siendo poco habituales las ciudades de 

gran tamaño. Por ejemplo, Pompeya se 

estima que tuvo una población de unos 

veinticinco mil habitantes en su época 

de máximo esplendor, mientras que 

otras como la Cesarea de Mauritania se 

encontraba entre los treinta mil y los 

cien mil habitantes. 

Caso aparte merecería la ciudad de 

Roma, la cual se estima que en su época 

de máxima extensión y poder, tuvo 

alrededor de un millón de habitantes, 

aunque no tenemos ninguna fuente 

fidedigna que indique un número exacto. 

 

Partes Generales en una Ciudad 

Romana. 

Roma tuvo una extensión muy 

amplia, y por lo tanto, es muy difícil 

establecer un análisis de los componentes 

que poseía una ciudad romana puesto que 

dado el gran número de ciudades que 
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existían, había peculiaridades y 

diferencias en cada una de ellas. 

Sin embargo, se puede establecer 

de manera general, unos apartados 

comunes que casi todas las ciudades 

romanas poseían: 

En cuanto a la trama de la ciudad, 

esta sigue el modelo ortogonal a través 

de cuadras que se inspira en el modelo 

de organización del campamento militar 

romano. Este trazado se basa en cardos 

y decumanus paralelos para establecer 

continuas áreas cuadrangulares. Sin 

embargo, este trazado no será siempre 

perfecto puesto que en muchos lugares, 

se hacía necesario adaptar el trazado de 

la vía al relieve de la zona. 

Por otro lado, otro elemento 

característico de las ciudades romanas 

es la muralla, que dejaba un lugar 

interior protegido llamado  pomerium. 

Esta muralla quedaba marcada en el 

acto de fundación de la ciudad. Eso sí, 

no todas las ciudades tenían los fondos 

suficientes o la necesidad imperativa de 

construir una muralla, por lo que no 

todas presentan muros. Un caso muy 

curioso relacionado con las murallas, es, 

que en la época tardo imperial, muchas 

ciudades, construyeron murallas 

simplemente por motivos estéticos o de 

competitividad con otras ciudades por 

ver cuál era más poderosa.   

No se puede olvidar el Foro. Aquí 

estaban ubicados todos los edificios de 

carácter público y administrativo, como 

la basílica, el templo o la curia. El Foro 

era una plaza totalmente pavimentada 

que en muchas ocasiones también se 

encontraba rodeada de pórticos. El Foro 

era el corazón de la ciudad romana así 

como el ágora lo fue en la ciudad griega. 

 

Plano de un foro romano realizado en 1904 que permite  

ubicar las diferentes partes que podían componer un foro 

(imagen ampliada al final del artículo). 

 

También es importante mencionar 

los edificios y lugares de ocio que tenía 

la ciudad romana. Así se pueden 

enumerar los teatros, las termas, el circo 

o el anfiteatro
113

. Junto a estos, estarían 

                                                           
113

 En el caso del Coliseo de Roma esta 
constatado que incluso se celebraron batallas 
navales en su interior, al ser llenado a través de 
un complejo sistema hidráulico una vez se 
habían bloqueado los lugares por los que 
pudiese fugarse el agua. Nerón también 
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las tiendas o tabernae  y el mercado o 

macellum. 

Por otro lado, en lo que a 

infraestructura civil se refiere,  las 

ciudades romanas contaban con una 

compleja red de gestión y suministro de 

aguas. Destacan los elementos de 

transporte y acumulación de agua como 

las cisternas o acueductos, o las 

cloacas
114

 para las aguas residuales.  

Otro elemento general en las 

ciudades romanas eran las letrinas, que 

al contrario que en la época actual, no 

eran un lugar privado sino público, y 

todos acudían a ellas a realizar sus 

necesidades. 

También hay que mencionar el 

espacio público dedicado a las 

viviendas, la insulae, donde se 

encontraba la mayor parte de las 

viviendas, lujosas o simples de gran 

variedad
115

.  

                                                                               
convirtió la palestra del anfiteatro del Campo de 
Marte en un estanque en el que se exhibieron 
animales acuáticos, y batallas simuladas entre 
atenienses y persas. Sin embargo, su 
realización aunque espectacular, eran 
carísimos, por lo que las autoridades no las 
promocionaran con mucha frecuencia. 
114

 Es destacable la labor de los romanos en la 
elaboración del sistema de cloacas que hacía 
posible habitar lugares fangosos o delicados. 
Por ejemplo, es destacable la labor que cumplió 
el sistema de alcantarillado en la ciudad de 
Roma, pues la zona baja de las colinas era un 
lugar pantanoso y el sistema de alcantarillado 
hizo posible que la zona fuera habitable tras 
evacuar el agua. 
115

 Por ejemplo, algo bastante habitual en las 
ciudades de gran densidad de población era 
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auténticos maestros, tanto con sistemas 
arquitrabados como en sistemas abovedados. 
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Clásica, 15, 2003, pp. 161-197. 
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*Portada: Foro de Roma con la colina 

del palatino en la parte trasera. 
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LA VIDA EN UNA  

CIUDAD ROMANA. 

 

Por Daniel Rayo Caballero. 

 

 

 

Palabras clave: Banquetes, Foro, Termas, vida 

romana, vino. 

 

 

El día a día en Roma. 

 

La vida en las ajetreadas urbes 

romanas, se separaba al igual que para 

nosotros, en la mañana, la tarde y la 

noche. De este modo, junto a los 

aspectos que definían el día a día de los 

habitantes de las ciudades, se podrá 

hacer un pequeño recorrido por la 

gastronomía romana más general. 

 

Al igual que los aspectos 

formales, administrativos y físicos de la 

ciudad romana, la vida que se 

desarrollaba en el día a día en las urbes 

romanas, pasa bastante desapercibido 

para la mayoría de manuales de historia. 

De este modo, con el siguiente artículo, 

se acercará al lector a la vida de los 

ciudadanos de las ciudades romanas.  

 

La vida urbana. 

Roma fue y es uno de los 

acontecimientos más importantes que 

han tenido transcurso a lo largo de la 

historia de la humanidad, y como tal, su 

atractivo para todos los humanistas es 

muy amplio. La ciudad eterna, es nuestro 

pasado, pero de igual modo también es 

nuestro presente y seguirá siendo parte 

de nuestro futuro con total seguridad. 

Dicho esto, nosotros somos 

herederos directos de este pueblo al que 

debemos gran parte de nuestra cultura, 

así pues, nuestras ciudades, costumbres, 

lengua y modos de vida están definidos, 

en parte, por este pasado romano. 

Sin embargo, es muy complicado 

explicar o comprender la gran 

complejidad que la vida de las ciudades 

romanas poseía, y mucho más 

complicado poder encontrar todos los 

apartados y tareas que ocupaban la vida 

HISTORIA 
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de sus ciudadanos. Por eso, a la hora de 

retratar este amplio surtido de vida, las 

fuentes literarias y en especial la 

literatura, se convierten en un elemento 

indispensable a la hora de imaginar 

cómo era la vida en las ciudades. 

Así, gracias a todo esto, podemos 

ver que la vida en las ciudades no era 

para nada idílica, puesto que las clases 

bajas, la plebe o los humiliores, pasaban 

gran parte de su jornada trabajando para 

intentar sobrevivir en un ambiente duro, 

que nada se parecía a la vida holgada 

que tenían las clases altas, cuyos 

aspectos de vida son algo más 

conocidos gracias a la gran cantidad de 

documentos al respecto. 

En cuanto al aspecto general de la 

ciudad, los textos nos dan una imagen 

de ciudad ajetreada y llena de vida, pero 

que en su parte oscura de la moneda, se 

mostraba muchas veces sucia, cruel e 

incómoda, que hacía las veces de 

escenario  para las complejas relaciones 

sociales y conspiraciones, 

contraponiéndose a la imagen idealizada 

que la mayoría ha recibido ciegamente a 

través de las creencias populares y 

literarias. 

 

 

 

La Mañana en una ciudad 

Romana. 

Tras el sueño que envolvía la 

noche, se iniciaba la vida en las urbes 

romanas, en ocasiones incluso antes de 

que el sol hubiera salido y tras esto, 

tenían lugar una serie de actividades 

para iniciar el día en Roma. 

Era por la mañana cuando se 

realizaba la salutatio, o el saludo que los 

clientes
116

 daban a sus patronos y que por 

general podía durar hasta dos horas. 

Acabado, tenía lugar el momento del 

desayuno o  ientaculum que consistía de 

manera general en tortas planas hechas de 

un cereal llamado farro con sal, sin 

embargo, las clases altas también añadían 

a esto frutas, lácteos, miel o huevos. Este 

desayuno se modificó con la llegada de la 

época imperial, y las tortas de farro se 

fueron sustituyendo por el pan de trigo, 

que en ocasiones se acompañaba de vino, 

aceitunas, queso o uvas. 

Una vez estaban a punto, 

empezaban las horas de labor o útiles 

que se conocen por el nombre de dies 

solidus, concentrando la actividad, el 

lugar social por excelencia en la ciudad 

romana, el Foro. Allí estaban ubicados 

                                                           
116

 Un cliente era en la antigua Roma, el 
individuo de rango socioeconómico inferior que 
se ponía bajo el patrocinio  de un patrón de 
rango socioeconómico superior. 
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todos los edificios de carácter público y 

administrativo, como la basílica, el 

templo o la curia. El Foro era una plaza 

totalmente pavimentada que en muchas 

ocasiones también se encontraba 

rodeada de pórticos, allí, todas las clases 

sociales realizaban las tareas que les 

eran propias, desde acudir a presidir la 

curia hasta realizar la limpieza de los 

edificios públicos. 

Dado que el Foro concentraba los 

espacios judiciales y religiosos, los 

habitantes de la ciudad acudían allí 

también para resolver sus procesos 

judiciales, enterarse de los posibles 

cambios o novedades que hubiesen 

publicado el ordo decurional o incluso 

decretos del emperador. En cuanto al 

apartado religioso y de culto, el Foro 

también era la sede de los sacrificios o 

ritos, que pedían sobre cualquier 

aspecto, salud, porvenir, poder, y un 

amplio etcétera. 

Dada esta característica del foro, 

aquí se ubicaban también gran cantidad 

de estatuas y esculturas, que contribuían 

a la fuerte propaganda política de los 

emperadores y notables locales, para 

acrecentar su imagen de poder. 

También en uno de los principales 

focos económicos de la ciudad romana, 

donde prestamistas, banqueros, 

comerciantes y artesanos, acudían a 

realizar sus actividades. 

Por último, y para ver la 

importancia que tenía el foro en Roma, 

el ervegetismo o mecenazgo privado, a 

través del que los ciudadanos notables, 

hacían donaciones voluntarias para 

restaurar edificios, organizar juegos, 

banquetes o distribuciones de dinero, y 

a cambio ellos eran colmados con 

honores, siendo el Foro el centro de este 

tipo de acciones.  

De estas, las más destacadas eran 

las de repartos de alimentos y los 

banquetes. La gran cantidad de registros 

a estos actos da la información 

necesaria para entender que eran de 

gran popularidad. Por lo general, las 

donaciones se hacían en pan y vino 

(panis et vinus), y en algunos casos, 

pasteles y vino mezclado con miel 

(crustulae et mulsum). Aunque en 

algunas ocasiones, la donación en 

comida se podía intercambiar por su 

equivalente en dinero. 

Los banquetes también son un 

elemento muy útil a la hora de discernir 

las igualdades y desigualdades de las 

clases romanas. Un ejemplo muy 

ilustrativo, es la inscripción de 

Ferentium, en el Lacio, en la que se 
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recoge que el día del cumpleaños de A. 

Quinctilius Priscus, se repartiesen 

crustulae y mulsum para todos los 

ciudadanos hombres y para todas las 

mujeres casadas, pero en cantidades 

diferentes, siendo por ejemplo mayor la 

donación a miembros del ordo 

decurional que para otros ciudadanos. 

Además, los miembros de este ordo, sus 

hijos y los augustales comerían 

reclinados en la triclinia
117

, mientras 

que el resto debería hacerlo bien de pie, 

bien sentados en el suelo. 

 

 

Klinai. Espacio del triclinio donde se pueden observar 

tres de estos muebles característicos. Este en 

particular, pertenece a la ciudad de Caesar Augusta. 

 

 

 

                                                           
117

 El triclinio es una habitación destinada al 
comedor en la que se disponen varios klinai, un 
tipo de asiento alargado con apoyo para la 
cabeza y los pies en sus laterales, puesto que la 
idea era utilizarlo recostado de lado. 

En cuanto a la plebe urbana, esta 

pasaba las horas de la mañana de los 

ciudadanos y políticos, intentando 

sobrevivir, deambulando por el foro y 

tratando de ganarse la vida tanto 

honrada como cuestionablemente, pues 

a fin de cuentas, lo que importaba era 

sobrevivir.  

Esta plebe, era peligroso que 

estuviese desocupada puesto que las 

élites podrían aprovechar esto para 

manipularlos y utilizarlos a su favor en 

revueltas o conflictos. Además, esta 

constatado que muchísimas revueltas se 

originaron por la falta de alimentos, y 

muchas de ellas llegaron a suponer 

verdaderos pulsos al poder central. 

 

La Tarde. 

La tarde comenzaba algo antes de 

lo que la consideramos nosotros, y tras 

el mediodía, ya se puede considerar que 

la tarde había empezado. Esta se 

iniciaba con una comida o almuerzo 

muy sencillo, llamada prandium, que de 

manera general se componía de las 

sobras de la cena anterior o partes del 

desayuno. Era más un aperitivo que una 

comida como tal, en comparación a 

nuestros hábitos alimenticios. A 

continuación, se procedía o no, a tomar 

una pequeña siesta o meridiatio. 
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Una de las actividades que más 

éxito tenían para ocupar las horas de la 

tarde, eran las termas. Estos edificios en 

origen destinados a la higiene personal y 

en exclusiva para hombres, con el paso 

del tiempo irían creciendo en tamaño y 

funciones, y mejorando sus instalaciones 

y arquitectura, convirtiéndose en grandes 

centros sociales y de debate, donde se 

podían encontrar zonas de recreo, 

jardines, bibliotecas e incluso salas de 

lectura y reunión. 

Las termas se componían de una 

serie de salas, cada cual con sus propias 

cualidades. Así, estaba la sala de agua 

fría o frigidarium, el espacio de aguas 

templadas o tepidarium y la sala de 

agua caliente o  caldarium. Por último, 

existía una sala aún más caliente, el 

laconicum. Estas salas calientes eran 

calentadas gracias a un sistema de aire 

caliente que circulaba a través de los 

suelos y paredes, y que era impulsado 

desde un horno de leña. Las termas más 

importantes como las de Caracalla o las 

de Itálica, contaban además con un 

gimnasio o palaestra. 

Tal era la importancia social de 

estos baños públicos, que incluso aquellos 

que tenían baños privados en sus 

residencias, acudían a los baños públicos 

para relacionarse con los demás e incluso 

tratar temas políticos o de negocios. 

Los baños eran accesibles a 

cualquier ciudadano fuera cual fuese su 

clase social, así que allí podía coincidir 

un alto cargo con un zapatero sin 

ningún problema. Sí que había 

separación por sexos, y aunque había 

termas de uso de un solo sexo, lo 

habitual era que la misma terma 

destinara diferentes horarios a cada sexo 

para evitar su coincidencia en ellos. 

Las termas realizaban su apertura 

a partir del mediodía y continuaban 

abiertas hasta el anochecer. Tal era su 

importancia que muchísimos autores 

hacían referencia a ellas con gran 

frecuencia. Por poner un ejemplo de la 

importancia de los baños, Roma, en el 

siglo IV d.C. contaba con hasta 

diecisiete baños imperiales públicos. 

Además de esto, un componente 

fundamental de la vida romana en las 

tardes eras los eventos públicos  y de 

ocio. Entre ellos, se encuentran varios 

ejemplos como el teatro, donde eran 

representadas las obras de drama y 

comedia.  

El circo, donde tenían lugar las 

carreras de bigas y cuadrigas, el 

anfiteatro que era escenario de las 
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batallas de gladiadores, bestias e incluso 

naumaquia o batallas navales
118

. 

 Los romanos también sentían 

gran gusto por la música, la poesía y la 

danza, así como por el mimo y la 

pantomima
119

, por ello sus 

representaciones también hacían las 

delicias de la población de las urbes. 

Por otro lado, las clases más 

humildes, tenían que seguir ejerciendo 

sus actividades profesionales para poder 

costear la vida y poder subsistir. 

 

La Noche. 

Acabada la jornada laboral y de 

ocio, el día acaba, y en ella, tiene lugar la 

cena, que al contrario de nuestra cultura 

actual, era la comida más abundante del 

día. En las élites la cena solía celebrarse 

a modo de banquete y además de 

consistir en comer, iba acompañado de 

música y danza o poesía. 

 

                                                           
118

 En el caso del Coliseo de Roma esta 
constatado que incluso se celebraron batallas 
navales en su interior, al ser llenado a través de 
un complejo sistema hidráulico una vez se 
habían bloqueado los lugares por los que 
pudiese fugarse el agua. Nerón también 
convirtió la palestra del anfiteatro del Campo de 
Marte en un estanque en el que se exhibieron 
animales acuáticos, y batallas simuladas entre 
atenienses y persas. Sin embargo, su 
realización aunque espectacular, eran 
carísimos, por lo que las autoridades no las 
promocionaran con mucha frecuencia. 
119

 Género dramático que se basaba en 
interpretar una obra sin ningún tipo de dialogo, e 
interpretado a través de la mímica. 

La mesa estaba muy jerarquizada 

y cada comensal se ubicaba según su 

importancia social. En esta mesa, se 

degustarían platos muy elaborados, 

bebidas importadas o el apreciado 

garum
120

, tal y como nos ilustraba 

Petronio en sus obras. 

Por lo general, al final de la 

república, consistía en tres platos, los 

entrantes o gustatio, un plato fuerte o 

primae mensae, y un postre o secundae 

mensae. 

Sin embargo, la cena de las clases 

humildes consistía en platos algo más 

sencillos, como una especie  de gachas 

o  puls, realizadas con farro, agua, sal y 

grasa, que se cambiaba por aceite de 

oliva y se acompañaba con verduras 

cuando era posible. 

Las clases altas también 

consumían el puls, pero en este caso, en 

su versión de aceite de oliva, 

acompañado también de queso, huevos, 

miel, y en ocasiones, pescado o carne. 

 

 

 

 

 

                                                           
120

 Salsa realizada a partir de la fermentación de 
vísceras de pescado. Su sabor era salado y era 
un producto gastronómico muy valorado por las 
capas altas de la sociedad romana. 
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La cultura alimenticia. 

Aunque ya se ha visto parte de la 

alimentación de los antiguos romanos, 

en este apartado se van a ver algunos 

ejemplos más: 

Ya se ha hablado del farro como 

cereal para elaborar muchos platos, sin 

embargo, este no era el único, y otros 

como la espelta y el orzo eran muy 

habituales. La harina de estos cereales 

era muy sencilla, y por lo tanto, no era 

la más adecuada para hacer pan, sino 

que se empleaba para las ya vistas fuls, 

mezclándolas con grasas y sal, y 

también para las fuls fabata cuando se 

le añadían otras especies leguminosas. 

Sin embargo, todo esto se fue 

dejando de lado cuando llegó la 

introducción de la cebada y otros tipos 

de trigo, que gracias a su grano más 

duro, servían para hacer el pan, tal y 

como se conoce hoy en día. Por las 

inscripciones de Pompeya y otros 

lugares, podemos entender que eran 

panes redondos y divididos en ocho 

partes. No obstante estos cereales 

también se seguirían usando como base 

para realizar gachas. 

 

 

En cuanto a la carne, era consumida 

en cantidades muy pequeñas y 

generalmente en días de celebración. Esto 

es lógico puesto que su precio era muy 

elevado y los medios conocidos para su 

conservación no eran muy eficaces. La 

carne más consumida era la porcina, 

seguida de las de los ovicápridos y aves. 

El pescado también se consumía 

junto al marisco, aunque limitándonos a 

las zonas de explotación puesto que su 

transporte era muy delicado. 

Precisamente con pescado se hacía una 

de las salsas más populares del mundo 

clásico, el garum, del que ya se ha 

podido ver su composición. 

Como complemento de la dieta 

estaban los productos lácteos, los 

vegetales, las frutas y los frutos secos, 

que por lo general iban endulzados con 

miel, pues hay que recordar que no se 

conocía el azúcar. 

Un elemento que merece un 

apartado para él solo, es el vino. Desde 

sus orígenes los romanos elaboraban 

esta bebida alcohólica que ya era 

conocida en otros rincones del 

mediterráneo.  
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Sin embargo, estos vinos distaban 

mucho de la actual tradición vinícola 

que vive ahora mismo un periodo de 

auge e innovación, puesto que los vinos 

de la antigüedad eran poco elaborados y 

se mostraban ácidos al paladar y con 

una alta graduación. 

 

 

 Bodegón. Tazón de frutas y varios jarros, que se reflejaron 

en Pompeya con la técnica de la pintura al fresco. 

De este modo, para evitar que esto 

destrozase una bebida reservada para las 

celebraciones especiales, los romanos 

procedían a mezclarlo con agua o miel a 

fin de endulzar su sabor y reducir su 

graduación. Esta mezcla en especial se 

conoce como mulsum, y podía servirse a 

una temperatura cálida. También se 

conocen ejemplos en los que a este 

mulsum, se le añadían diferentes 

especias, y en ese caso se denominaba 

conditum
121

.  

                                                           
121

 Una receta de conditum muy peculiar, era el 
conditum paradoxum, que llevaba pimienta 
negra, laurel, dátil, lentisco y azafrán. Todo esto 

Por último hay numerosos escritos 

que nos hablan de vino mezclado con 

agua de mar, colofonia y brea. Sin duda 

un ejemplo algo más duro de digerir, 

pero que en su día hacía las delicias de 

los paladares romanos. 

El vino era algo muy especial para 

los romanos, y aunque lo habitual era 

fabricarlo en el propio hogar para el 

autoconsumo, había muchos vinos 

conocidos por su fama como el de 

Sorrento o Falerno. Cabe destacar que 

en Hispania, debió existir vino de 

aceptable calidad puesto que los puertos 

hispanos transportaban gran cantidad de 

cerámicas  con vino, aceite y garum. 

Cabe mencionar que también 

conocieron la cerveza o cerevisia, sin 

embargo, era considerada algo vulgar y 

su consumo se limitaba a las clases más 

bajas por lo que su consumo en las 

clases acaudaladas era mínimo o 

inexistente. 

 

 

 

 

 

 

 

 

                                                                               
era cocinado y almacenado para su uso 
posterior. 
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*Portada: Pintura del francés Gustave 

Rodolphe Clarence Boulanger (París, 1824 – 

1886), en la que se retrata a los clientes dando  

la salutatio matutina a su patrón. 
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EL AMANECER DEL 

MONOTEÍSMO. 

 

        Por Daniel Solares Acebal. 

 

Palabras clave: David, el Templo, hebreo, 

Israel, judío, Moisés, Monoteísmo, Salomón. 

 

1200 años de la llegada de 

Jesucristo, los grandes poderes 

políticos del Próximo Oriente, sufrieron 

una profunda crisis que les hizo 

replegar su extensión territorial. En 

estos territorios vacíos, surgió una 

nueva sociedad de nuevo cuño, en la 

que su principal característica, era su 

dinamismo. Este se expresó en todos los 

ámbitos: social, comercial, y 

especialmente, en el religioso, donde se 

elaboró un nuevo modelo que partió de 

cero. Este modelo era el monoteísmo, 

que desplazó a los numerosos 

panteones de divinidades de las hasta 

entonces religiones, dejando a un único 

Dios (Yahvé) omnipresente, omnisciente 

y providente. 

 

La génesis de las creencias 

religiosas a lo largo de la historia de la 

humanidad tan solo pueden comenzar a 

rastrearse cuando los distintos grupos 

humanos de cazadores-recolectores por 

varias razones  — agotamiento de su 

sistema productivo, cambio de 

mentalidad, etc.— deciden en un 

momento determinado dejar de lado la 

vida nómada para asentarse en un 

territorio o conjunto de territorios 

concretos, dentro de estas sociedades 

destaca la compatibilidad entre la 

economía cazadora-recolectora y una 

nueva, la agro-ganadera. Esta es el 

eslabón clave para el surgimiento de la 

civilización, ya que sin ella no serían 

posibles los posteriores procesos de 

intelectualización del mundo que rodeó 

a estos primitivos hombres; que se 

producirá durante el período Neolítico 

(7000-6000 a.C.), la Edad del Cobre o 

Calcolítico (6000-3500 a.C.), y durante 

el Bronce Antiguo (3500-2700 a.C.). 

 

HISTORIA 
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 Es en este momento, cuando tras 

el denominado “proceso de 

intelectualización vital”, estas 

sociedades intentan explicar la génesis 

del universo y la de su entorno por 

medio de un conjunto de creencias, que 

posteriormente darán lugar a la religión. 

Pero no debemos olvidar que la especie 

Homo Sapiens Sapiens existe desde 

hace 200.000 años y que tanto los 

cazadores-recolectores nómadas como 

sus herederos que darán lugar a las 

primitivas civilizaciones a orillas de los 

grandes ríos  — Tigris y Éufrates, Nilo, 

Indo  — son todos integrantes de la 

misma especie humana y por tanto en 

teoría poseen el mismo potencial 

intelectual, otra cuestión es el grado de 

desarrollo que hayan alcanzado unos y 

otros. 

 Estas primitivas civilizaciones 

que darán lugar con el paso del tiempo a 

los grandes Imperios del Próximo 

Oriente  — Mesopotamia, Egipto, etc. 

— a través del citado proceso de 

intelectualización de la génesis del 

universo y del entorno que les rodea que 

fructificará en un conjunto de creencias 

religiosas en la que prima una alta tasa 

de divinidades asociadas a distintas 

facetas de la vida cotidiana y de la 

muerte. Estas religiones son conocidas 

como panteónicas por poseer un número 

considerable de divinidades, dedicadas 

a regular un aspecto particular del 

universo, y con las que es necesario un 

complejo ritual para establecer relación 

con ellas. La aparición del monoteísmo 

en el último tercio del segundo milenio 

a.C. vino a romper con la tradición de 

estas religiones, y ha de establecer una 

nueva relación entre los humanos y la 

divinidad. De primeras se elimina todo 

el panteón de dioses en los que cada uno 

regulaba un aspecto del mundo  — se 

establece un único Dios  — , este está 

en todos los lugares a la vez y posee 

todo el saber del universo  — es 

omnipresente y omnisciente  — , y tiene 

la capacidad de proveer  — providente  

— al ser humano de todo lo que la 

divinidad cree que le será necesario, y 

por último Dios eligió al pueblo judío 

para revelarle su ley.  

Existe un claro dimorfismo en la 

génesis del modelo religioso monoteísta 

entre el relato histórico, que marca su 

inicio tras la crisis del 1200 a.C. con el 

proceso conocido como  “la invasión de 

los pueblos del mar”, mientras que el 

relato bíblico utiliza como punto de 

partida el exilio voluntario de Abraham 

a tierras cananeas. 
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 Este último era un fiel servidor de 

Dios y  rico nómada de la región de Ur, 

que por mandato divino se trasladó 

desde el valle del Éufrates hasta las 

tierras de la región de Canaán  —entre 

el río Jordán y el mar Mediterráneo—. 

La cuál le fue entregada por la fidelidad 

demostrada a lo largo de los años junto 

con la promesa divina de  que  se le 

otorgarían innumerables descendientes 

para repoblarla. 

 Siguiendo con el relato bíblico, 

este nos indica que la esposa de 

Abraham  — Sara —  era estéril y tenía 

al igual que su esposo una edad 

avanzada a su llegada a tierras cananeas. 

Una vez asentados ella insistió en la 

idea de que su esposo debía dejar 

descendencia, al no ser posible con ella, 

se eligió a la esclava Agar como 

concubina de Abraham y al poco tiempo 

dio a luz a Ismael. Poco después los 

ancianos recibieron la visita de tres 

hombres que premonizaron el inminente 

embarazo de Sara, esta al igual que su 

esposo se mostraron incrédulos ante tal 

posibilidad. Pero que se materializó al 

poco tiempo dando a luz a Isaac, desde 

este momento Sara se mostró hostil 

tanto con Agar como con Ismael, ya que 

este último era el mayor de los 

hermanos y presentaba un serio 

problema para que la herencia de 

Abraham recayese sobre Isaac. Así se 

tomó la decisión de exiliar tanto a Agar 

como a Ismael  al desierto del Bersabee 

con un poco de pan y agua, cuando esta 

se agotó viendo que era inminente su 

muerte, Dios intercedió y los guió hacia 

un pozo de agua prometiendo que 

Ismael fundaría una gran nación en los 

desiertos de Arabia. 

 Como vemos, Abraham es el nexo 

de unión de las religiones monoteístas 

actuales  — judaísmo, cristianismo e 

islamismo  — de la primera es el 

patriarca o fundador, la segunda se 

declara heredera de varios de los 

preceptos de la primera y renovadora de 

otros, y la última originada tras la 

revelación divina al profeta Mahoma y 

que reconoce de manera restringida a 

las otras dos, por ejemplo tiene en 

consideración  —al patriarca Abraham, 

al Arcángel San Gabriel, a Jesús de 

Nazaret en calidad de profeta, y por 

supuesto a Dios (Allah)—. 

Prosiguiendo con el relato histórico la 

mencionada crisis del 1200 provoca el 

repliegue de los poderosos imperios de 

Próximo Oriente de la época  — Egipto, 

Hitita y Asirio— y en el vacío territorial 

que dejan surgen pequeños reinos en los 

que su principal característica es el 

dinamismo, en la religiosidad, en las 

relaciones comerciales, y una sociedad 



ArtyHum 5 120 

 

ArtyHum, Revista de Artes y Humanidades  

 
 

diferente hasta el momento. Dentro de 

esta koiné de nuevos reinos destacan en 

especial los que surgen en el 

Mediterráneo Oriental, y en especial en 

la región de Palestina. 

 En realidad, no se sabe a ciencia 

cierta cuando, por qué y cómo llegaron 

estas gentes a la región de Palestina tan 

solo podemos hacer una aproximación 

parcial que a todas luces nos da la fecha 

de configuración del reino de Israel 

entre los siglos XIII al XI a.C. No 

sabemos si estas gentes se exiliaron de 

forma voluntaria o fue un exilio 

forzoso, en ambos casos sería 

interesante conocer las razones de su 

exilio. ¿Eran disidentes políticos?, 

¿Simples viajeros?, ¿Comerciantes?, 

¿Gentes sin patria?, ¿Delincuentes?, 

¿Invasores?. El siglo XIII a.C. según 

los investigadores, pudo ser el siglo de 

Moisés y el éxodo a la tierra prometida, 

junto con  Ramsés II (1304-1237 a.C.) 

en el trono egipcio, en calidad de 

faraón. A finales de siglo, hay noticias 

de la victoria militar del faraón 

Merneptah (1213-1203 a.C.) sobre los 

poderes políticos de la región de 

Canaan. La crónica  menciona a Israel 

en varias ocasiones. Otras dos fuentes 

aportan dos visiones antagónicas de la 

penetración de las tribus de Israel en la 

tierra prometida: por medio de la 

conquista  — Libro de Josué — y por 

vía pacífica  — Libro de los Jueces— . 

 Sea como fuere, la intrusión de 

estas gentes o tribus, una vez asentadas 

en el territorio de Canaán, da comienzo 

al período o época de los Jueces
122

 

(1200-1000 a.C.) caracterizado por un 

modelo político en el que priman los 

caudillos militares
123

, y por una 

estructura política y social de corte 

tribal. Las fuentes indican varios de los 

nombres de estos caudillos — Othoniel, 

Ehud, Bard, Débora, Gedeon, Jefré, 

Sansón, Samuel y Saúl—. Este último 

dará paso a la monarquía, tras un 

proceso de crisis interna, que se 

materializará en la alianza de su yerno 

David
124

 con los filisteos, y la posterior 

derrota de su suegro en la batalla de 

Gelboé. Así comenzó la monarquía
125

 

del reino de Israel bajo el reinado de 

David (1000-970). 

 Bajo este monarca se suceden una 

cascada de cambios dirigidos a sustituir 

la antigua estructura política y social 

                                                           
122

 Algunos autores datan este período entre el 
1150 y el 1030 a.C. Aquí de manera didáctica 
he decidido utilizar como referente inicial el 1200 
a.C. y como final de este período el 1000 a.C. 
123 

Mencionados en las fuentes también como 
carismáticos 
124

 Es el mismo David bíblico que derrota a 
Goliat. 
125

 Debido a la confusión en las fuentes y 
autores en relación así Saúl representaba a la 
monarquía o no, aquí he decidido de manera 
didáctica que la monarquía israelí comienza con 
David, a causa de la nueva etapa que se 
empieza con él. 
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tribal en un nuevo estado centralizado 

en el que el rey asume la máxima 

autoridad legal y religiosa  — a imagen 

y semejanza del resto de reyes Próximo 

orientales—, con una nueva 

administración, un ejército 

profesional
126

 a nivel estatal, y un 

importante cambio en el ámbito 

religioso debido a la especial 

vinculación del monarca con la religión; 

se convierte en sumo sacerdote del culto 

del reino de Israel.  

 El nuevo monarca también 

comienza una etapa constructiva en la 

nueva capital del reino, Jerusalén
127

, 

con un gran símbolo para la nación 

israelí “El Templo”, encargado a 

artesanos fenicios. Según los 

investigadores, este se basaba en una 

modesta construcción de madera
128

, con 

un espacio restringido al público y de 

especial valor, donde se guardaba el 

Arca de la Alianza. Siendo esta última 

la manifestación de la divinidad, a 

diferencia del resto de cultos Próximo 

                                                           
126 

Se deja de lado el viejo modelo de las levas 
en las tribus para nutrir el ejército de manera 
ocasional en caso de conflicto por un modelo de 
ejército permanente en el que sus integrantes se 
dedican en exclusiva a servir al estado. 
127

 Se eligió este enclave como capital del nuevo 
reino por su equidistancia entre los territorios del 
mismo. 
128

 “El Templo” toma como modelo los templos 
sirios contemporáneos. Este en concreto fue 
encargado por el monarca a artesanos fenicios; 
estos solían utilizar de manera mayoritaria la 
madera como material constructivo por ello se 
cree que el primer templo era de madera. 

orientales, en los que la divinidad se 

manifestaba en la estatua destinada a 

representarla. En esta construcción, 

tenía especial importancia también el 

patio, como espacio principal de la vida 

pública de Jerusalén. 

 Como es bien sabido, los fenicios 

hacen aparición en el escenario de la 

historia tras la crisis del 1200 a.C. En 

ellos destaca su dinamismo comercial, 

lo que les hace fundar colonias de 

índole comercial alrededor del 

Mediterráneo, y por las que propagan la 

cultura, y en especial, las fórmulas 

artísticas Próximo orientales. Sentaron 

los cimientos de las grandes culturas 

europeas de la antigüedad. En el campo 

del arte, no cabe duda de que los autores 

del Templo fueron los fenicios, debido a 

las coincidencias en el estilo artístico 

fenicio, y en particular, en su prototipo 

de templo, en el cuál la cella
129

 o lugar 

sagrado destinado para la imagen u 

objeto de culto, se encuentra flanqueada 

por columnas de capiteles florales, al 

igual que en el Templo. 

 A la muerte de David †970 a.C. 

le sucede en el trono su hijo Salomón 

(970-931 a.C.) del cuál desconocemos 

prácticamente la historia de su reinado, 

tan solo disponemos del relato bíblico 

                                                           
129

 En el caso del Templo toma el nombre de 
Sancta Sanctórum o Tabernáculo. 
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como fuente, y no sería riguroso realizar 

una crónica a partir de estos datos. Lo 

que si podemos confirmar es que a su 

muerte se produce una importante crisis 

de gobierno, las tribus no aceptan al 

heredero natural Roboam y eligen a 

Jeroboam como monarca, provocando 

la división política y territorial del reino 

en dos entidades; al Norte, y con capital 

en Samaria, el reino de Israel (931-721 

a. C) en el que se integran diez de las 

doce tribus, y las restantes, se integran 

en el nuevo reino de Judá (931-587 a. 

C) al Sur, con capital en Jerusalén. Este 

último, tuvo una historia corta y 

marcada por las interferencias que 

causaba la acuciante presión Asiria, 

formándose dos facciones políticas 

antagónicas y enfrentadas 

ideológicamente: una defendía el 

sometimiento, y la otra, el 

enfrentamiento al poder de Asiria, 

encarnado en su nuevo monarca Tiglat 

Pileser III (744-727 a.C.). Tras la 

conquista de Damasco (732 a.C.) el 

reino vio reducido drásticamente su 

territorio y población. La promesa 

egipcia de ayuda a Israel dio la estocada 

final al reino por parte de Asiria; en 721 

a.C., se conquista Samaria, y se deportó 

a más de 27.000 personas. 

Mientras tanto, en el reino de Judá 

(931-587 a.C.), durante su primer siglo 

de existencia, estuvo bajo la 

dependencia, sumisión e influencia 

política de Egipto  — de hecho Roboam 

hubo de recurrir al tesoro del Templo 

para pagar el tributo impuesto por los 

egipcios  —  y de su vecino Israel. El 

final de este a manos de los asirios, 

inició el conflicto con el reino de Judá, 

lo que provoca una importante pérdida 

de su territorio. A finales del siglo VIII 

a.C., se produce una importante 

renovación material y religiosa en el 

reino durante el reinado de Ezequías 

(716-687 a.C.). Acomete una serie de 

obras que mejoran la infraestructura de 

la ciudad de Jerusalén y gracias a ellas, 

se logra resistir el asedio asirio de la 

ciudad por parte de Senaquerib (705-

681 a.C.). A pesar de no poder 

conquistar la capital, la superioridad 

Asiria, y el control de gran parte de los 

territorios circundantes al reino de Judá, 

provocan que durante casi un siglo, éste 

pague tributo, mientras los profetas 

ejercen una importante influencia en la 

vida política del reino. 

 Otro de los ámbitos reformados,  

fue el religioso, se produjo un regreso a 

las creencias y costumbres hace tiempo 

abandonadas, la restauración del culto a 

Yahvé (Dios), y fomentando el culto en 

el Templo. Posiblemente, y debido a la 

acuciante presión asiria que provocaría 
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unas tensiones importantes dentro del 

reino generando facciones con fines 

antagónicos que distorsionarían el 

natural funcionamiento de la sociedad y 

por ende del reino. Sin querer 

aventurarme, en mi opinión este 

movimiento reformador sería más bien 

unificador tratando de limar las 

asperezas entre las distintas facciones 

con el fin de encauzarlas a una finalidad 

común  — unión y lucha ante el 

enemigo común representado en el 

estado Asirio  — . 

 De hecho, con la llegada del fin 

del poder Asirio, coincidente con el 

reinado de Josías (640-609 a.C.), el 

reino recupera el protagonismo y la 

extensión territorial en Palestina. 

Además, se produce otro hecho de 

singular importancia: el hallazgo de un 

manuscrito en el Templo que contenía 

la Ley  — Código Deuteronomista  — . 

Este hecho desencadena una activa 

reforma religiosa, en la que la idea 

predominante, es la unicidad de Yahvé, 

y se implanta de nuevo la alianza 

divina, persiguiendo al resto de cultos,  

convirtiéndolos en proscritos. En el 

terreno político la caída de Asiria es 

aprovechada por Egipto, en manos de 

los faraones de la XXVI dinastía, para 

recuperar su antigua influencia, 

sobretodo política, en el área de 

Palestina y en concreto en el reino de 

Judá que ahora debe pagar de nuevo 

tributo a reino de Egipto. Pero una 

amenaza muy peligrosa se cernía sobre 

el pequeño reino, en la extensa área 

entre los ríos Tigris y Éufrates conocida 

como Mesopotamia
130

 se estaba 

fraguando una agresiva expansión del 

poderoso reino de Babilonia, en manos 

de Nabucodonosor (604-562 a.C.). 

 Éste en calidad de Príncipe 

derrota a los egipcios en la batalla de 

Karkemish (605 a.C.), ya siendo rey se 

ocupó del reino de Judá. Conquistó la 

ciudad de Jerusalén en el año 597 a. C 

lo que provocó el exilio de la familia 

real, ésta nombró como rey a Sedecías 

que buscó la alianza con Egipto y se 

enfrentó a la oposición a su reinado que 

encarnaba el profeta Jeremías. A lo 

largo de una década se produjeron una 

serie de movimientos nacionalistas
131

 en 

contra de los intereses de Babilonia que 

tuvieron un fin precipitoso con la 

reacción contra-nacionalista de ésta. Se 

destruyó y saqueó la ciudad de 

Jerusalén, capital del reino, y se 

procedió a una deportación masiva de 

                                                           
130

 Región de la que era oriundo Abraham. 
131 

Recordar que tras la conquista de Jerusalén 
en 597 a.C. ésta y los territorios del reino de 
Judá conformaban una especie de protectorado 
de Babilonia. Y como es natural la clase 
dirigente babilónica no vería con buenos ojos 
ningún tipo de movimiento nacionalista pro-
judaico. 
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población hacia los territorios del reino 

de Babilonia, al igual que había 

ocurrido con el reino de Israel (721 

a.C.). 

 Este suceso conocido 

coloquialmente como el cautiverio de 

Babilonia se prolongó durante cincuenta 

años, en los que la población de Judá 

fue exiliada de manera forzosa en los 

territorios babilónicos hasta la llegada 

del gran conquistador de origen persa  

— Ciro el Grande (557-530 a.C.)  — 

que en el año 539 a. C derrotó al 

monarca Nabónido y conquistó 

Babilonia. Según el relato bíblico, tras 

estos acontecimientos su magnanimidad 

y permisividad se manifestó al permitir 

el regreso de los cautivos judíos de 

Babilonia a las tierras de Palestina, la 

tierra prometida, e iniciar la 

reconstrucción de la capital de su reino, 

Jerusalén. 

 Tras su regreso se encontraron 

con una sociedad distinta a la que 

guardaban en sus recuerdos y en su 

cultura, las interferencias de los reinos 

de Egipto, Asiria y Babilonia  — 

sobretodo estas dos últimas— y en 

especial por los efectos de las 

repatriaciones de población masivas, y 

las posteriores repoblaciones con gentes 

foráneas que reciben una instrucción 

religiosa basada en un judaísmo 

tradicional de esta área dieron como 

fruto a la koiné Samaritana
132

. Los 

regresados volvieron a restaurar el culto 

del Templo, convivieron en paz y 

armonía durante más de dos siglos hasta 

la llegada de la oleada helenística 

impulsada por Alejandro Magno y sus 

sucesores, esta ola provocó un largo 

período de conflicto entre las distintas 

facciones judías hasta que el territorio 

palestino entró en la órbita romana de la 

mano de Pompeyo en el año 63 a.C., 

constituyéndose la provincia de Judea. 

Unos años después se instala en el trono 

judío a Herodes el Grande (40-4 a.C.) y 

tras él, una serie de delegados
133

 del 

Emperador Romano. 

 Cuando los romanos arribaron a 

las tierras de Palestina, observaron a un 

pueblo en que destacaba su imperante 

religiosidad, junto al respeto y 

conservación de las tradiciones, que 

abarcaba todos los aspectos de la vida 

de sus habitantes; desde lo más trivial 

hasta lo más singular. Dentro de la 

sociedad, podía distinguirse una 

                                                           
132 

Eran un grupo étnico y religioso que se 
declaraban herederos de las 12 tribus de Israel 
que supuestamente permanecieron en los 
rescoldos de los reinos de Israel y Judá, pero 
que también recibieron aportes de población 
extranjera. A la cuál instruyeron en materia 
religiosa en el judaísmo tradicional. 
133

 Máxima autoridad romana en la provincia de 
Judea. 
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estratificación bien definida, a grandes 

rasgos, nobleza y pueblo llano, que 

giraba en torno al culto del Templo. 

 Dentro de la aristocracia  — 

sacerdotal y laica — , la primera estaba 

representada por el sumo sacerdote
134

 

en calidad de máximo representante 

religioso que poseía los privilegios de 

entrar en el sancta sanctórum o 

tabernáculo
135

, sacrificar sin restricción 

alguna y presidir el máximo órgano 

representativo del reino, el Sanedrín. No 

todo iban a ser privilegios, el alto cargo 

que ocupaban los obligaba a tener una 

larga serie de obligaciones relativas a su 

posición en la sociedad. Por ejemplo 

cuando eran cesados del cargo 

continuaban como consejeros del nuevo 

sumo sacerdote debido a su experiencia 

y prestigio. Por debajo del sumo 

sacerdote existen un considerable 

número de cargos  — levitas, 

sacerdotes, escribas y fariseos  —  con 

unas atribuciones y cometidos 

estrictamente reglamentados
136

 que van 

desde el jefe del Templo hasta los 

simples sacerdotes del culto. 

                                                           
134 

El acceso a este cargo era muy restringido. 
135

 Consistía en el espacio restringido al público 
donde se guardaba el Arca de la Alianza y otros 
objetos de inestimable valor religioso y cultural 
hebreo. 
136

 No describiremos todos los cargos debido a 
que rompería la lógica de síntesis del artículo. 

 La nobleza laica comprendía a los 

individuos
137

 de alto poder adquisitivo, 

residentes en Jerusalén, y que no 

estaban vinculados directamente a la 

religión sino que se dedicaban 

principalmente a las actividades del 

comercio a gran escala y también eran 

poseedores de grandes parcelas de 

terreno, terratenientes. Según las fuentes 

eran conocidos con los apelativos de  — 

“ancianos”, “jefes del pueblo”, 

“notables” o “los primeros de la 

ciudad”  — y algunos de ellos 

extendieron su influencia no solo a nivel 

fáctico sino a nivel político a través del 

gran órgano de gobierno que era el 

Sanedrín en calidad de miembros del 

mismo. De éste tan solo disponemos de 

información fiable a partir de la 

destrucción del segundo Templo (70 d. 

C.) por las tropas de Vespasiano, los 

investigadores afirman que consistía en 

un consejo de notables o sabios, con un 

papel muy importante en calidad de 

órgano representativo y rector, que 

representaba la autonomía de gobierno 

del pueblo judío en las tierras de la 

Palestina bajo control romano, la 

provincia de Judea, además cumplía la 

función de enlace con las autoridades 

romanas. Estaba constituido por 71 

                                                           
137

 Eran individuos influyentes en la sociedad 
debido a su posición social y económica. 
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miembros entre los que estaban 

individuos de las familias de la nobleza 

sacerdotal y laica. Podemos decir que 

era la más alta institución del estado de 

Israel y en el que se dirimían los asuntos 

internos del pueblo judío con el 

beneplácito de la autoridad romana. 

 Como es bien sabido cuando 

Roma anexionaba a su Imperio un 

nuevo territorio y lo convertía en 

provincia ponía a sus dirigentes a la 

cabeza de la misma, conservando la 

estructura social del territorio. Mientras 

que la estructura política quedaba 

subordinada a la nueva autoridad 

romana con la peculiaridad de que en 

condiciones normales
138

 mantenía las 

antaño instituciones políticas, como 

hemos dicho subordinadas, enfocadas a 

dirimir los asuntos internos de los 

individuos indígenas del territorio 

conquistado. 

 Como se puede observar, a pesar 

de la originalidad que representa el 

monoteísmo su desarrollo histórico está 

marcado por las influencias externas, el 

poder político que engendra no es capaz 

de hacer frente a los poderosos imperios 

del Próximo Oriente, y estos acaban 

ejerciendo una importante influencia en 

sus directrices políticas. Aun así su 

                                                           
138 

Mientras no hubiese revueltas ni disidencias 
políticas contra el poder romano. 

perseverancia desgraciadamente no se 

verá recompensada para el judaísmo 

pero si para su heredero parcial, el 

cristianismo, éste tras unos primeros 

siglos de cuasi invisibilidad dentro del 

Imperio Romano dará su toque de 

campana a comienzos del siglo IV con 

la sanción legal del Emperador 

Constantino y que será el inicio de una 

nueva era cristiana en la casi totalidad 

del orbe mediterráneo que llegará hasta 

nuestros días. Mientras que el judaísmo 

permanecerá “encarcelado
139

” dentro 

del Imperio, aunque es necesario 

reconocer que estaba legalizado a través 

de los ojos romanos a diferencia del 

cristianismo de los primeros siglos que 

llegó a formar parte de la concepción 

religiosa maléfica  — superstitio  — y 

más que una religión era una condición 

étnica, la judía. 

 El pueblo judío, como ya hemos 

mencionado, tenía la convicción de que 

era el pueblo elegido por Dios y por 

tanto estaba a su merced. Este factor 

determinante unido a la condición de 

inferioridad política y/o militar frente al 

resto de estados durante la mayor parte de 

su historia provoca que los distintos 

reinos judíos desde el fallecimiento de 

                                                           
139 

A diferencia que el cristianismo que pronto se 
expandió por el Imperio, el judaísmo no propició 
ninguna actividad misionera o proselitista. 
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Salomón †970 a.C. estén subordinados a 

los diferentes Imperios que van surgiendo 

a lo largo del tiempo y que tienen un 

interés determinado en las tierras de 

Palestina. Así tras la conquista islámica 

de las provincias más meridionales del 

Imperio Romano Oriental durante el 

primer tercio del siglo VII, el pueblo 

judío residente en esta zona pasa a estar 

sujeto, con la excepción que supone los 

reinos cristianos establecidos tras la 

primera cruzada (1096-1099), hasta la 

segunda mitad del siglo XX al poder 

islámico. Mientras que el pueblo judío 

que residía en Europa quedó sujeto a los 

distintos reinos cristianos que florecieron 

en el medievo. 

 Resulta curioso que la primigenia 

y madre de las religiones monoteístas 

llegada la Edad Media quedase relegada 

a los estados que profesaban los credos 

herederos del judaísmo; en Próximo 

Oriente al islamismo y en Occidente al 

cristianismo. Al igual que dichas 

religiones se declarasen herederas de la 

primera pero los más inquietante a parte 

del desprecio entre musulmanes y 

cristianos es el perverso trato que se dio 

a los integrantes del judaísmo bajo la 

acusación de deicidas de Dios 

encarnado en la persona de Jesucristo, a 

través de la cual acontecieron grandes 

desmanes y tropelías hacia los judíos. 

 A estos se les aplicaban unas 

medidas emanadas de una política 

oportunista y egoísta, que tenía como 

finalidad establecer en las nuevas zonas 

ganadas al Islam, una administración 

del Estado en dichas zonas, para ello se 

empleaba en el corpus de funcionarios 

del estado a individuos de origen judío 

que debido a su nivel de instrucción y 

cualificación se ocupaban de la 

recaudación de impuestos, como 

prestamistas de los reyes, como médicos 

y un largo etc. Todo ello a pesar de que 

los hebreos dentro de la jurisdicción 

cristiana tenían prohibidas dichas 

actividades. Esto representaba la cara 

buena de la moneda, los integrantes del 

estado llano de índole judía eran 

menospreciados por su condición siendo 

considerados como ciudadanos de 

segunda fila con respecto a los 

cristianos. Aunque los tiempos 

tenebrosos aún estaban por llegar y en 

los siglos XIV y XV las cosas se 

pondrían muy feas para los hebreos 

hispanos culminando esta etapa con su 

expulsión en el año 1492. 

 En cuanto a los judíos residentes 

en territorio islámico en un principio y 

tras ser incluidos en la condición de 

protegidos del Islam, dimmies, por ser 

lectores del libro sagrado  — La Biblia  

— sus condiciones de vida fueron 
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mejores que en los reinos cristianos. 

Pero la llegada de las dinastías 

norteafricanas en los siglos XI y XII  — 

Almorávides y Almohades  —  rompió 

el equilibrio que habían alcanzado 

dentro de la sociedad islámica y 

quedaron proscritos dentro de estos 

reinos lo que provoco el éxodo masivo a 

las tierras del norte cristianas  — Norte 

Peninsular—  o a otros reinos islámicos 

donde existía mayor permisividad hacia 

el ente hebreo. Como se puede ver, el 

pueblo judío a lo largo de su historia, ha 

quedado relegado a los poderes 

dominantes, y por ende, a las 

condiciones que les imponían, lo que no 

les exime de responsabilidad sobre las 

atrocidades realizadas contra el pueblo 

hebreo y sus integrantes. En mi opinión, 

considero que se debería formar, con 

más ahínco a la sociedad actual, sobre 

las raíces del monoteísmo, su 

importancia a lo largo de la historia, y 

en concreto, en el importante papel que 

tuvo en la génesis de los credos 

principales y mayoritarios de la 

actualidad. 
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LA GRAN CALAMIDAD 

ARMENIA (1915-1923). 

 

Por Gonzalo García Frías. 

 

 

 

Palabras clave: Anatolia, Armenia, Genocidio, 

Imperio Otomano, Mesopotamia, turcos, 

Partido de los Jóvenes Turcos, Primera Guerra 

Mundial, pueblo armenio. 

 

Historia de un Genocidio olvidado. 

 

En la actualidad, las relaciones 

entre la República de Armenia y 

Turquía se ven afectadas por unos 

acontecimientos históricos que tuvieron 

lugar hace casi cien años. Entre 1915 y 

1923, en el contexto de la Primera 

Guerra Mundial, se produjeron cientos 

de miles de muertos armenios a manos 

de los soldados turcos. El Genocidio 

Armenio o Gran Calamidad, como lo 

llaman los armenios, es para muchos el 

primer genocidio moderno de la 

Historia pero apenas veinte países lo 

reconocen y Turquía sigue negando su 

existencia. Este artículo pretende poner 

un poco de luz en aquellos trágicos 

episodios de la Historia 

Contemporánea. 

 

Introducción. 

De acuerdo con la Real Academia 

de la Lengua Española, un genocidio es 

el “exterminio o eliminación sistemática 

de un grupo social por motivo de raza, 

de etnia, de religión, de política o de 

nacionalidad”. El término fue acuñado 

por el profesor de Derecho Internacional 

R. Lemkin para definir las tremendas 

atrocidades cometidas por los nazis 

contra los judíos durante la Segunda 

Guerra Mundial. Lemkin puso nombre 

de esta forma a lo que W. Churchill se 

había referido como “un crimen sin 

nombre
140

”. Sin embargo, el Holocausto, 

aun siendo el mayor de todos, no fue el 

primer genocidio que sufrió la 

Humanidad porque, desgraciadamente, 

la historia de los pueblos está repleta de 

masacres, atrocidades y crueles intentos 

por aniquilar a comunidades y grupos 

completos. 

                                                           
140

 BRUNETEAU, B.: El siglo de los genocidios. 
Violencias, masacres y procesos genocidas 
desde Armenia a Ruanda. Madrid, Alianza 
Editorial, 2006. 

HISTORIA 
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Quizá en la Biblia encontremos 

referencias al que pudo ser el primer 

genocidio en el relato de la disputa entre 

los hermanos Caín y Abel, hijos de 

Adán y Eva, que culminó con el 

asesinato del segundo a manos de Caín. 

Suele decirse, no sin cierto tono 

sarcástico, que Caín, en aquel fratricidio, 

eliminó a una cuarta parte de la 

humanidad. Pero, dejando de lado relatos 

religiosos, lo cierto es que en todas las 

épocas históricas hubo masacres, aunque 

su brutalidad y sus dimensiones han ido 

creciendo trágicamente a medida que se 

perfeccionaban las armas y las 

tecnologías para eliminar al enemigo. 

Las masacres cometidas por los 

turcos-otomanos contra el pueblo 

armenio entre 1915 y 1923 (y también 

durante las décadas anteriores) son 

consideradas por muchos historiadores 

como el primer genocidio moderno de la 

Historia de la Humanidad. Como 

después veremos, el Genocidio armenio 

fue el resultado de diversas causas 

ideológicas, políticas, económicas, 

religiosas, culturales y militares que 

provocaron cientos de miles de muertos 

en poco más de siete años. Pero, la Gran 

Calamidad o la Gran Catástrofe, como 

llaman a estas masacres los propios 

armenios, es a día de hoy uno de los 

episodios de la Historia reciente más 

desconocidos para la opinión pública 

mundial. 

Mientras otros genocidios como el 

Holocausto judío, las masacres de 

Ruanda o la limpieza étnica contra los 

musulmanes llevada a cabo en Bosnia son 

nombrados habitualmente en los libros de 

Historia o incluso en la prensa actual, la 

Gran Calamidad armenia no se tiene en 

cuenta o se nombra sin dar muchos 

detalles de ella. Esto podría deberse quizá 

al contexto histórico en el que se produjo, 

la Primera Guerra Mundial, que eclipsó 

este terrible episodio o, simplemente, a 

que Occidente nunca quiso prestar 

atención a un pueblo lejano. Quizá sea 

por estas, o por otras causas, por lo que la 

Gran Calamidad es a día de hoy un 

genocidio olvidado. 

 

Armenia en la Historia. 

Armenia es actualmente una 

república enclavada en los confines de 

Europa, al sur de la cordillera montañosa 

del Cáucaso y sin salida al mar. Tiene 

una extensión de 29.740 km
2
 y una 

población aproximada de algo más de 

tres millones de habitantes de acuerdo 

con las cifras mostradas por el Gobierno 

de la República en su página web
141

. Se 

                                                           
141

 http://www.gov.am/en/ con información sobre 
el país y el gobierno de la República de 
Armenia. 

http://www.gov.am/en/
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trata de una república presidencialista, 

de carácter unitario, e inmersa en un 

proceso de democratización iniciado tras 

su independencia de la Unión Soviética 

(URSS) en septiembre de 1991.  

A pesar de la juventud de la actual 

Estado, el origen del pueblo armenio se 

remonta a la antigüedad y las primeras 

referencias a estas gentes aparecen en el 

600 a.C. cuando se configuró el primer 

reino bajo la dinastía Oróntida en la 

Anatolia Oriental. Esta posición 

estratégica, entre los mares 

Mediterráneo, Negro y Caspio, y entre 

Europa y Asia hizo de Armenia un 

territorio apetecible para los imperios 

más poderosos. En el siglo IV a.C., 

Alejandro Magno conquistó Armenia y 

posteriormente pasó a control persa y 

romano. 

En el año 301 de nuestra era, los 

armenios fueron el primer pueblo que 

adoptó el Cristianismo como religión 

oficial por influencia de San Gregorio el 

Iluminador, patrón de Armenia
142

. 

Siempre que los imperios que 

controlaban Armenia se debilitaban, los 

armenios aprovechaban para configurar 

pequeños reinos independientes, muy 

débiles, que no tardaban en sucumbir 

                                                           
142

 LEWY, G.: Las masacres armenias en la 
Turquía Otomana. Un genocidio controvertido. 
Madrid, Editorial TAM, 2009. 

ante el empuje de nuevas potencias. Así, 

en el siglo V d.C. Armenia fue 

incorporada al Imperio Persa Sasánida y 

posteriormente al Imperio Árabe. 

En el año 1045, la cristiana 

Bizancio dio protección a los armenios 

frente a los musulmanes y los incorporó 

a su imperio aunque apenas veintiséis 

años después, los turcos derrotaron a los 

bizantinos y conquistaron Armenia. Tras 

los turcos selyúcidas llegó el poder de 

los mongoles que controlaron Armenia 

durante el siglo XIII dentro de un 

inmenso imperio que se extendía desde 

los confines de Asia hasta las llanuras de 

Centroeuropa. 

A comienzos del siglo XVI, los 

turcos otomanos y los persas se 

repartieron Armenia
143

 y dos siglos más 

tarde, se unieron los rusos que 

sometieron a las poblaciones armenias 

del sur del Cáucaso. Los armenios 

perdieron toda independencia y durante 

más de cuatrocientos años 

permanecieron bajo el yugo de tres 

poderosos imperios (turco, ruso y persa). 

La mayor parte de la población armenia 

se encontraba dentro del Imperio turco-

otomano donde algunas comunidades, 

asentadas en las principales ciudades del 

                                                           
143

 GOODWIN, J.: Los señores del Horizonte. 
Una historia del Imperio Otomano. Madrid, 
Alianza Editorial, 2006. 



ArtyHum 5 132 

 

ArtyHum, Revista de Artes y Humanidades  

 
 

imperio, alcanzaron una posición 

económica destacada gracias al 

comercio. Estambul, antigua 

Constantinopla y capital del Imperio 

Otomano, contó con una importante 

comunidad armenia dedicada al 

comercio. 

 

Los armenios en el Imperio Otomano. 

Causas del genocidio. 

 Los armenios vivían en el Imperio 

turco-otomano bajo el sistema millet
144

, 

establecido en el siglo XV, y disfrutaban 

de una amplia autonomía religiosa, 

cultural y social
145

. Eran considerados 

una “comunidad leal” por los servicios 

económicos prestados al imperio a pesar 

de que nunca fueron del todo aceptados 

por los turcos que los denominaban 

despectivamente kaliv o giaour, “no 

creyente” o “infiel
146

”, y eran tratados 

como ciudadanos de segunda, igual que 

otras minorías del imperio, como los 

kurdos. 

La mayor parte de la población 

armenia del Imperio Otomano vivía en 

las provincias o vilayets del este: 

                                                           
144

 Se trata de una protección jurídica sobre las 
minorías étnicas y religiosas, que podían 
gobernarse a sí mismas dentro del Imperio 
Otomano. Fue establecido por el sultán 
Mohamed II (s. XV). En el siglo XX, el término 
millet, que significa literalmente “nación”, se usó 
para referirse a las propias minorías. 
145

 LEWY, G., op. cit., p. 3. 
146

 BRUNETEAU, B., op. cit., p. 63. 

Eruzurum, Bitlis, Van, Harput, 

Diarbekir y Sivas
147

. En estas provincias, 

conocidas como Armenia Mayor, los 

armenios vivían en pequeñas aldeas y 

disfrutaban de buena vecindad con las 

comunidades kurdas. La colaboración 

entre los armenios, cristianos, y los 

musulmanes era muy valorada y 

mostrada como ejemplo de convivencia. 

Por eso se la conocía como simbiosis 

benigna. 

Esta situación de paz que las 

fuentes describen en los siglos XVI, 

XVII y XVIII comenzó a cambiar en el 

siglo XIX. Las relaciones entre las dos 

minorías (kurdos y armenios) se 

deterioraron hasta tal punto que los 

kurdos comenzaron a saquear aldeas 

armenias, los caciques musulmanes 

exigieron tributos a los cristianos y en 

las numerosas razias cometidas por los 

kurdos, niñas y mujeres armenias eran 

raptadas y nunca más volvían con sus 

familias. 

Las reformas del Tanzimat
148

 

pretendieron, entre otras muchas cosas, 

eliminar las leyes y las costumbres que 

relegaban a las minorías a una posición 

secundaria en la sociedad otomana y 
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 LEWY,G., op. cit., p. 3. 
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 Tanzimat es el periodo comprendido entre 

1839 y 1876 durante el cual se emprendieron 
una serie de reformas para liberalizar la política 
del imperio y detener su desintegración. 
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dotarlas de mecanismos para defenderse 

de los abusos cometidos por la mayoría 

turca. Pero el sultán Abdul Hamid II 

(1876–1908) paralizó las reformas y 

derogó la Constitución liberal de 1878.  

Se trataba de una medida radical 

para evitar que las minorías del imperio 

asimilasen las ideas liberales que 

llegaban desde Europa y que estaban 

relacionadas con la autodeterminación 

de los pueblos. Los armenios, ante esta 

situación, empezaron a organizarse para 

reclamar mayor seguridad frente a los 

turcos y una mayor autonomía política. 

Mientras el gobierno turco buscaba 

paralizar las reformas, los armenios 

querían profundizarlas y es aquí donde 

encontramos el primer factor de 

enfrentamiento. El diplomático británico 

Charles Eliot describió en una carta al 

gobierno británico la situación de los 

armenios a finales del siglo XIX: 

“La buena posición de los 

armenios en Turquía había dependido en 

gran medida del hecho de que ellos eran 

totalmente orientales y estaban exentos 

de esa tintura de la cultura europea que 

es común entre griegos y eslavos [que 

luchaban por la independencia en el 

oeste del imperio]. Pero ahora ese rasgo 

se está diluyendo: se está introduciendo 

la educación europea y los libros 

europeos… Los turcos piensan que era 

clara su intención de desmembrar lo que 

queda del Imperio Otomano para crear 

un Reino Armenio
149

…” 

Y en verdad, ese era precisamente 

el objetivo de numerosos intelectuales 

armenios: crear un Armenia 

independiente. Esto llevo a la 

configuración de numerosas sociedades 

secretas armenias que usaban la 

violencia para conseguir sus objetivos 

políticos. Tal es el caso de “La Sociedad 

Patriótica”, el “Partido revolucionario 

de Huchakian” o el “Dashnak” (o 

“Federación Revolucionaria Armenia”). 

El objetivo era provocar una reacción 

represiva de los turcos contra los 

armenios en respuesta a sus acciones 

violentas para presentar al mundo un 

pueblo armenio víctima del opresor y 

desencadenar así una intervención 

internacional en el Imperio. 

Como se observa, el 

enfrentamiento entre los grupos 

revolucionarios armenios y el gobierno 

de Estambul tenía como víctima el 

propio pueblo armenio. En esta 

coyuntura, el estadounidense George 

Hepworth afirmó lo siguiente: “Durante 

mis desplazamientos en Armenia, me he 

convencido cada día más de que el 
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futuro de los armenios es excesivamente 

sombrío
150

”. 

En el verano de 1894, los señores 

feudales kurdos del este del imperio 

impusieron elevados impuestos a los 

armenios mientras el Estado Otomano 

reclamaba para sí el pago de otros 

tributos. Esta doble presión fiscal asfixió 

a numerosas familias armenias hasta el 

punto de que se negaron a seguir 

pagando. La negativa armenia fue 

respondida por el sultán Abdul Hamid II 

con una represión brutal: más de seis mil 

armenios fueron asesinados en aquellos 

días. Pero las matanzas continuaron y 

dos años después, en 1896, más de 

250.000 cristianos armenios habían 

perecido, miles de mujeres habías sido 

raptadas y 645 iglesias reducidas a 

escombros. 

Para Andrew G. Bostom (2003), el 

odio desatado hacia los armenios en la 

Turquía de finales del siglo XIX y 

comienzos del XX fue resultado de la 

yihad musulmana contra los cristianos. 

A las causas políticas y sociales 

debemos sumar por tanto el factor 

religioso en el desencadenamiento de las 

masacres que tendrían lugar durante la 

Primera Guerra Mundial. 

                                                           
150

 BRUNETEAU, B., op. cip., p. 65. 

Gunter Lewy (2009) también da a 

entender que las diferencias religiosas, 

aunque no fueron el detonante, pudieron 

estar detrás del odio hacia los armenios. 

Aun así, en febrero de 1902, se produjo 

un hecho excepcional. En medio de un 

enfrentamiento abierto entre 

musulmanes y cristianos en Turquía, en 

París se reunió el partido “Jóvenes 

Turcos” (el nombre oficial era “Comité 

de la Unión y el Progreso”, CUP) con 

una delegación armenia del “Dashnak”. 

Los objetivos de ambas formaciones 

eran los mismos: derrocar al gobierno 

del sultán, reinstaurar la Constitución de 

1878 e impulsar de nuevo las reformas 

del Tanzimat. Sin embargo, las 

diferencias también eran enormes: 

mientras los turcos buscaban detener el 

declive y la desintegración del Imperio, 

los armenios perseguían mayores 

derechos y si no una Armenia libre, al 

menos sí autónoma dentro del Imperio.  

El gobierno fue derrocado en 1908, 

y de inmediato, se impulsaron reformas. 

Por fin, los armenios vieron cómo se les 

reconocían idénticos derechos que a los 

turcos y esto irritó tanto a los sectores 

más intransigentes de la sociedad 

otomana que en Estambul hubo algunos 

muertos cristianos en represalia. Pero 

pronto el gobierno del CUP empezó a 

girar hacia posiciones más nacionalistas 
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y se alejaron de los planteamientos 

originales que se basaban en la 

existencia de un imperio multinacional 

donde las minorías gozaban de amplios 

derechos. Esta involución llevó de nuevo 

a los armenios a la insurrección para 

proteger sus derechos recién adquiridos. 

Fue en este contexto cuando el 29 

de octubre de 1914, el Imperio Otomano 

entraba en la Primera Guerra Mundial al 

lado de Alemania y Austria-Hungría. 

Las provincias del este, donde vivía la 

mayor parte de los armenios, se 

convirtieron en escenario bélico de las 

batallas entre los ejércitos turcos y los 

rusos. Ahora los armenios se 

encontraban de nuevo en medio de una 

disyuntiva: ¿a quién debían apoyar?, ¿a 

los “compatriotas” otomanos o a los 

rusos cristianos? 

 

El genocidio desde la perspectiva 

armenia. 

 En 1915, muchos armenios 

expresaron sus simpatías hacía los rusos 

por dos razones. La primera es la 

afinidad entre armenios y rusos en el 

ámbito religioso pues ambas naciones 

son cristianas. La segunda es la promesa 

hecha por las autoridades rusas de 

otorgar la independencia a los armenios. 

La invasión de las provincias orientales 

del Imperio Otomano por los rusos 

parecía ser, en palabras de Feroz 

Ahmad, “el preludio de un protectorado 

ruso en Anatolia oriental que conduciría 

finalmente a la independencia de 

Armenia
151

”. 

En esta situación, el gobierno de 

los “Jóvenes Turcos” se vio decidido a 

tomar medidas para evitar la 

desmembración de las provincias 

orientales del imperio. Se recuperaron 

entonces los planes genocidas diseñados 

cinco años antes en un congreso secreto 

del CUP en Salónica que incluían 

técnicas puestas en práctica ya por los 

alemanes en las colonias africanas. A 

mediados de la década de 1910, la 

prensa internacional ya advirtió de la 

intención de los turcos de exterminar a 

todos los armenios. “Que la 

denominación armenia sea borrada” 

rezaba el titular de un periódico 

occidental en 1915. Para ello contaron 

con la complicidad y colaboración de 

Alemania y Austria-Hungría, que fueron 

informados de sus planes. 

Lewy (2009) detalla una serie de 

normas que debían cumplir los ejércitos 

del gobierno de Estambul en relación 

con los armenios que al parecer, fueron 

redactadas entre diciembre de 1914 y 
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enero de 1915. Se trata de los 

denominados “Diez Mandamientos del 

Comité de la Unión y el Progreso” que 

incluía la clausura de todas las 

sociedades armenias, el envío de los 

intelectuales armenios a las provincias 

de Arabia como Bagdad y Mosul, la 

incautación de armas a los cristianos, la 

destitución de los funcionarios armenios 

y el asesinato de los soldados armenios 

que pudiesen desertar. 

A las medidas antes relatadas 

debemos añadir otras de mayor 

contundencia. El mandamiento IV 

ordenaba a los soldados turcos apoyar a 

los civiles musulmanes para que 

masacrasen a los cristianos mientras que 

los puntos V y VI hablaban de 

exterminar a todos los varones menores 

de cincuenta años, islamizar a las niñas y 

los niños y deportar al resto hacia el 

desierto arábigo. 

Los planes se pusieron en marcha 

entre el 23 y el 24 de abril de 1915. La 

clase intelectual armenia fue detenida y 

asesinada mientras los campesinos eran 

apresados y encarcelados. Con motivo 

de la guerra (debemos recordar que los 

rusos habían invadido Turquía por el 

este), se enroló a todos los hombres 

armenios de entre quince y cuarenta y 

cinco años en el ejército pero se los usó 

exclusivamente como peones de trabajo. 

Muchos perecieron por la dureza de las 

tareas, las pésimas condiciones de 

trabajo y la mala alimentación. 

De las aldeas y los pueblos 

armenios del este del Imperio partió una 

eterna caravana hacia los desiertos de 

Siria y Mesopotamia. Todas las rutas 

estaban establecidas y los planes 

detallados. Las municiones estaban 

restringidas a la guerra dado que 

escaseaban, así que hubo que buscar 

otras formas de deshacerse de los 

prisioneros. Los que se dirigieron al 

norte eran ahogados en el Mar Negro, 

los armenios del centro de Anatolia eran 

llevados sin víveres hasta el desierto de 

Deir ez-Zor
152

 para posteriormente ser 

arrojados a pozos y los de las provincias 

del este fueron deportados hacia 

Mesopotamia donde morían de hambre y 

de sed tras soportar temperaturas de 

hasta 40º C. 

Por supuesto, torturas, violaciones, 

mutilaciones, ahorcamientos públicos y 

decapitaciones estuvieron a la orden del 

día entre 1915 y 1923 en el este del 

Imperio Otomano. Los niños armenios 

que no fueron asesinados eran 

islamizados y enviados a las capitales 
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 Deir ez-Zor es una ciudad del este de Siria. A 
principios del siglo XX era parte del Imperio 
Otomano y durante la Primera Guerra Mundial 
se convirtió en centro neurálgico de las 
matanzas de armenios. 
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del imperio como esclavos. Igual ocurría 

con las mujeres “afortunadas” que 

evitaron la muerte. La mayoría fueron 

enviadas como esclavas a los harenes de 

los grandes magnates turcos donde les 

esperaba una vida de abusos y 

humillaciones. 

 

El genocidio desde la perspectiva 

turca. 

La visión turca de los 

acontecimientos es completamente 

diferente a la armenia y niega el 

genocidio. Los historiadores turcos y el 

propio gobierno de la República de 

Turquía admiten la existencia de una 

gran mortandad entre la población 

armenia del imperio durante la Primera 

Guerra Mundial, pero niega cualquier 

intencionalidad de las autoridades de 

Estambul al respecto. En este sentido, la 

principal causa de la muerte de cientos 

de miles de armenios en el periodo 1915-

1923 pudieron haber sido la propia 

guerra y las pésimas condiciones de vida 

provocadas por el contexto bélico. 

El gobierno turco admite las 

deportaciones masivas de armenios 

desde las provincias orientales hacia 

Mesopotamia y Siria pero con objetivos 

distintos al exterminio. Se pretendía 

evitar su enrolamiento en los ejércitos 

enemigos (ya se expuso que muchos 

armenios simpatizaban con los rusos) y 

protegerlos de la guerra a medida que 

avanzaban las tropas del zar Nicolás II 

en territorio otomano. En esos viajes a 

través de las inhóspitas tierras del este 

del Imperio, muchos armenios murieron 

de hambre y de enfermedades. Niega en 

todo caso un plan detallado para acabar 

con el pueblo armenio. 

En el contexto de la Primera 

Guerra Mundial y en una zona 

geográfica muy localizada, la frontera 

oriental del Imperio Otomano con Rusia 

y Persia, un gran número de civiles, 

tanto turcos como kurdos y armenios 

tuvieron que morir a causa de la falta de 

alimentos, las epidemias y los combates. 

Los MacCarthys afirman que “a juzgar 

por la mortalidad general en tiempos de 

guerra en las provincias orientales 

otomanas, cabe deducir que más de la 

mitad de los refugiados en Anatolia 

oriental tuvieron que morir
153

”. 

También hay testimonios que 

afirman que la muerte fue equitativa para 

turcos y armenios en el transcurso de la 

guerra. Todos sufrían el hambre y 

padecían enfermedades como el tifus, 

que afectó a millones de personas. Un 

mensaje que fue enviado el día 18 de 
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octubre de 1915 desde el gobierno del 

Imperio a las embajadas extranjeras en 

Estambul puede resultar ilustrativo para 

esclarecer la situación que se vivía en 

Turquía: “Se teme que Constantinopla 

[Estambul] se quede sin suministro de 

harina por lo que no es seguro que se 

pueda garantizar el suministro de pan a 

los armenios durante todo el 

invierno
154

”. 

Por otro lado, los abusos por parte 

de los soldados sobre los civiles 

pudieron ser frecuentes en el transcurso 

de la guerra. Pero este hecho no tiene 

que significar necesariamente un plan 

genocida del gobierno del CUP para 

acabar con el pueblo armenio. De hecho, 

a juzgar por algunos testimonios, la 

compasión y la clemencia brillaban por 

su ausencia en un contexto tan dramático 

como el de la Primera Guerra Mundial 

mientras el Imperio Otomano se 

desmembraba. Lewy
155

 describe el 

testimonio de un armenio que vivió la 

epidemia de tifus desatada en la ciudad 

de Alepo en 1916: “vio a un soldado 

turco yaciendo en el suelo enfermo de 

tifus, ardiendo en fiebre y en coma. Un 

oficial turco que pasaba por allí apartó 

al moribundo  patadas a fin de dejar el 

camino despejado”. 
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 LEWY, G., Idem, p. 58. 
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 LEWY, G., Idem, p. 62. 

Según estos testimonios, la 

crueldad de la guerra fue compartida por 

turcos y por armenios y por tanto, la 

población armenia muerta durante la 

Gran Guerra no fue víctima de un plan 

genocida otomano sino de las penosas 

circunstancias por las que atravesaban 

los países beligerantes. Aun así, los 

historiadores turcos destacan la falta de 

igualdad entre armenios y musulmanes 

porque, mientras los primeros 

disfrutaban de la ayuda enviada por los 

aliados (Francia y Gran Bretaña), los 

segundos eran ignorados. 

 

Más masacres después de la Primera 

Guerra Mundial. 

 El fin de la guerra en 1918 y la 

derrota de los imperios centrales 

significaron la desmembración del 

Imperio Otomano. El 16 de diciembre de 

1918 se emitió un decreto en Turquía, 

impulsado por los aliados, mediante el 

cual se ordenaba investigar a los 

ejecutores de las matanzas y las 

deportaciones de armenios. Días 

después, el nuevo gobierno turco 

anunció el inicio de causas judiciales 

contra el CUP. Parecía claro que había 

existido una intencionalidad genocida en 

el partido de los “Jóvenes Turcos” y que 

se iba a juzgar a los responsables 

políticos y militares. 
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Turquía se encontraba derrotada y 

ocupada por las potencias aliadas. Gran 

Bretaña controlaba Mesopotamia y parte 

del desierto arábigo, Francia ocupaba 

Cilicia y Siria e Italia mantenía tropas en 

la costa occidental de Anatolia. Aun así, 

en este moribundo Imperio Otomano, se 

seguían produciendo masacres de 

armenios a manos de radicales 

musulmanes. Algunos ejemplos son las 

matanzas de cristianos en Alepo el 28 de 

febrero de 1919 o la del 26 de enero de 

1920 en Fendeyak, donde 1.500 

armenios fueron asesinados. 

En Marash, una ciudad cilicia 

controlada por el ejército francés en 

1920, se produjo una sublevación de 

nacionalistas turcos que atacaron la 

ciudad, donde se refugiaban numerosos 

armenios. Los armenios resistieron el 

ataque de los kemalistas
156

 durante 

quince días mientras recibían promesas 

del ejército francés para socorrerlos. 

Pero los franceses nunca aparecieron y 

tras una dura batalla, los supervivientes 

armenios tuvieron que huir de la ciudad. 

Este es un ejemplo de las atrocidades 

que se seguían cometiendo contra los 

armenios después de la contienda y con 
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 Kemalista hace referencia a los nacionalistas 
turcos, miembros del Movimiento Nacional 
Turco, encabezado por Mustafá Kemal 
“Atatürk”, primer presidente de la República de 
Turquía y considerado el padre de los turcos. 

la presencia de los “protectores” 

occidentales en Turquía. 

El 10 de agosto de 1920 se firmó el 

Tratado de Sèvres que certificaba la 

derrota del Imperio Otomano, la pérdida 

de numerosos territorios y la 

constitución de una nueva república. El 

tratado, impulsado por Francia y Gran 

Bretaña, reconocía la República 

Democrática de Armenia, un Estado 

independiente que había sido 

proclamado en 1918 en las provincias 

orientales del imperio. Sin embargo, en 

el contexto de la “Guerra de 

Independencia Turca” (1919-1923), los 

nacionalistas turcos invadieron Armenia 

en 1920 y volvieron a reintegrarla en 

Turquía. Al mismo tiempo, los ejércitos 

soviéticos ocupaban los territorios 

armenios del sur del Cáucaso para 

incorporarlos a la URSS. De nuevo los 

armenios habían perdido su 

independencia. 

En cualquier caso, hasta bien 

entrados los años veinte no cesaron los 

asesinatos de armenios a pesar del fin de 

la guerra, y tras la constitución de una 

república armenia independiente tutelada 

por las potencias occidentales. El nuevo 

gobierno turco, de Mustafá Kemal 

“Atatürk” declaró nulos todos los juicios 

contra los responsables de las masacres 
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armenias y exculpó a los dirigentes del 

Partido de los Jóvenes Turcos (CUP).  

Desde entonces Turquía siempre ha 

negado la existencia del genocidio. 

Algunos números y nombres propios. 

 Las cifras de muertos armenios no 

son unánimes aunque sí existe consenso 

entre los historiadores occidentales en 

considerar que perecieron cientos de 

miles de personas. Lewy (2009) estima 

que la población armenia antes de 1914 

era de 1.750.000 personas y después de 

la guerra, en los años veinte, ascendía a 

1.108.000. Con ello se puede calcular 

que 642.000 armenios murieron o fueron 

asesinados durante el conflicto, lo que 

supone el 37% de la población armenia. 

Otros autores ofrecen cifras 

distintas. En 1919, el Ministerio del 

Interior Otomano declaró la muerte de 

800.000 armenios aunque después negó 

que estas muertes estuviesen 

planificadas. En 2002, el historiador 

turco Yusuf Halaçoglu redujo el número 

de muertos a apenas 56.612. El 

americano Justin McCarthy concluye 

que fueron casi 600.000 los armenios 

que perecieron a manos de los turcos 

durante la Primera Guerra Mundial 

mientras que otros investigadores elevan 

la cifra de muertos a casi dos millones, 

considerando que la población armenia 

anterior a la guerra era superior a la 

citada arriba.  

Por lo que respecta a los 

responsables de las matanzas, la página 

web “Genocidioarmenio.org”, dedicada 

a la memoria de la Gran Calamidad, 

acusa a Abdul Hamid II, el sultán turco 

entre 1878 y 1908, al Partido de los 

Jóvenes Turcos y a Mustafá Kemal, 

primer presidente de la República Turca. 

Dentro del gobierno del CUP durante la 

guerra destacan tres dirigentes que 

tuvieron una posición predominante: 

Mehmet Talaat, ministro del interior en 

1915 y gran primer ministro en 1917; 

Ismael Enver, ministro de guerra; y 

Ahmed Jemal, ministro de marina y 

gobernador militar de Siria. 

A cargo de la organización y 

coordinación de los planes se encontraba 

el médico Behaeddin Shakir y  uno de 

los ideólogos más representativos del 

panturquismo (ideología que defendía la 

unión de todos los pueblos turcos) fue 

Zia Gokalp. A través de numerosos 

canales de propaganda, el CUP difundió 

ideas radicales y extremistas que 

incitaban a eliminar a las minorías para 

crear un nuevo imperio que se extendiera 

desde Anatolia hasta Asia Central y cuya 

población fuera totalmente turca. Así se 
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difundió el odio hacia todo aquello que 

no fuese otomano de forma que la 

población civil colaborase también en el 

exterminio del enemigo. 

Actualmente, a diferencia de otros 

genocidios, la Gran Calamidad armenia 

apenas es reconocida por una veintena 

de países y algunas regiones. Países 

como EE.UU., Brasil, España o China 

no reconocen aún la muerte de cientos de 

miles de armenios como un genocidio. 

Este episodio también enturbia las 

relaciones entre la actual República de 

Armenia y Turquía debido a la 

insistencia del gobierno de Ankara en no 

reconocer la intencionalidad de las 

muertes. Ambas repúblicas quieren 

entrar en la Unión Europea, para lo cual, 

deben llevar a cabo profundas reformas 

tanto económicas como sociales. Un 

requisito imprescindible para su ingreso 

en la Unión es la formalización de sus 

relaciones pero a día de hoy, la frontera 

entre ambos países se encuentra cerrada 

y las relaciones diplomáticas son muy 

tensas. 

Hace casi un siglo del inicio de lo 

que los armenios llaman Gran 

Calamidad y aún hoy las heridas de 

aquellas atrocidades siguen abiertas. El 

mundo vive ahora pendiente de otros 

conflictos que curiosamente se 

desarrollan muy cerca de donde hace 

cien años cientos de miles de armenios 

fueron asesinados, aunque nadie presta 

atención a aquel cruento episodio que se 

produjo a la sombra de la Primera 

Guerra Mundial. Pero cada 24 de abril, 

(día de comienzo del genocidio en el año 

1915), allí donde haya una comunidad 

armenia se recordará a las víctimas de 

aquel genocidio.  
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*Portada: Caravana de armenios 

deportados a su paso por una localidad 

otomana en abril de 1915. 
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El Imperio Otomano durante la Primera Guerra 

Mundial, y algunos de los escenarios del 

Genocidio Armenio (1915-1923).      

Elaboración del autor.                         
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LA BATALLA DE INCHON. 

 

Por Gonzalo Vázquez Rodríguez. 

 

 

 

Palabras clave: Eugène Clark, general Douglas 

MaCarthur, presidente Kim Il Sung, presidente 

Syngman Rhee, reconquista de Seúl. 

 

 

Año 1950. La Guerra Fría
157

 

entró en ebullición cuando el dictador 

comunista norcoreano Kim II Sung
158

 

invadió el “satélite” norteamericano de 

Corea del Sur. EEUU necesitó una 

respuesta militar, y la dejó en manos 

                                                           
157

 Enfrentamiento político, económico, social, 
militar, informativo e incluso deportivo que 
comenzó al finalizar la II Guerra Mundial, 
posiblemente en 1947 y que enfrentó a los bloques 
occidental y capitalista liderado por EEUU  y al 
oriental-comunista liderado por la URSS. 
158

 Político comunista y jefe de Estado de Corea 
del Norte desde 1948 hasta su muerte en 1994 

del general norteamericano Douglas 

MacArthur
159

, que planificó una 

ofensiva de desembarco en la ciudad 

portuaria de Inchon, con el fin de  

rechazar al ejército invasor hacia el 

norte. EEUU recibió también el apoyo 

de tropas internacionales de la ONU. 

Tras esta batalla, las cosas ya no 

volvieron a ser igual para las tropas del 

dictador Kim II Sung. 

 

Contexto político. 

Al finalizar la II Guerra Mundial, 

Corea quedó dividida en dos zonas de 

ocupación: soviética y norteamericana 

por el paralelo 38º. Fue en 1948 cuando 

se retiraron las fuerzas de ocupación, 

quedando en el norte un Estado 

comunista apoyado por Moscú y en el 

sur un régimen poco democrático 

liderado por Sygman Rhe
160

 y apoyado 

por EEUU. A continuación, Kim II 

Sung, intentó unificar Corea 

convencido de que EEUU no 

intervendría. De esta forma, en una 

rápida ofensiva ocupó buena parte del 

territorio surcoreano. Sin embargo, la 

reacción de EEUU fue inmediata, 

                                                           
159

 Militar estadounidense condecorado con la 
Medalla del Honor. Fue Comandante Supremo 
de las Fuerzas Aliadas durante la II Guerra 
Mundial. Su planificación en la batalla de Inchon 
sirvió para que las tropas norteamericanas 
pudiesen flanquear con éxito al ejército 
norcoreano, forzándole a retirarse hacia el norte. 
 

HISTORIA 
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promoviendo la condena de la ONU a 

esta invasión y enviando tropas suyas 

además de otras de 19  países. La URSS 

no puso reparos en la ONU porque a 

Stalin le interesaba que EEUU se 

metiese en una guerra larga que 

debilitase su prestigio. 

 

 

Mapa de la península de Corea en la que se sitúa Inchon y 

Seúl (imagen ampliada al final del artículo). 

 

Invasión comunista de Corea del Sur. 

El 25 de junio de 1950 135.000 

norcoreanos cruzaron el paralelo 38º e 

invadieron Corea del Sur. La guerra 

había comenzado y duraría hasta el 27 

de julio de 1953. 

El ejército coreano, al mando del 

mariscal Choe Yong Gun
161

, con 

material soviético fue muy superior al 

ejército del sur. El gobierno Surcoreano 

de Syngman Rhee se tuvo que trasladar 

                                                           
161

 Comandante en jefe del Ejército Popular de 
Corea entre 1948 y 1953 cuando se firmó el 
Acuerdo de Armisticio de Corea. 

a Taejon
162

 y una verdadera oleada de 

refugiados taponaba las carreteras en 

dirección al sur. Hay que tener en 

cuenta que las fuerzas surcoreanas 

estaban mal equipadas, sin carros de 

combate ni aviones. Bernard Trainor 

explica que “se trató de una versión 

asiática de la guerra relámpago, al 

estilo de la Alemania nazi en la II 

Guerra mundial”. 

Tras el ataque norcoreano, el ejército 

de Corea del Sur y el pequeño grupo de 

quinientos militares norteamericanos que 

quedaba en el país se refugiaron a las 

afueras de Busan
163

, ciudad que contaba 

con un puerto de gran calado. Se trata de 

una ciudad en el extremo de la costa 

sureste de la península con una franja de 

terreno que en dirección norte-sur tenía 

145 km de largo y este a oeste 97 km, lo 

que obligó a los norcoreanos a alargar sus 

líneas, lo que dificultó el abastecimiento de 

sus tropas. 

Para EEUU,  Corea era un país 

remoto “sin ningún interés estratégico, 

pero los norteamericanos tenían que 

demostrar que no permitirían 

conspiraciones comunistas inspiradas 

por Moscú”, explica Henry Kissinger. 

Sin embargo, la realidad era muy 

                                                           
162

 Ciudad y capital de provincia situadas en el 
centro-oeste de Corea del Sur. 
163

 Es la mayor metrópolis portuaria ubicada al 
sudeste de la República de Corea. 
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distinta, porque Stalin tenía mucho que 

perder en una guerra en la que EEUU 

era superior nuclearmente. 

El presidente norteamericano 

Harry Truman
164

 puso al general 

Douglas MacArthur al mando de las 

operaciones. Era un militar muy 

admirado en EEUU, si bien la 

historiografía actual es bastante crítica 

con él, calificándolo como “oportunista 

y más atento a la política que a la 

estrategia”. 

 

El plan del general MacArthur. 

 

General Douglas MacArthur. 

En principio, MacArthur se 

aprovechó de una ventaja psicológica, 

porque los dirigentes soviéticos y 

                                                           
164

 Fue el trigésimo tercer presidente de los 
EEUU desde 1945 hasta 1953. Fue el 
protagonista de la Doctrina Truman para 
contener al comunismo durante el comienzo de 
la Guerra Fría. 

norcoreanos, ante la llegada de tropas 

de EEUU se pusieron a la defensiva 

para evitar un enfrentamiento directo. El 

avance norcoreano se detuvo. 

 Una vez detenida la invasión, el 

segundo paso de MacArthur fue 

contraatacar rápidamente para bloquear 

la línea de abastecimiento del ejército 

norcoreano para obligarlo a retirarse 

hacia el norte. Bernard Trainor explica 

que “el plan era atrapar a los 

norcoreanos entre el puente de Naktong 

y la llanura de Inchon, cogerlos en 

medio y aplastarlos”. MacArthur 

afirmó que con esta táctica, se podrían 

“salvar cien mil vidas”, según explica 

Seth Jacobs, profesor de Historia en el 

Boston College. 

MacArthur comenzó a hacer 

planes para invadir la ciudad portuaria 

de Inchon, pero los más altos mandos 

del ejército de EEUU se opusieron a la 

idea porque era logísticamente 

complicada. 

La realidad era que Inchon era un 

reto complicado, porque las mareas 

cambiantes solo darían unas horas a las 

tropas para desembarcar. Además, el 

único canal de navegación que había era 

estrecho y tortuoso, eso sin contar con 

los numerosos arrecifes y demás 

escollos que no estaban señalados en las 
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cartas náuticas. No había playas como 

en Normandía y había que escalar altos 

acantilados. Finalmente, las posiciones 

enemigas eran “inexpugnables y el 

lugar tenía todas las pegas 

imaginables”, explica el profesor Seth 

Jacobs. 

Aparentemente, era un plan 

imposible, pero por eso MacArthur 

estaba seguro de que funcionaría y 

terminó por convencer a sus superiores. 

Los norcoreanos nunca esperarían un 

desembarco allí. 

El 28 de agosto, la junta de jefes 

de Estado Mayor de la ONU aprobaba 

la operación se puso en marcha la 

denominada Operación Chromite
165

, 

que consistía grosso modo en un 

desembarco de marines detrás del 

enemigo en Inchon, avanzar hacia el 

este y cortar las líneas de suministros 

enemigos con objeto de debilitar y 

dividir las fuerzas enemigas. 

Sin embargo, antes de que la 

operación comenzase había que recabar 

información detallada sobre el lugar del 

desembarco. Esta misión se le encargó a 

Eugene F. Clark, teniente y agente de 

servicio de inteligencia norteamericano. 

                                                           
165

 Denominación en clave de la batalla de 
Inchon. Fue un ataque anfibio llevado a cabo 
por las fuerzas de Naciones Unidas en la ciudad 
de Inchon. 

Así se consiguió información sobre la 

dureza de la arena, profundidad y 

estructura de los campos de minas, 

localización de sus búnkeres y defensas, 

horario de mareas o altura de los diques, 

entre otras informaciones de interés. 

Pocos días antes de que tuviera 

lugar la invasión era necesaria una 

maniobra de distracción para atraer la 

atención a otro lugar. Se optó por 

realizar un falso ataque en otro lugar: 

Kusan
166

, donde participarían unos 

pocos marines y se engañaría a los 

norcoreanos con bombardeos y 

reconocimientos aéreos. 

 

Desembarco inminente. 

Gracias a la información aportada 

por Eugene Clark
167

, la invasión estaba 

preparada. El objetivo era estrangular la 

ofensiva comunista y cortar su 

retaguardia. La columna vertebral de la 

fuerza de asalto sería el X Cuerpo de 

Ejército al mando del general Edward 

Almond, jefe de Estado Mayor de 

MacArthur. 

 

                                                           
166

 Ciudad surcoreana perteneciente a la 
provincia de Jeolla del Norte. Desde finales de 
la II Guerra Mundial existe una base de EEUU 
en su territorio, llamada Kunsan Air Base. 
167

 Comandante norteamericano que aterrizó en 
Inchon antes de que las tropas norteamericanas 
invadieran Inchon. Facilitó información que 
resultó clave para el éxito del desembarco. 
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En la madrugada del 15 de 

septiembre 70.000 hombres de las 

Fuerzas Armadas de EEUU 

desembarcaron en Inchon. Optaron por 

aproximarse al puerto por vía del canal 

de Flying Fish, donde existía un pequeño 

faro que les permitió la navegación 

nocturna y minimizar riesgos. 

La luz del faro permitió a la 

potente flota norteamericano 

aproximarse hacia Inchon. El primer 

obstáculo con el que se encontraron fue 

la isla de Wolmido, que fue arrasada por 

los destructores estadounidenses “con 

Napalm  e intensos bombardeos”, 

explica Seth Jacobs. 

A las 6:59 de la mañana, las 

lanchas de desembarco se lanzaron 

sobre Inchon encontrando mínima 

resistencia y estableciendo una cabeza 

de puente en Playa Verde
168

, sin sufrir 

ni una sola baja. 

A continuación, la marea bajó y 

la flota tuvo que salir del puerto para 

evitar quedarse varada en el barro. Los 

marines que habían desembarcado 

vivieron “momentos insoportables”, 

según explica Seth Jacobs, porque 

debían esperar doce horas hasta que 

                                                           
168

 Playa situada en el lado norte de Wolmido. 
En ese lugar desembarcó el Tercer Batallón, 5º 
Regimiento de Infantería de Marina liderados 
por el teniente coronel Rober Taplett, junto con 
nueve tanques M26 Pershing. 

llegasen los refuerzos. Si los 

norcoreanos atacaban “había peligro de 

que volviesen a hacerse dueños del 

terreno conquistado por los 

norteamericanos”, explica el doctor 

Duncan Anderson, experto de la Real 

Academia Militar de Sandhurst. Sin 

embargo el contraataque norcoreano 

nunca llegó. A las 19:19 horas, en la 

segunda subida de la marea, 

desembarcaban las fuerzas del X 

Cuerpo del Ejército. 

En Playa Azul
169

, al sur, las cosas 

fueron más complicadas y hubo que 

encallar los barcos para luchar contra 

las mareas cambiantes. Los marines 

desembarcaron protegidos por el fuego 

de la Armada, manteniendo así a los 

norcoreanos ocupados durante la 

descarga. 

Ya en la orilla, los marines 

tomaron las posiciones norcoreanas y 

aplastaron a los hombres de Kim, 

tomando Inchon. Engañados por la 

maniobra de despiste,  el ejército 

norcoreano fue tomado por sorpresa. 

Según Bernard Traino, una vez 

invadida, “Inchón se dio por perdida 

por los norcoreanos, que se centraron 

en proteger Seúl”. 

                                                           
169

 Playa situada más al sur que la Verde. Allí 
desembarcó el Primer Regimiento de Infantería 
de Marina bajo el mando del entonces coronel 
Lewis Burwell “Chesty” Puller. 
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Los norteamericanos cubrieron 

sus objetivos iniciales y se encaminaron 

a sus dos objetivos finales: el aeropuerto 

de Kimpo y la capital, Seúl. 

 

 

                         Tanque T-34. 

 

El 16 de septiembre el ejército 

norcoreano mandó doce tanques T-

34
170

, de fabricación soviética. Eran 

muy peligrosos, porque podría arrasar a 

la infantería norteamericana con su gran 

potencia de fuego y movilidad, pero 

fueron detenidos gracias a cohetes y 

bombas de napalm lanzados desde los 

cazas Vougt F4U Corsair
171

. 

 

                                                           
170

 Tanque medio de fabricación soviética que 
fue producido desde 1940 hasta 1958. 
Posiblemente el mejor tanque cuando la URSS 
entró en la II Guerra Mundial, no por su blindaje, 
sino por su equilibrio en el campo de batalla. 
171

 Avión de caza que estuvo en servicio sobre 
todo durante la II Guerra Mundial y la Guerra de 
Corea, donde consiguieron varias victorias en 
combate aéreo. Los cazas nocturnos eran 
capaces de interceptar y destruir lentos aviones 
norcoreanos como el Yakovlev Yak-18. 

Para completar la invasión, 

MacArthur decidió tomar primero Seúl, 

una maniobra psicológica para hacer ver 

a los norcoreanos que estaban perdiendo 

la guerra. “La toma de Seúl fue una 

cruel batalla urbana”, señala Bernard 

Trainor. Costó numerosas víctimas 

civiles y militares, destruyéndose 

completamente la ciudad. El 27 de 

septiembre, tras diez días de lucha 

feroz, se reconquistó Seúl quedando el 

ejército norcoreano virtualmente 

aniquilado. EEUU perdió 536 hombres 

y los norcoreanos perdieron a 21.000 

(muertos o capturados). 

La derrota en Seúl obligó al 

ejército de Kim a retirarse 

“disciplinadamente”, explica Seth 

Jacobs, pero suficiente para que se 

alejasen del paralelo 38º. Corea del Sur 

había recuperado la integridad territorial 

y se había conseguido el objetivo inicial 

norteamericano. 

 

Consecuencias de la Batalla de 

Inchon. 

La ONU pidió a Corea del Norte 

la rendición, pero la respuesta fue que si 

traspasaba el paralelo 38º, China 

intervendría. El 10 de octubre de 1950, 

las tropas internacionales de la ONU 

invadían Corea del Norte y China entró 
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en el conflicto. La URSS no participó 

directamente y Mao vio en corea la 

oportunidad de convertirse en una 

potencia militar independiente de la 

URSS enviando a más de 500.000 

voluntarios. El ejército chino estaba 

bastante bien armado y comenzó una 

gran ofensiva el 25 de noviembre que 

obligó a retroceder a las tropas de la 

ONU otra vez hasta el paralelo 38º. Fue 

un ataque incontenible y el 4 de enero 

de 1951 los chinos entraban en Seúl. 

En marzo de 1951, un 

contraataque de la ONU liderado por 

Mathew Ridgway
172

 dio un nuevo giro a 

la situación a favor de los aliados. La 

guerra fue ya una situación de empate 

técnico durante dos años más, en torno 

al paralelo 38º. 

La intervención militar china 

permitió a Kim retomar el control sobre 

Corea del Norte, y tras el armisticio de 

1953 promovió una rápida 

colectivización de la economía 

norcoreana. 

Actualmente, para los surcoreanos 

la posibilidad de una segunda guerra 

con el Norte representa una amenaza 

constante, aunque también preocupa un 

                                                           
172

 General del Ejército de los EEUU. Fue muy 
influyente en resucitar el esfuerzo de guerra de 
las Naciones Unidas durante la Guerra de 
Corea.  

posible colapso norcoreano que 

produzca una súbita reunificación con 

consecuencias desastrosas para la 

economía, dado el bajo nivel de 

desarrollo económico norcoreano. A 

ello hay que sumar la amenaza nuclear, 

porque en los últimos 15 años Corea del 

Norte se ha convertido en uno de los 

grandes protagonistas en el asunto de la 

proliferación de armas nucleares. Existe 

un complejo proceso diplomático con 

negociaciones en las que participan 

EEUU, China, Japón, Rusia y las dos  

Coreas que aún no ha conseguido hacer 

renunciar a Corea del Norte a este tipo 

de armas. 

 

Conclusión. 

La guerra duró tres años y costó 

miles de vidas estadounidenses y 

millones de coreanas. La importancia de 

la batalla de Inchon y el plan de 

MacArthur radica en que evitó un 

proceso lento y sangriento en la 

península coreana. El profesor Seth 

Jacobs explica que “gracias a esta 

operación se evitaron más de cien mil 

muertes entre los soldados 

norteamericanos”. El teniente general 

del Cuerpo de Marines de EEUU, 

Bernard Trainor explica que “el 

desembarco de Inchon fue una 

operación clásica: un movimiento de 
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inflexión desde el mar que destruyó al 

enemigo de un solo golpe”.  

Dentro de contexto de la guerra de 

Corea, la batalla de Inchon fue una 

victoria norteamericana que es posible 

que se haya magnificado 

excesivamente, pero sin duda fue una 

operación maestra basada en los 

principios de información, sorpresa y 

disciplina, que llevó a la línea del frente 

de nuevo hacia el paralelo 38º. La 

posterior entrada de China en la guerra 

equilibró las fuerzas. 
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LA BATALLA DE QADESH. 

 

Por Raúl Barrera Luna. 

 

 

Palabras clave: Batalla, Egipto, Hatti, Qadesh 

II Milenio. 

 

La rivalidad de los Titanes. 

El presente artículo pretende  

adentrarse, en la brevedad posible de la 

divulgación, en la Batalla de Qadesh 

entre Ramses II y Muwattali; en el 

choque entre las dos potencias vigentes 

en el siglo XIII a.C. que enfrentó, en su 

mayor auge, a los dos estados en la 

persecución de un mismo objetivo: la 

expansión.  

Introducción. 

En este artículo, se busca 

configurar un contexto apropiado en 

base a un conflicto altamente conocido 

en la Historia Antigua: la Batalla de 

Qadesh, combate que se libró en el II 

Milenio a.C. entre las dos potencias 

hegemónicas del momento: el Reino de 

Hatti (los Hititas) y el Reino Egipcio.  

Se trata por tanto de un retrato, 

quizá de un eslabón sumamente 

relevante de la historia de la humanidad,  

una de las primeras batallas bien 

conocidas de nuestro pasado, así como 

el posterior tratado que se desprenderá 

tras este enfrentamiento –y demás 

contextualizaciones que veremos– en el 

transcurso del desarrollo de una política 

expansionista de ambos reinos.  

Será una muestra clara de la 

actividad que se desprende – y que 

conocemos – antes de una batalla que se 

sabía decisiva, para el control de unos 

recursos y unos territorios en disputa.  

 

 

 

 

 

HISTORIA 
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El II Milenio: Los protagonistas. 

La Historia Antigua del cercano 

Oriente, Mesopotamia, Sumer y Ur, es 

la única, quizá, que guarda una relación 

inversa aunque no del todo 

contradictoria: es sumamente 

importante, extensa e interesante – 

abarcando tres milenios desde la 

“invención” de la escritura – a la par 

que prácticamente ignorada sino ya 

olvidada por grandes masas 

demográficas en la actualidad. Estamos 

en un periodo histórico que parece 

lejano pero que, si miramos de cerca, a 

través de las tablas, datos arqueológicos 

e historias narradas por aquella gente; 

cual ventana abierta, veríamos una gran 

similitud con nuestros días.  

Por ello, con ganas de vislumbrar, 

antecedo mi posición en el resquicio de 

la ventana, para poder abrirla un poco 

más, y que entre algo de luz a nuestro 

siglo XXI.  

Egipto. 

Se pretende comenzar con Egipto 

dado que, comúnmente, se suele pensar 

que no resulta desconocido; más bien al 

contrario. No obstante, considero que se 

sabe muy poco de la historia de un 

Reino que, como la Antigüedad en el 

Cercano Oriente, excede nuestros 

conocimientos y nuestra perspectiva. 

Dicho esto nos centraremos en el 

contexto previo de la Batalla de Qadesh 

para adentrarnos en un episodio único y 

sin par de la Historia de Egipto.  

Para el inicio de nuestra pequeña 

historia hay que situarse, sin lugar a 

dudas, ante el advenimiento de la 

Dinastía XIX
173

, más conocida como la 

de los ramésidas. Tras la muerte del 

general llegado a faraón de Horemheb – 

sin descendencia –, llega al poder un 

compañero de armas que ya había sido 

designado corregente por el mismo 

Horemheb; este hombre no es otro que 

Pa-Ramsés; el cual había alcanzado el 

cargo de general y posteriormente de 

visir, por lo que nos encontramos ante 

una personalidad con dotes militares y 

administrativas; habilidades que 

prontamente verán su necesidad de ser 

ejercidas.  

Junto con su hijo Sethi – posterior 

Sethi I – habían defendido con éxito
174

 

las fortalezas consignas contra los 

enemigos asiáticos, mostrando unas 

habilidades militares que le hicieron 

firme candidato para el acceso al trono. 

No obstante, cabe destacar que llegó 

anciano al título de faraón; valiéndose 

                                                           
173

LÉVEQUE, P. (DIR.): Las primeras 
civilizaciones. Madrid, Akal, 2013, p. 168. 
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del apoyo, ayuda y refuerzo de su hijo 

ya nombrado – que ya contaba con unos 

50 años – el cual se vinculó a la 

“corona” heredándola esta sin 

incidentes ni problemáticas al poco – a 

los dos años – de reinado de su padre.  

Con Sethi I
175

 (1312-1298) se dará  un 

intento de recuperar el prestigio egipcio 

con diferentes campañas militares 

llamadas a consolidar – o recuperar – el 

territorio y la zona de influencia 

pérdidas en los años anteriores desde el 

gran Thutmosis III hasta Ramsés I, 

pasando por el conocido Amenofis IV. 

En estas campañas de “emulación” de 

Thutmosis III; siguió los pasos de su 

antepasado asegurándose la costa de 

Palestina y enfrentándose a las fuerzas 

hititas en Qadesh con un resultado 

incierto. Durante su reinado, tuvo que 

hacer frente a la amenaza libia en la 

frontera occidental del Delta y confirmó 

su hegemonía sobre los nubios más allá 

de la tercera catarata hacía el sur, 

asegurando así el aprovisionamiento de 

oro para Egipto. Siendo uno de los 

faraones constructores más “prolíficos” 

de su historia a pesar de que su reinado 

sería demasiado corto como para ver 

acabadas las obras que había iniciado. 

Construcciones que se verían realizadas 

                                                           
175

 LÉVEQUE, P. (DIR), Ibidem, pp. 168-169.  

durante el gobierno de su sucesor: 

Ramsés II.  

Y el “coprotagonista” de la 

Batalla de Qadesh, Ramsés II, sube a 

escena (1301-1235)
176

 en una situación 

en la que el eje de atención de la 

política exterior egipcia se dirige, con 

mayor fervor, hacia el norte. Cambio de 

perspectiva que motivó a Ramsés II a 

cambiar la capital de la tradicional 

Tebas – al sur – a una nueva posición 

hacia el norte – Pi-Ramese; aún por 

determinar su localización exacta –  

donde tendrá que prestar atención a la 

frontera libia; repeler un ataque 

precursor de los Pueblos del Mar – los 

sharden, que incorporará al ejército 

egipcio a posteriori formando el núcleo 

de la guardia real –.  

En este contexto, Ramsés II y, por 

ende, Egipto
177

; seguirá buscando 

consolidar su posición y territorio en 

Asía; con lo que la nueva capital va 

como anillo al dedo para poder recurrir, 

merced a la cercanía, a las diferentes 

disposiciones para enfrentarse a las 

eventualidades que pudieran ir 

surgiendo en esta política expansionista.   
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Mapa ex profeso para la situación política de ambos 

reinos donde se puede apreciar fácilmente el inexorable 

proceso que les llevará a un contacto expansionista en la 

zona.   (Imagen ampliada al final del artículo). 

 

Tal y como se ve en el reinado 

anterior, de Sethi I, y como se puede 

observar en el mapa adjunto, los 

intereses egipcios en la zona chocan, 

directamente, con las pretensiones e 

intereses de la otra potencia de la época: 

los Hititas
178

 que ya frenaron el avance 

de Sethi I y que ahora se ocuparan 

nuevamente de bloquear a Ramsés II. 

En esta tendencia, diferentes 

enfrentamientos y juegos políticos 

ocasionaran una larga historia de 

hostilidades y enemistades que tendrán, 

como punto álgido que no culminante, 

                                                           
178

 LÉVEQUE, P. (DIR), Ibidem, pp. 169-170.   

la batalla de Qadesh que nos ocupa. 

Siendo esta homónima a la anterior pero 

mucho mejor conocida gracias a la 

versión egipcia encontrada; donde nos 

narran los hechos – siempre desde la 

perspectiva egipcia cabe recalcar – en lo 

que se ha venido a llamar El poema de 

Qadesh.  

Tras la batalla, de la cual 

hablaremos con mayor detalle tras 

presentar a los hititas; se sucedieron 

combates esporádicos en Palestina del 

Norte sobre todo
179

 y diferentes 

maniobras políticas y diplomáticas para 

consolidar los intereses y las posiciones 

de cada contendiente. Esto duró hasta la 

firma de un Tratado entre ambas 

potencias – que asimismo veremos más 

adelante – en la que ultiman las 

hostilidades pasando a operar en un 

nuevo panorama político de 

acercamiento y entendimiento, 

guardando cierto status quo; en un 

equilibrio que nos puede recordar – con 

alegres saltos anacrónicos –a nuestro 

siglo XX europeo.  

Una nueva amistad que se acabó 

por fraguar tras años de guerra y 

enfrentamientos; una nueva 

configuración política que nace 20 años 

                                                           
179

 LÉVEQUE, P. (DIR): Ibidem, p. 169.  



ArtyHum 5 157 

 

ArtyHum, Revista de Artes y Humanidades  

 
 

más tarde de uno de los episodios bélicos 

más conocidos del Segundo Milenio.  

 

La política exterior egipcia. 

Se suele creer que durante el 

reinado la “herejía” de Amenofis IV, 

más conocido como Akhenatón;
180

 

Egipto renunció a su política exterior de 

expansión y asegurarse la posesión de 

las diferentes rutas comerciales que le 

permitían tener acceso a diferentes vías 

y mercados; rutas que pasaban por la 

costa palestina.  

Nada lejos de la realidad, lo que la 

política interna durante este reinado
181

 

provocó, junto con un renovado 

expansionismo hitita en la región 

asiática, fue la pérdida parcial de la 

hegemonía – Sumur, Qadesh, Ugarit – 

en el territorio asiático lo que, a su vez, 

pudo motivar la belicosidad de la 

Dinastía XIX que hemos contemplado, 

en el intento de resurgir y recuperar el 

terreno perdido desde Thutmosis III 

hasta Sethi I; al comprender que la 

posición geográfica marginal de Egipto 

le obligada a mantener una presencia 

constante en territorio asiático para no 

perder y defender tanto sus intereses 

como su poder estatal.  

                                                           
180

 PÉREZ, A.: “Tratado de Paz entre Hattusili III 
y Ramses II”, Historiae, 6, 2009, pp. 53-85. 
181

 PÉREZ, A., Idem p. 55. 

En estos tiempos, durante el 

reinado de Amenofis IV
182

; el reino de 

Mitanni sucumbió al poder hitita a 

causa de las campañas militares de 

Suppiluliuma, obligando a una nueva 

reorganización diplomática y política en 

la zona, con una nueva enfocación y 

preocupación hitita por la zona de 

Palestina, alrededor del reino de 

Amurru y dirigidos a establecer un 

virreinato en Karkemish. Acciones para 

defender sus intereses en la zona y 

poder hacer frente a un nuevo enemigo 

que les surgía al este: Asiria.  

Dicha política hitita, que luego 

veremos desde la otra perspectiva, afectó 

a un Egipto
183

 primeramente algo 

retraído – pero que no había abandonado 

posiciones – que tuvo que actuar para 

hacer notar la presencia egipcia en la 

zona en lo que, curiosamente, no dejan 

de ser los mismos motivos por los que el 

reino de Hatti estaba presente: el control 

y el acceso a las rutas comerciales hacia 

Siria y Palestina; aplicando el mismo 

juego – recordemos que una presencia 

militar estable y activa es altamente 

costoso – siendo este el diplomático; 

haciendo gala de redes de alianzas en la 

zona para asegurarse el tan anhelado 

control. 
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183
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Esta “respuesta egipcia” viene 

dada primero por Sethi I
184

 ejemplizada 

no ya por sus campañas que hemos 

antedicho, sino también por la 

construcción del “Camino de Horus”, 

un entramado de fortalezas y 

asentamientos pensados y dirigidos para 

el abastecimiento de la tropa y la 

defensa de la ruta de entrada a Egipto. 

Hasta el intento de ambos faraones, 

Sethi I y Ramsés II, en ganar a los 

hititas en sendas batallas de Qadesh y 

otras coyunturales mientras hacían 

frente a otros problemas –como los 

libios que se han mencionado– 

aprovechando
185

 la debilidad hitita en la 

región favorecida por las agresiones 

asirias del este, los aqueos por el oeste y 

luchas internas; durante el reinado de 

Mursili II y de Muwatallis. 

El Reino de Hatti. 

Visto a groso modo a los egipcios, 

contextualizando concretamente la 

posición y estado que les ocupaba tiempo 

antes de la Batalla, nos acercamos a un 

estado altamente desconocido pero 

sumamente importante: el Reino de Hatti, 

o los Hititas; del cual ya hemos visto algo 

en las relaciones de la política exterior 

egipcia.  

                                                           
184

 PÉREZ, A., Idem, p. 67. 
185

 ANTELA, B; VIDAL. J (EDS.): A l’atac. 
Barcelona, La Magrana, 2012, p. 15. 

A tener de un talante concluyente, 

empezaremos esta historia con 

Supiluliuma quien es considerado el 

personaje que recuperó el prestigio y la 

grandeza del “Imperio Hitita”
186

. Entre 

el 1370 y el 1342, luchó por toda 

Anatolia haciendo sentir el eco de 

aquellos primeros hititas que llegaron 

de lejos para configurar una entidad 

política unificada mediante un agresivo 

expansionismo militar desde su primera 

capital, Hattusa; en una espiral de 

anexión y expansión de un estado 

territorial que giraba en torno a la figura 

del rey
187

, en lo conocido como Reino 

Antiguo, furor que Supiluliuma I
188

 

acogió en su seno con múltiples 

campañas, para asegurar la posición 

hitita en la península anatólica, y más 

allá de esta; al anexionar con éxito el 

reino de Kizzutwatna, hasta ahora en 

poder de Mitanni, se aseguró el paso a 

Siria y, por ende, a fijar su potencial 

militar en el enemigo que le frenaba sus 

pasos: Mitanni.  
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 WAGNER, C.: Historia del Cercano Oriente. 
Salamanca, Ediciones Universidad de 
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Tras una primera ofensiva 

exitosa
189

 conquistando Alepo y 

consiguiendo la promesa de lealtad de 

varios príncipes sirios, se organizó una 

“coalición” antihitita, encabezada por 

Mitanni con el fin de frenar este nuevo 

avance territorial y de influencia del 

reino de Hatti. En esta contienda, donde 

Supiluliuma consiguió atacar el reino 

hurrita asediando su capital; anexionarse 

Qadesh y atacar Karkemish; los egipcios, 

bajo la dirección del aparente inactivo 

Amenofis IV, atacó con bravura la 

posición de Qadesh – que se había 

pasado al bando hitita, siendo una pieza 

clave en el control de Siria – en 1340,  

mientras el rey hitita estaba ocupado en 

Karkemish. Situación que, 

sorprendentemente, se solucionó a favor 

de Hatti con la victoria de su rey 

apoderándose de Karkemish, castigando 

a los principios que se habían revelado y 

con la reconquista de Qadesh; lugar que 

ya se muestra esencial en el devenir de 

las relaciones de estas ambas potencias. 

Supiluliuma I dejó
190

 las regiones 

conquistadas en manos de sus dos hijos, 

tanto Alepo como Karkemish, 

Arnuwanda II y Mursil II. El primero 

reinó durante poco tiempo, aunque no 

exento de batallas y campañas; siendo 

                                                           
189

 WAGNER. C., Ibidem, p. 196. 
190

 LÉVEQUE, P. (DIR.), Idem, pp. 324-329.  

su sucesor su hermano Mursil II. El cual 

tuvo que hacer frente a una serie de 

adversidades y coyunturas que hicieron 

peligrar no solo la estabilidad del Reino 

de Hatti sino de su existencia tal y como 

se había gestado en manos de su padre. 

Pues el reino de Arzawa, hacia el oeste, 

se sublevó contra Hatti – con apoyo 

egipcio – y las tribus del norte, los 

gasgas, atacaron de nuevo la capital; 

junto con la presión Asiria por el este y 

diferentes problemas internos que 

supusieron una ardua tarea para Mursil 

II que se encargó, durante su reinado, de 

conseguir estabilizar las fronteras 

hititas, y su firme posición geopolítica 

allí donde habían llegado a operar.  Se 

castigará a los que osaran enfrentarse a 

ellos y protegerían el territorio para la 

llegada al poder de su hijo, Muwatalli,  

coprotagonista de la Batalla de Qadesh 

contra Ramsés II.  

Del reinado de Muwatalli hay  

pocos documentos
191

, pero sí que 

existen  diferentes fuentes que hablan de 

su persona: desde los documentos 

egipcios que narran la batalla hasta las 

“memorias” de su hermano Hattusil III 

que le sucedería. Quizá, la acción más 

controvertida que de este monarca fue la 

rotura de la tradición de que Hattusa 
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fuera la capital del reino
192

 a 

Tarhuntasa, situada más al sur, más 

cercana al teatro de operaciones bélicas 

que suponía la política exterior hitita en 

estos momentos en territorio sirio, ya 

fuera en defensa de sus intereses y 

accesos, como en contrastar el poderío 

asirio pujante. A la par que, debemos 

recordar, posiblemente como medida 

defensiva contra los gasga que ya 

habían atacado la tradicional capital en 

vida de Muwattali; dejando al cargo de 

la defensa del “corazón de Hatti” a su 

hermano Hattusil.  

Con el cambio de capital, que nos 

recuerda fácilmente al caso egipcio; 

vemos la importancia que suponía la 

región siria para los intereses egipcios 

en la política iniciada por Supiluliuma I 

–que puede ser análoga a la de 

Thutmosis III en su carácter 

expansionista– dejando a sendos 

monarcas, tanto el hitita como el 

egipcio, la responsabilidad de defender 

la herencia de sus antepasados políticos 

y proteger los intereses y posesiones de 

sus estados en Palestina y en Siria. 

Tanto para “huir” de la marginalidad 

geográfica africana como para 

conseguir un punto de apoyo para hacer 

frente al emergente poderío asirio; 

                                                           
192

 BRYCE, T.: El Reino de los Hititas. Madrid, 
Cátedra, 2001, pp. 286-287.  

ambos monarcas buscaran acercarse al 

centro neurálgico que supone la zona de 

siria desde el III milenio a.C. hasta sus 

días, como centro de intercambio de 

rutas y contactos.  

 

Previamente al combate. 

Ramses II, habiendo heredado los 

propósitos de Sethi I y ejerciendo su 

poder, preparó a Egipto
193

 para entablar 

combate contra la otra gran potencia del 

momento: Hatti; con diferentes 

campañas para asegurarse la frontera 

libia y con pequeñas ofensivas a Siria 

para asegurarse el apoyo de los 

“locales” siguiendo los pasos de las 

operaciones de su padre en la zona; 

siendo el cambio de capital signo 

inequívoco de su interés – como en el 

caso hitita – por concentrar su atención 

en el norte y en Asia, siendo Siria el 

teatro donde saldrán a escena las fuerzas 

egipcias, donde el porvenir de Egipcio y 

su política exterior se verán puestas a 

prueba contra las fuerzas hititas.  

Por el lado hitita, tras el traslado 

de la capital que hemos contemplado; 

Muwattali
194

 teniendo en mente el 

objetivo de acabar ya por todas con las 

pretensiones egipcias en Siria y sus 

interferencias; se había ganado la 
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lealtad oscilante de Qadesh y asegurado 

sus posiciones posteriores reafirmando 

el poder en Karkemish y Alepo. 

Muwattali reunió una ingente cantidad 

de tropas, de muy variada procedencia – 

estados vasallos, aliados, propios y 

mercenarios – con el fin de frenar el 

“coletazo” de Ramsés II.  

Si se tienen en cuenta las fuentes 

egipcias
195

 para el número de tropas 

congregadas
196

, el ejército enemigo – 

hitita – contaría con un total de 47.500, 

incluyendo unos 3500 carros – los 

tanques de la época– y 37.000 soldados. 

En cuanto a los egipcios, Ramsés II 

había reunido las tropas en la nueva 

capital, Pi-Ramese, formadas por cuatro 

divisiones reclutadas en cuatro ciudades 

diferentes: Tebas (división de Amón), 

Heliópolis (Ra), Menfis (Ptah) y, 

seguramente, de Tanis (división de 

Sutej)– marchando de la ciudad en 

dirección a Hatti siguiendo la ruta de la 

costa de Palestina.  

La batalla. 

De nuevo, acogiéndose a las 

fuentes egipcias
197

 para narrar la batalla 

desde la óptica africana, se debe hacer 

                                                           
195

 Donde debemos tener en cuanto la 
subjetividad de la fuente y por ello lo remarco.  
196

 BRYCE, T., Idem, p. 292. 
197

 Está recogido en cinco templos egipcios: 
Karnak, Luxsor, Abydos, Abu Simbel y el 
Ramesseum (BRYCE, T., Ibidem, p. 295.) 

un ejercicio de filtraje de la información 

que proporcionan. Aun así, el nivel de 

acercamiento del registro que aportan 

las fuentes da la oportunidad, la 

ocasión, la suerte, de poder acercarse a 

un momento histórico único en su nivel 

de detalle: el de contemplar, a través de 

esa ventana indicada al comienzo del 

artículo, una batalla antigua entre dos 

potencias sin igual. 

Prestos, iniciemos el viaje. 

En el 1274 a.C., Ramsés II salía 

de la ciudad de Pi-Ramese a la cabeza 

del contingente de Amón, seguidos por 

las otras tres divisiones en dirección a la 

frontera asiática. Avanzaban con paso 

decidido recibiendo “regalos” o tributos 

de los pueblos por donde pasaban
198

 

distanciándose de las otras divisiones 

que le seguían el paso a cierta distancia. 

Ya en territorio que podemos considerar 

hostil o de “riesgo”; cuando Ramsés II 

estaba dispuesto a cruzar el Orontes por 

un vado cercano a Shabtuna
199

, se le 

presentaron dos “indígenas” que 

aseguraban su lealtad al faraón
200

, 

informándole de que las tropas hititas 

estaban lejanas, en Alepo, temerosas del 

avance egipcio, siendo ellos enviados 

por sus jefes tribales para informarles de 

                                                           
198
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199
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dicha información con el pretexto de, 

una vez vencido el rey hitita, poderse 

librar de él y servir al faraón.  

En realidad
201

, eran dos servidores 

hititas enviados para enredar a los 

egipcios con una treta que, 

aparentemente – contra toda lógica 

militar de enviar exploradores o de ya 

tenerlos sobre el terreno, por lo que 

parece ser un “recurso literario” más 

que la realidad aventuro – funcionó a la 

perfección, y Ramses II cruzó el 

Orontes confiado con la división de 

Amón únicamente, sin esperar la 

llegada de las otras tres divisiones, 

siendo la de Ra la más cercana.  

Ya cruzado el Orontes, ocupó 

una posición al noroeste de Qadesh, 

construyendo un campamento como 

preparación para el asedio de la ciudad,  

y aguardando la llegada de las otras 

divisiones, con la finalidad de iniciar el 

combate confiado
202

. En esta tesitura, 

mientras las tropas de Ra empezaban a 

cruzar el vado, Ramsés II capturó dos 

exploradores hititas que habían sido 

enviados por Muwattalis para asegurar 

la posición exacta de las tropas egipcias. 

Estos, tras recibir varios golpes, 

                                                           
201

 ANTELA, B.; VIDAL. J. (EDS.), Idem, pp. 27-
28. 
202

 BRYCE, T., Idem, p. 293.  

revelaron la auténtica cercanía del 

ejército hitita. 

Rápidamente, Ramsés II
203

 intentó 

solventar la situación despachando 

correos a las divisiones de Ra y de Ptah,  

instándoles a dirigirse hacia el 

campamento –la de Setej estaba 

demasiado lejana como para servir para 

algo– mientras que, sin saberlo, las 

tropas hititas se lanzaban a la carga 

contra la división de Ra, que acababa de 

cruzar el río y se hallaba desprevenida 

contra el ataque. Rotas sus defensas 

mediante los carros de ataque hititas, y 

con una infantería dispuesta a someter a 

sus enemigos, Ramsés II vio perdida la 

batalla y cuenta el “Poema de Pentaur” 

– fuente egipcia – que
204

 el faraón, en 

ver el peligro, se lanzó a la carga él 

solo, rodeado por lo mejor de las tropas 

hititas y que, tras rezar a Amón, esté le 

respondió con la victoria. Obviamente,  

no estaba solo, pero sí que seguramente 

en inferioridad numérica. Pero la 

heterogeneidad de las tropas hititas, 

junto con que se les pagaba merced al 

botón, propició que los egipcios 

pudiesen recuperarse en un frente más 

sólido, haciendo retroceder a la 

caballería hitita.  
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 BRYCE, T., Idem, p. 294.  
204
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Muwattalis
205

 no participó 

directamente en la batalla, pero sí que 

desde un promontorio cercano, observó 

la retirada de sus tropas, optando por 

enviar el resto de 1000 carros que tenía 

para atacar el campamento, desde otra 

posición. Ese intento se vio privado por 

la llegada de fuerzas egipcias de 

refresco, que habían sido enviadas por 

otra ruta, en vía de acceso desde el reino 

de Amurru, hacia Qadesh. Estas tropas, 

junto con la llegada de las divisiones 

restantes, propició la retirada hitita, y es 

aquí donde las fuentes egipcias exhiben 

que el monarca hitita pidió clemencia y 

se rindió ante Ramsés II, perdonándole 

este la vida y volviendo a Egipto entre 

laureles de victoria, donde narraría sus 

hazañas en las paredes de los templos 

citados.  

Por lo pronto, se debe tomar este 

relato como un claro ejemplo de 

magnificencia del faraón, en su imagen 

de jefe victorioso hijo de Amón, que 

ganó en la batalla in extremis contra 

todo pronóstico, siendo el garante del 

orden frente al caos, del equilibrio, y el 

defensor de la maat
206

. Por ende, 

debemos asumir que en verdad, la 

batalla seguramente acabó en tablas 
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 ANTELA, B.; VIDAL. J. (EDS.), Idem, pp. 28-
30. 
206

 ANTELA, B.; VIDAL. J. (EDS.), Idem, p. 31.  

para ambos ejércitos, pero en su 

contexto, significó la victoria de Hatti,  

puesto que continuaron con la posesión 

de Qadesh, perdiendo territorios a 

manos hititas cuando estos persiguieron 

las tropas egipcias en su retirada hacia 

Egipto, cayendo en manos de Hatti el 

reino de Aba y, posteriormente, del 

reino de Amurru
207

 en lo que significó 

el fracaso de la acometida africana en el 

objetivo de recuperar los territorios 

perdidos por los hititas, y la pérdida que 

significó de autoridad en Siria. 

Tras la batalla: El tratado. 

El recuerdo de Qadesh seguía 

vigente en los años siguientes al 

combate, donde una calma tensa reinaba 

en las relaciones entre los hititas y los 

egipcios, con tomas y dacas “pasivos”, 

bajo la sombra de las implicaciones de 

otra derrota – o de otras “tablas” – para 

ambos contendientes pero, sobre todo, 

para los egipcios ya que el reino Hitita 

no buscaba expansionarse más hacia el 

sur, mostrándose dispuestos a preservar 

esa calma si los egipcios no acometían 

de nuevo hacia el norte
208

, una calma 

que en parte, estaba aseguraba por los 

crecientes problemas que ambas 

potencias empezaban a mostrar en otras 
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 BRYCE, T., Idem, p. 296.  
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 ANTELA, B.; VIDAL. J. (EDS.), Idem, p. 32.  
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fronteras: los libios para los egipcios y 

los asirios para los hititas. Estos 

problemas que acrecentaban la 

utilización de recursos, tanto militares 

como económicos y políticos, en una 

concentración cada vez mayor de cada 

estado por su “problema” particular
209

, 

acaban por generar una nueva coyuntura 

política, prácticamente impensable unos 

años antes.  

Mientras Mursilis III sucedía a 

Muwattalis, y Egipto vivía bajo el largo 

reinado de Ramsés II, los problemas 

internos de Hatti, volvían a repercutir en 

la estabilidad del reino
210

, al ser 

Mursilis III expulsado del trono por 

parte de su tío, Hattusili III, junto con 

la anexión asiria de un importante 

territorio hitita –Hanigalbat– en 

detrimento de la posición de Hatti en su 

hegemonía. Mursilis III se refugió, 

sorprendentemente, en Egipto y 

Hattusili III no fue reconocido por 

Asiria o por Egipto, lo que generó un 

“vacío” político que dejaba en mala 

posición en la estrategia internacional a 

Hatti. Lo que provocó que gran parte 

del reinado de Hattsuli III se dedicara 

más a la diplomacia que a la guerra, 

reconociendo la potestad de Asur, 
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 PÉREZ, A., Idem, p. 74.  
210

 ANTELA, B.; VIDAL. J. (EDS.), Idem, p. 33. 

inclusive, del territorio del este perdido 

a manos asirias.  

Ninguna de estas políticas acabó 

por apaciguar o debilitar a Asur, lo que 

ocasionó, a su vez, que se dirigiera a la 

única potencia que le restaba, Egipto
211

; 

en un amago por conseguir varios 

objetivos en un suelo. Acordó la 

legitimización que tanto ansiaba, 

conseguir que Egipto – como mínimo – 

no prestase apoyo a un intento de 

recuperación del trono de Mursalis III, y 

la ayuda inestimable de Egipto contra el 

creciente poder asirio. Por otra parte, 

Ramsés II – ya más viejo – había 

aprendido que la persecución del sueño 

de recuperar el imperio de Thutmosis 

III, era prácticamente una quimera, 

mientras que frenar el poder de Asur, le 

proporcionaría una base de movimiento 

relevante en los restantes territorios 

sirios que le restaban, a la par que se 

ganaba el mérito de una victoria 

diplomática al vender el pacto – a nivel 

interno – como una muestra de que el 

“gran enemigo” se acercaba temeroso a 

implorar ayuda al faraón. Este éxito  

reafirmaría más su posición dentro de la 

jerarquía egipcia.  
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 ANTELA, B.; VIDAL. J. (EDS.), Idem, pp. 34-
35.  
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Durante el transcurso de la firma 

del tratado, ambos reinos pudieron 

centrar sus preocupaciones en los 

diferentes problemas que tenían
212

 en su 

entorno más inmediato, recordando el 

agotamiento que empezaban a mostrar 

sendos imperios. Ese debilitamiento se 

haría evidente con los Pueblos del Mar 

alrededor del 1200 a.C. Dicho tratado 

que, en una rápida lectura permite 

apreciar el cambio de connotación 

implícito en su firma, así como en la 

configuración del panorama político 

contextual al mismo,
213

 exponía: 

defensa mutua, apoyo, nunca atacarse… 

en fin, el catálogo de las buenas 

relaciones entre dos contendientes que 

buscaron la derrota del otro, y que 

ahora, amparados por ese 

debilitamiento, y lejos de su poderío, 

buscaban el apoyo del otro – quizá más 

simbólico que efectivo – en el porvenir 

de los siguientes años y lustros.  

Conclusiones. 

Con premura y pocas páginas, se 

han podido abordar los pasos previos y 

el desarrollo de una de las contiendas 

más conocidas del mundo antiguo,  

                                                           
212

 PÉREZ, A., Idem, p. 77. 
213

 PRITCHARD, J.B. (ED.).: Ancient near 
Eastern Texts Relating to the Old Testament. 
Princeton, Princeton University Press, 1992, pp. 
199-203.  

permitiendo, a su vez, conocer los dos 

contendientes. 

Por un lado, una Hitita poderosa, 

que había  culminado su ascenso hacía 

poco, y que luchaba por conseguir y 

preservar su posición hegemónica en un 

mar internacional de luchas intestinas, y 

diplomacias de doble hélice; una Hatti 

preocupada por conseguir y mantener un 

prestigio y una posición en su pugna por 

expansionarse, crecer y sobrevivir. 

Por otro lado, un Egipto que busca 

resurgir de sus cenizas, emulando las 

acciones de Thutmosis III, de la Dinastía 

precedente, en su búsqueda de ese Santo 

Grial que significaba la salida comercial 

y militar hacia Asia, mediante Palestina 

y Siria, y el intento de recuperar el 

prestigio anhelado por Thutmosis III.  

Fueron por tanto dos entidades 

que chocaron en la persecución, quizá, 

del mismo sueño y objetivo: la 

expansión territorial de su reino allende 

las fronteras naturales de su origen, dos 

“imperios” que toparon en el mismo 

camino, y que aguardaron, expectantes, 

a las puertas de Qadesh para medir a su 

contrincante, y probar así su valía, 

siendo las tablas, el resultado de la 

batalla, la mejor imagen para definir la 

talla de estos dos actores políticos, 

décadas antes de su declive sin par.  
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*Portada: Imagen donde aparece 

Ramses II combatiendo con su arco desde su 

carro en la Batalla de Qadesh contra los hititas 

de Muwatalis II. Representación que sirve de 

enlace a la visión egipcia de la victoria de la 

batalla por su parte y de las valerosas 

actuaciones de su faraón en el combate 

aplastando las tropas enemigas.  
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EL MOBILIARIO  

Y LA DECORACIÓN  

ENTRE 1920 Y 1945. 

 

Por Teresa Montiel Álvarez. 

 

Palabras clave: Aerodinamismo, Art Decó, Bauhaus, 

De Stijl,  Donald Deskey, Exposición Internacional de 

Artes Decorativas e Industriales, Jacques Émile 

Ruhlmann,  Lloyd Wright, Marcel Breuer,  Paul T. 

Frankl, Vanguardias, Walter Gropius.  

Los últimos estilos globales. 

 

La salida del mundo de una 

guerra que transformó la sociedad, la 

economía y el arte, hizo que los artistas  

del anterior periodo y los más 

vanguardistas buscasen un nuevo estilo 

que fuese representativo de una nueva 

sociedad, procurando democratizar los 

diseños, dejando de lado la decoración 

en favor de la función del objeto. 

El final de la Primera Guerra 

Mundial, supuso un antes y un después 

a todos los niveles: social, económico, 

moral y cultural, por lo que la entrada 

en los años 20, supuso dejar atrás las 

consecuencias del conflicto en la 

creencia que un desastre de tal magnitud 

no podía volver a suceder. De ésta 

manera, la sociedad comenzó a buscar 

mecanismos de escape a la anterior 

realidad, una oleada de hedonismo, de 

disfrute de la vida, acompañaba a una 

nueva actitud por el presente. Los 

progresos técnicos, la apertura moral en 

ciertos terrenos, así como los 

espectáculos de ocio y de masas, como 

el cine, ayudaron a ese cambio que la 

sociedad necesitaba para poder seguir 

adelante. 

A pesar de éstos cambios sociales 

y de costumbres, que ya se habían 

comenzado a dar antes del inicio de la 

guerra, y que influenciaron al arte, sobre 

todo a nivel doméstico, con la premisa 

de que la belleza en el interior del hogar 

era necesaria para el bienestar de quien 

la habitaba, hubo un “retorno al orden” 

estilístico, se vuelve la mirada a estilos 

pasados, se adaptan influencias 

iconográficas de los nuevos 

descubrimientos arqueológicos con 

movimientos actuales, como el 

HISTORIA DEL ARTE 
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futurismo o el cubismo junto con la 

austeridad del Art Nouveau.  

El movimiento cultural surgido de 

todas estas circunstancias será el 

denominado estilo Art Decó poseedor 

de un gran substrato clásico como lo era 

el neoclasicismo, por la preferencia por 

la limpieza simétrica, lo rectilíneo y la 

geometrización de las formas, las líneas 

son abiertamente elegantes, la curva se 

insinúa, la figura humana se estiliza a 

modo de complemento decorativo a la 

vez que se utilizan patrones 

geométricos, animales o florales en telas 

y empapelados como motivo de 

opulencia en los espacios y a su vez 

como elemento contrastante de un 

mobiliario que sugiere intimidad y 

practicidad.  A pesar de las distintas 

concepciones que se dieron dentro del 

estilo Decó, Bevis Hiller en su estudio 

de 1968 lo denominó “el último  de los 

estilos globales”
214

 ya que al igual que 

ocurrió con el Art Nouveau  la rápida 

difusión de un estilo no se había dado 

de manera tan unitaria y popular. 

Se puede delimitar este estilo en 

dos periodos, el primero originado en 

Francia en la década de los 20 donde ya 

se deja atrás el adorno superfluo para 

centrarse en la decoración insinuada, la 

                                                           
214

 LUCIE-SMITH, E.: Breve historia del mueble. 
Barcelona, Ediciones Destino, 1998, p.169. 

línea recta, la curva aligerada y los 

motivos en zigzag, y el que abarca la 

década posterior donde se pasa al 

aerodinamismo influenciado por el 

maquinismo y el desarrollo industrial, 

dándose sobre todo en Estados Unidos. 

Como no podía ser de otro modo, 

debido a sus características intrínsecas, 

éste periodo de las artes decorativas es 

tan complejo como su precedente, el Art 

Nouveau, y como aquel, mantiene 

ciertas similitudes en cuanto a su 

evolución formal e ideales estéticos, 

esta vez dentro de la practicidad del 

objeto en el interior de la vivienda 

dejando de lado la ornamentación tan 

característica del Modernismo.  

La gran novedad del Art Decó,  

serán los materiales utilizados para las 

piezas de mobiliario y decoración. 

Maderas nobles y costosas como el 

ébano de grano paralelo, el Macassar 

originario de Indonesia, maderas 

tropicales, el Jacarandá o la madera de 

Cormadel, se utilizaban de manera 

moderada por su veta excesiva. Los 

enchapados de maderas más 

tradicionales como la amboína, caoba o 

sicomoro, se utilizaban para recurrir al 

contraste de nudos, sin olvidar la laca 

que proporcionaba un aspecto 

sofisticado a los muebles, herencia de la 
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influencia del japonismo del Art 

Nouveau. Más adelante, en la década de 

los treinta los barnices sintéticos ya 

podrán imitar a los lacados 

tradicionales.  

Otros materiales excéntricos 

fueron la piel de poney, serpiente, la 

zapa o el tiburón, así como como el 

marfil, utilizado en el siglo XIX en 

pequeños objetos por la escasez de  

material, pero a partir de la explotación 

de las colonias africanas como en el 

caso de Bélgica, y el aumento de 

excedentes de dicho material, se 

comenzó a proporcionar a bajo precio a 

artistas y escultores. La maleabilidad 

del marfil africano, más tierno que el 

indio, posibilitó poder trabajarlo en todo 

tipo de incrustaciones en mobiliario, 

objetos decorativos como las 

criselefantinas
215

, lámparas y relojes, 

siempre ideado para una clientela 

exclusiva como lo eran las piezas. 

Respecto a los nuevos materiales 

para objetos decorativos, hay que 

destacar los metales, como el aluminio, 

cromo, y los plásticos como la 

baquelita. La baquelita, gracias a su 

moldeabilidad y adaptación de colorido, 

fue un material altamente utilizado, 

                                                           
215

 PEREZ CASTRO, P.: Cabaret Paris-Berlín 
años 30. Madrid, Fundación Manuel Ramos 
Andrade. 2005. p. 45. 

presente tanto en teléfonos y carcasas de 

aparatos de radio, como en detalles de 

adorno. En el campo de la iluminación 

de interiores, es donde las diferencias 

entre el Art Nouveau y el Art Decó son 

más pronunciadas. El cromo es utilizado 

para dejar atrás el juego de colores, y 

adentrarse en el acromatismo y la 

limpieza lumínica. La confrontación 

entre función y ornamentación en un 

momento de cambios de concepción del 

sentido del objeto, fue un tema de 

amplia discusión, y aunque la función 

pudo superar a la ornamentación, las 

lámparas de éste periodo tienen 

consideración de objetos de arte, gracias 

a las creaciones de Jean Perzel
216

. 

 

 

Radio de baquelita. Beolit 39. B&O. 

 

 

                                                           
216

 Se le atribuye ser el creador del diseño de 
piezas de iluminación investigando las 
posibilidades de la electricidad en los nuevos 
diseños de lámparas en vidrio y metal en la 
época, basándose en la ciencia y el diseño, 
creando piezas atemporales que aún hoy en día 
se  siguen fabricando. 
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Dentro de estas dos tendencias 

desarrolladas a lo largo de dos décadas, 

el Art Decó desarrolló una serie de 

diversificaciones en cuanto a su 

concepción. Hubo un estilo Decó de 

lujo, sofisticado y elegante, originario 

en Francia  donde su época de esplendor 

se desarrolla a lo largo de la década de 

los veinte y a la que la crisis económica 

mundial afecto profundamente en la 

década siguiente. Junto a éste renacer 

exclusivista, hubo su versión popular 

donde el mobiliario y las artes plásticas 

se desarrollaron como una producción 

en serie. 

Estilísticamente alejado del Art 

Decó lujoso, que bebía todavía de 

fuentes del siglo pasado, la vanguardia 

destacó por la idea del diseño, el 

desarrollo de nuevas formas 

eminentemente prácticas para las 

nuevas casas, donde aunar 

funcionalidad, practicidad y diseño. En 

sus inicios en 1919, y como principal 

bandera de la vanguardia, la Bauhaus 

comenzó su ideario basado en el de Arts 

& Crafts, pero progresivamente, y con 

los sucesivos cambios de sede, 

consecuencia de los aconteceres 

políticos, en Dessau y Berlín, esta 

tendencia se dirigió hacia la 

colaboración con la industria a la hora 

de crear sus diseños. Arts & Crafts 

como ideario de creación y modelo a 

seguir, no desaparece, y se retoma en la 

década de los 30 en Escandinavia, 

donde se dio origen al llamado Moderno 

Sueco
217

, y del mismo modo en 

Inglaterra, pero sin dar los grandes 

ejemplos que dio en el movimiento 

anterior. 

La denominación Art Decó, 

surgida a raíz de la “Exposición 

Internacional de Artes Decorativas e 

Industriales Modernas”
218

 de 1925, 

celebrada en París, fue la presentación 

oficial del estilo, aunque anteriormente 

ya se habían comenzado a dar muestras 

del cambio, antes de la guerra, 

influenciado por los Ballets Rusos, así 

como reinterpretaciones y 

modernizaciones del Estilo Directorio e 

Imperio. En dicha exposición, Jacques 

Émile Ruhlmann representó la 

quintaesencia del lujo y el buen gusto a 

la hora de diseñar los interiores del 

pabellón del Hôtel du Collectionneur 

                                                           
217

 Movimiento artístico que se basa en la 
reforma social y democrática entre guerras 
basándose en la renovación de las artes, 
actualizando sus raíces culturales a través del 
diseño moderno, y muy influidos por la social 
democracia. 
218

 Exposición celebrada en París en 1925 durante 
seis meses, que sirvió de escaparate para mostrar 
las nuevas tendencias decorativas, el Art Decó, 
junto con los movimientos de vanguardia que 
marcarían las dos décadas posteriores. La crítica 
alabó las nuevas tendencias vanguardistas 
sobrepasadas por el Art Decó en cantidad 
expositiva y el público a su vez se inclinó por el 
nuevo estilo, sofisticado y lujoso. 
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donde recuperó reinterpretando el 

diseño de los mueblistas del siglo XVIII 

adaptándolo a los nuevos tiempos, 

siempre dentro de la sofisticación más 

exclusiva a la hora de utilizar maderas 

exóticas como el Macasar, Amboína o 

el Carey decorados con intarsia
219

 de 

maderas o nácar. Ruhlmann que se 

había consagrado en los Salones de 

Otoño
220

 de 1913 y 1919, consideraba 

que este nuevo estilo nunca se había 

pensado para ser destinadas a las clases 

medias
221

, defendiendo así el elitismo 

de su obra que triunfó entre una rica 

clientela internacional. Tener un mueble 

diseñado por Ruhlmann se asimilaba a 

poseer un modelo de automóvil 

Bugatti
222

 y del mismo modo, una cama 

doble de su autoría equivalía a lo que 

suponía el coste total de amueblar todo 

un apartamento. Además de Rhulmann, 

André Goudl o Armand-Albert Rateau 

serán los grandes artífices de esta rama 

más sofisticada y exclusiva del Art 

Decó francés. 
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 Decoración que se realiza incrustando piezas 
de madera, piedra, nácar de diferentes colores 
para producir efectos geométricos o figuras  
220

 Salones expositivos creados para que los 
nuevos talentos artísticos diesen a conocer sus 
obras. Su origen se produce en 1903 para dar a 
conocer al público el Impresionismo y las 
nuevas expresiones artísticas del momento. En 
1905 fue el año en que el Salón presentó al 
público el Fauvismo. 
221

 PEREZ ROJAS, F.J.: “La Exposición de las 
Artes Decorativas de París”, Artigrama, nº 21, 
2006, p. 65. 
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 PEREZ CASTRO, P., Idem, p. 13. 

A pesar de la amalgama de 

influencias, el Art Decó es en el fondo 

un estilo conservador, se experimenta 

con la sutil ornamentación pero se crean 

pocos modelos de muebles nuevos, a 

excepción de las mesas de café, ideadas 

para el cambio de proporciones en 

cuanto a respaldos y disminución de 

altura de sillas y sillones, la inclusión de 

una pata central en las mesas como 

mera innovación, o el mueble bar, a 

veces combinado con una librería. Los 

objetos de uso cotidiano, como los 

relojes o los aparatos de radio, que por 

su masiva aceptación llenaron los 

hogares, fueron un elemento susceptible 

de todo tipo de diseños y utilización de 

nuevos materiales gracias a ser 

producidos en serie, siendo el habitual 

escalonado fruto de la influencia de las 

pirámides aztecas, el más extendido. 

Alejado de la mezcolanza de 

influencias insertas en el diseño de 

piezas y mobiliario Art Decó, la 

vanguardia destacó por incidir en el 

funcionalismo del objeto comenzando el 

siglo y enraizando con el Primer 

Manifiesto Futurista
223

, para que una 

                                                           
223

 Manifiesto escrito por el poeta italiano 
Filippo Tomasso Marinetti y publicado en Le 
Figaro en 1909, sienta las bases de lo que luego 
serán los siguientes manifiestos de las 
vanguardias. Su rupturismo con el pasado 
animado de violencia para la construcción de un 
nuevo futuro se ha asimilado al nacimiento del 
fascismo italiano de Mussolini. 
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década después con el movimiento 

holandés De Stijl
224

 sea cuando Gerrit 

Thomas Rietveld, diseñe los primeros 

muebles adscritos a ésta corriente, 

mobiliario austero y con una total falta 

de ornamentos. Será a mediados de la 

década de los veinte cuando la Bauhaus 

asiente sus bases en cuanto a la forma y 

la función del objeto. 

 

Silla Zigzag
225

(1932-1934). Rietveld. 

 

Walter Gropius, fundador de la 

misma, dejó claro en sus palabras el 

mandamiento que la escuela tenía como 

guía: “Para crear algo que funcione 

correctamente, sea un recipiente, una 

                                                           
224

 “El Estilo” movimiento artístico holandés 

nacido en 1917 se basa en la integración de las 
artes de manera global y cuyos conceptos y 
teorías artísticas se publicaban en la revista del 
mismo nombre. 
225

 http://4.bp.blogspot.com/-l-
81yWi6ZkE/U4KOB_eCIYI/AAAAAAAAB94/v5Y
b3UW046E/s1600/silla+zig+zag.jpg  

mesa o una silla, hay que investigar su 

naturaleza, pues debe cumplir su 

función a la perfección, es decir, 

desempeñar plenamente su función 

como objeto práctico, duradero, de 

buen precio y “hermoso”
226

. 

Marcel Breuer junto a Mies van 

der Rohe, fueron quienes investigaron 

más a fondo las posibilidades de la 

estructura metálica para la construcción 

de mobiliario. La consideración al 

espacio moderno, reclamaba no seguir 

un estilo en concreto, si no que fuera 

ideado para cumplir su función: el 

diseño estandarizado, desmontable e 

intercambiable. La concepción de 

“máquina de habitar” que Le 

Corbusier tenía para la casa, es la que 

Breuer consideraba para una silla. De 

este modo, en los diseños de ambos 

creadores, desaparecen las cuatro patas 

de una silla, para ser sustituidas por 

estructuras en voladizo y tubulares. Le 

Corbusier fue más allá en 1928, con su 

sillón “Le Grand confort”, dejando a la 

vista la estructura metálica del mismo, 

al que acoplará cojines, en una suerte de 

practicidad visual y estilística. Toda esta 

experimentación e investigación 

referente a las estructuras metálicas, 

encontró un amplio hueco fuera de las 
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 LUCIE-SMITH, E., Idem, p. 177. 
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casas para implementarse en las 

oficinas, debido fundamentalmente a 

que el uso del metal en el hogar era 

asumible estéticamente en las cocinas e 

incluso baños, pero fuera de estas 

estancias no encontraban un lugar 

excepto en hogares con un diseño 

totalmente vanguardista. 

De este modo, en 1935, Breuer 

comenzó a experimentar con la madera 

contrachapada, relevo que tomará el 

finlandés Alvar Aalto, consiguiendo 

unos diseños aceptados tanto para su 

uso en todos los espacios de la casa,  

como para su producción en serie por su 

bajo precio. El descubrimiento del 

contrachapado para el diseño de 

muebles, junto al uso de la gomaespuma 

proveniente de la industria 

automovilística, fueron dos grandes 

adelantos en el diseño de muebles 

modernos anterior a la Segunda Guerra 

Mundial, por encima incluso del 

desarrollo del mueble metálico.  

En Suecia, por su parte, se 

recuperará la ensambladura tradicional 

junto a la costumbrista artesanía local, 

que reflejará a la vez el espíritu austero 

y falto de pretensiones sueco, dando 

creaciones altamente prácticas y 

sencillas, lo que procuró un resultado 

exitoso a nivel popular, a un mobiliario 

asumible por su facilidad de inclusión 

en cualquier estancia del hogar. Aunque 

desde 1919 la Sociedad de Diseño 

Industrial Sueca
227

 influida por la 

Deutscher Werkbund
228

, ya comenzaba 

a destacar en cuanto a diseño, no será 

hasta 1930, que se celebre la Exposición 

de Estocolmo
229

, cuando el estilo sueco 

se haga internacional, y se dé a conocer 

en su objetivo de la búsqueda de 

funcionalidad, la estandarización y la 

producción en serie, como una forma de 

cambio cultural y social. 

En Inglaterra, los diseñadores de 

mobiliario seguían trabajando para una 

clientela sofisticada, pero alejada de los 

nuevos movimientos de vanguardia en 

cuanto a diseño. Se reclamaba el 

mueble que adaptase diseños 

tradicionales y antiguos, pero con una 

ligera modernización, que no supusiese 

la desaparición de carácter del mueble 

en cuestión, ni la eliminación decorativa 

                                                           
227

 Fundada en 1910, busca el intercambio de 
ideas y cooperación entre los países 
escandinavos y Europa para dar con buenos 
diseños de calidad en productos de uso diario y 
doméstico. 
228

 Talleres de Viena fundados por Josef 
Hoffmann y Koloman Moser con la intención 
de formar en oficios para una posterior 
producción de objetos que formasen parte del 
diseño integral de espacios vinculados a la 
marca comercial Wiener Werkstätte. 
229

 Exposición artística celebrada en 1930 de 
gran importancia para la arquitectura posterior 
del Estilo Internacional y el Funcionalismo, cuyo 
lema era “Acepta”, invitando a acoger la nueva 
producción estandarizada como base para un 
cambio social y cultural para nueva vida 
moderna. 
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de los mismos. Aun así, la figura del 

decorador profesional, llegó a 

especializarse por estilos, que era el que  

imprimía a todas sus creaciones y por el 

que llegó a identificarse. El caso más 

destacable fue el de Syrie Maugham, 

que durante los años 20 y 30, solo 

utilizaba el blanco, crema y objetos que 

desprendiesen claridad, como cristales y 

espejos. Este tipo de decoración, influyó 

notablemente en el mundo 

cinematográfico, ya que esa 

monocromía era perfecta para las 

películas en blanco y negro, creando 

ambientes sofisticados e ilusionantes, 

que contrastaban con la verdadera 

realidad de las casas y los interiores en 

los que los espectadores vivían 

realmente.  

A pesar de esto, a partir de 1930, 

comienza ser recurrente la aparición de 

los muebles de producción en serie, 

donde los motivos originales que 

impulsaron este estilo, se recrearon de 

manera equivocada y barata. La 

producción de un estilo nacido 

sofisticado y elitista, al ser adaptado 

para economías precarias en un 

momento de expansión social del 

mobiliario, y con el aumento de 

pequeños apartamentos a amueblar, 

hizo perder su significado al ser 

meramente muebles para amueblar 

espacios, no para ambientar. 

Los mueblistas Gordon Russell 

Heals y Betty Joel, utilizaron en este 

tipo de producciones en serie, 

chapeados de madera clara en contraste 

con las tonalidades habituales de los 

muebles originales, para así aligerar 

visualmente las estancias. Del mismo 

modo, la firma Isokon de Jack 

Pritchard, que construía apartamentos, 

casas modernas y mobiliario para las 

mismas, se especializó en este tipo de 

muebles para apartamentos modestos, y 

fue centro de recepción de exiliados 

alemanes a partir de 1934, como Walter 

Gropius, László Moholy-Nagy y 

Marcel Breuer, los cuales colaboraron 

en los diseños de la empresa antes de 

recalar en EEUU, donde Breuer se 

dedicará a diseñar mobiliario 

económico pero de buena factura. No 

solo en madera se construyeron muebles 

baratos, la inglesa Practical Equipment 

Limited, realizó mobiliario de cuerpo 

metálico y vidrio para las pequeñas 

viviendas. 

En la década de los 30, la 

evolución del movimiento pasó a 

Estados Unidos, y formó parte del 

nuevo imaginario social 

norteamericano. Lo aerodinámico, 
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aliado con el diseño industrial que 

comenzó asentándose con la 

construcción de rascacielos como seña 

de identidad, se fue extendiendo desde 

finales de la década de los 20 siendo 

ésta estética aplicada a todo tipo de 

productos de consumo. Frank Lloyd 

Wright, Paul T. Frankl o Donald 

Deskey arquitectos en origen, derivaron 

hacia el diseño de mobiliario para los 

interiores de los edificios que marcaban 

una nueva época. 

Lloyd Wright amplió las 

estancias, erradicando la tradicional 

acumulación victoriana de mobiliario, 

para reordenar los espacios, dando lugar 

a ambientes espaciosos,  donde la 

sencillez es palpable, apoyado en 

diseños de muebles que se integran en 

la estructura de la casa geometrizando 

los interiores, ampliándolos 

visualmente. La silla Taliesin, evolución 

de la silla Robie de 1914, o la Silla 

Barril, son ejemplos de estructuras 

visuales de Wright, que aligera los 

espacios geometrizándolos. 

Paul T. Frankl, lleva a sus diseños 

y muebles el motivo de los rascacielos 

en la década de los años 20, buscando la 

modernidad que el nuevo estilo 

imprimía a la sociedad, siendo uno de 

los teóricos más destacados de su 

momento, con numerosas publicaciones 

y escritos a favor del Art Decó, en 

diseño y decoración. Evolucionará del 

Estilo Rascacielos al mobiliario 

biomorfico, introduciendo en la década 

de los 30 el metal en sus diseños. Las 

Galerías Frankl de la calle 48, fueron el 

foco de modernidad de Nueva York, y 

posteriormente, con su traslado a Los 

Ángeles, sus diseños fueron 

habitualmente adquiridos por estrellas 

del mundo del cine y el espectáculo, que 

buscaban la exclusividad y sofisticación 

de los interiores que disfrutaban en la 

pantalla. 

Donald Deskey, visitante en 1925 

de la Exposición Internacional de Artes 

Decorativas e Industriales de París, 

dejó la arquitectura para dedicarse al 

diseño de objetos decorativos y muebles 

a su vuelta a Estados Unidos. Creador 

del laminado de madera teñida Weldtex, 

y los característicos diseños de biombos 

escalonados, metálicos y de motivos 

geométricos en colaboración con Phillip 

Vollmer, para la sociedad “Deskey-

Vollmer”, se centró en el diseño de 

objetos y mobiliario industrial, en la 

búsqueda de la lírica del maquinismo 

americano, teniendo como punto álgido 

los interiores del edificio del “Radio 

City Music Hall”, exponente del diseño 

Art Decó americano, en el cual utilizó 

nuevos materiales como el cromo, 
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vidrio, cuero o el aluminio tanto en 

mobiliario como en revestimientos e 

iluminación, creando un hito en diseño 

de interiores y referente del movimiento 

Art Decó estadounidense. 

 

 

 

VIP room “The Roxy Suite”. Radio City Music 

Hall. Donald Deskey. 

 

El movimiento Art Decó, tuvo su 

expansión en ciertos países hasta la 

década de los cincuenta, en los que ya 

se había perdido su sentido original al 

resignificarlo con falsas pretensiones de 

lujo. Después de la Segunda Guerra 

Mundial, y las restricciones que impuso 

la reconstrucción de las ciudades 

devastadas después de la contienda, se 

procuraba la inmediatez de soluciones 

eficientes, rápidas y baratas, lo que 

conllevaba una nueva concepción de 

espacios y ajustarse a una inevitable y 

austera realidad, el estilo desaparece, ya 

que las reminiscencias a una época de 

lujo, hedonismo y diversión, no 

encajaba en las nuevas circunstancias 

post bélicas. 
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ENTREVISTA AL  

DR. ROGER LOUIS  

MARTÍNEZ-DÁVILA.  

 

Por Lucía Brage Martínez. 

 

 

Palabras clave: Cristianismo, islamismo, judaísmo, 

Plasencia, Roger Louis Martínez-Dávila. 

 

Descifrando los secretos de la sociedad  

medieval española. 

 

Presentación del Proyecto "En 

busca de la cooperación y el conflicto". 

El historiador de la España 

medieval y especialista en archivística, 

Dr. Roger Louis Martínez Dávila, es 

actualmente profesor adjunto de 

Historia en la Universidad de Colorado. 

Es experto en las relaciones 

interculturales medievales, 

especialmente en historia de judíos y 

conversos, y muy conocedor de la 

historia de la ciudad de Plasencia, en 

Extremadura. Es doctorado en Historia 

Medieval por la Universidad de Texas 

en Austin, así como un Máster en 

Políticas Públicas de la Universidad de 

California en Berkeley. Aunque su 

lengua materna es el inglés, sus idiomas 

principales de investigación son el 

español y el portugués. Sus sitios web:  

www.rogerlouismartinez.com   

www.revealingcooperationandconflict.org 

 

L.B.M. Desarrolla actualmente un 

proyecto de investigación sobre la 

historia de España, ¿por qué España?  

R.L.M.D. En primer lugar, gracias por 

concederme esta oportunidad de hablar 

sobre mi trabajo. Estoy muy agradecido 

por ello.  Es raro para mí encontrarme 

sin palabras, tengo dificultades para 

encontrar las más adecuadas para 

definir mi intensa devoción a España y 

su historia. Su pregunta tiene 

increíblemente muchos estratos, porque 

habla de mi última meta como 

investigador y como hijo de España. 

Brevemente, son pocos los países que 

pueden aseverar un rico tapiz de eventos 

interculturales y religiosos tales. 

INVESTIGACIÓN 

http://www.rogerlouismartinez.com/
http://www.revealingcooperationandconflict.org/
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España, junto con otras naciones como 

Turquía, India, México, y algunos otros, 

es el progenitor de nuestro complicado 

mundo globalizado. A diferencia de la 

mayoría de las otras comunidades, 

España ha vivido muchas "vidas" 

diferentes, resultado de la participación 

física, intelectual y espiritual de muchos 

pueblos. Hace más de mil años, los 

católicos españoles, musulmanes y 

judíos ya estaban luchando con los retos 

de lo que podríamos considerar una 

"vida moderna" con muchos pueblos y 

muchas religiones que conviven. Por 

esto soy un apasionado de España - su 

gente y su historia - son profundas 

complicaciones, alegrías y logros. Su 

historia revela el futuro de nuestro 

mundo en términos de coexistencia. Si 

podemos entender y apreciar cómo los 

españoles del pasado encontraron formas 

ideales de vivir en paz y de resolver 

conflictos, nuestro mundo global 

moderno puede ser un lugar mejor. Así 

que, esencialmente, elegí España porque 

desde ella podemos encontrar esperanza 

e inspiración incluso cuando hemos 

superado pasados difíciles.  

 

Concepción artística de cómo sería la Plaza de San 

Nicolás en 1400.  

Cortesía del Dr. Roger Louis Martínez-Dávila. 

 

L.B.M. ¿Cuál es el nombre del 

proyecto y por qué se formó? 

¿Cuándo empezó a trabajar en él?  

R.L.M.D. Nuestro logro se llama 

Revealing Cooperation and Conflict 

Project (En busca de la cooperación y 

del conflicto) y es una colaboración de 

varias instituciones españolas 

(Ayuntamiento de Plasencia, Diócesis 

de Plasencia, y Centro Sefarad Israel), 

así como nueve universidades de 

España, Suiza, y los Estados Unidos. El 

objetivo principal es educar y animar al 

público y los estudiosos acerca de la 

naturaleza de la convivencia 

intercultural e interreligiosa en la Edad 

Media, sobre todo en  España. Para ello, 

nuestra primera acción es crear un 

mundo digital en 3D de la ciudad 

medieval amurallada de Plasencia. 

Usando  manuscritos del siglo XV del 

Ayuntamiento de Plasencia y la 

Diócesis de Plasencia, revivimos las 

interacciones diarias de los caballeros, 
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eclesiásticos, y miembros de las 

comunidades musulmana y judía. Todo 

esto se muestra en un entorno generado 

en 3D conocido como Plasencia Virtual, 

donde una persona puede caminar 

alrededor de la ciudad e "interactuar" 

con la historia. Nuestra primera versión 

de este mundo digital fue un modelo 

medieval de la Plaza de San Nicolás, 

que se encuentra en la judería. Dentro 

de esta zona, los visitantes pueden 

explorar diez narraciones históricas 

desde el siglo XV, así como ver la 

Iglesia de San Nicolás, la sinagoga 

(reconstruida usando los detalles 

arquitectónicos de otras sinagogas 

contemporáneas), y el Palacio de los 

Mirabeles. Y, es nuestra intención y 

deseo, ampliar nuestros esfuerzos más 

allá de Plasencia y trabajar con otras 

comunidades de España y Portugal. Lo 

ideal sería construir otros mundos 

virtuales, en colaboración con los 

gobiernos locales, la Iglesia y las 

organizaciones culturales.  

 

L.B.M. La investigación para este 

proyecto es importante para el campo 

académico de las humanidades. ¿Por 

qué?  

 

R.L.M.D. La historia y la erudición 

española sigue siendo poco estudiado y 

poco apreciada en el mundo 

angloparlante, especialmente Estados 

Unidos. Comprensiblemente, Estados 

Unidos está experimentando un cambio 

demográfico significativo con el 

desplazamiento de población hispana 

(México, Puerto Rico, Cuba y otras 

comunidades de hispanohablantes) que 

son cada vez un grupo cultural más 

importante en el país. Ya son más de 54 

millones de hispanos que viven en 

Estados Unidos y constituyen el grupo 

étnico-cultural más importante del país. 

Ahora, dentro de nuestras universidades 

y colegios encontramos hispanos 

contemporáneos que desean saber más 

acerca de su pasado y sus conexiones 

con España. Al adelantar esta 

investigación, podemos registrar 

adecuadamente la importancia 

intelectual, política, económica y 

cultural de España, junto a Inglaterra, 

Francia, e Italia. Podemos asegurarnos 

de que España goza de su propio lugar 

en la historia.  
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L.B.M. Antes nos habló de sus metas, 

para alcanzar estos objetivos, ¿qué 

fuentes utilizan?  

 

R.L.M.D. Esta es una pregunta 

maravillosa y habla de un aspecto muy 

singular de nuestro proyecto y enfoque - 

esencialmente - estamos localizando, 

leyendo,  y  analizando los manuscritos 

originales de finales del siglo XIV hasta 

principios del siglo XVI para revelar la 

historia de Plasencia. Con este fin, he 

trabajado en casi cuarenta archivos 

municipales, eclesiásticos, provinciales, 

nacionales y privados, en las bibliotecas 

de España y América. Para Plasencia 

Virtual, nuestra fuente más importante 

son muchos de los libros de las Actas 

Capitulares de la Catedral de Plasencia, 

que son los registros de transacciones 

del día a día del Cabildo de la Catedral. 

Como los lectores saben, el cabildo 

estaba compuesto por el líder de la 

iglesia de la diócesis, incluyendo el 

vicario, archidiáconos, y otros 

funcionarios que fueron responsables de 

la administración de la iglesia local y 

sus recursos. Además, estamos 

utilizando testamentos originales 

personales, cartas de dote, documentos 

de venta de tierras, contratos de alquiler, 

genealogías, Reales Decretos, y los 

registros municipales para reconstruir 

Plasencia Virtual. Los tipos específicos 

de instituciones que estamos trabajando 

son el Archivo Municipal de Plasencia, 

el Archivo de la Catedral de Plasencia, 

y el Archivo Histórico Nacional-

Sección Nobleza (Toledo).  

 

L.B.M. ¿Por qué es novedoso el 

proyecto? ¿Cuáles son los nuevos 

enfoques?  

 

R.L.M.D. Hasta 2014, ningún grupo de 

estudiosos internacionales ha tratado de 

construir un proceso integral de 

visualizar la historia de una comunidad 

española local, utilizando e integrando 

muchas de las tecnologías digitales. 

Nuestro proyecto reúne nuevos 

enfoques para el estudio de la 

cooperación y el conflicto mediante la 

combinación de paleografía en línea, 

GIS (sistemas de información 

geográfica), visualizaciones 

cartográficas y modelos 3D para una 

representación más exacta de las redes 

sociales, religiosas y políticas de España 

y Europa. Se aprovecha el poder del 

"sabio ciudadano" (estudiantes y 

público) con la colaboración general 

para la transcripción y la indexación de 

los documentos históricos. Una vez 

más, tenemos la esperanza de extender 

nuestro modelo y el proceso a otras 
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comunidades españolas para que 

podamos recrear una visión completa de 

España en los siglos XIV al XVI. 

 

 

Escena 3D del proyecto de "Plasencia Virtual". 

Cortesía del Dr. Roger Louis Martínez-Dávila. 

 

 

L.B.M. ¿Por qué eligió Plasencia 

como el centro de este proyecto? 

¿Qué influencia puedo tener esta 

ciudad en España, o incluso en 

Europa?  

 

R.L.M.D. Plasencia importa —estaba 

en el centro de los acontecimientos 

importantes a finales del mundo 

medieval y moderno. Por ejemplo, las 

autoridades de esta ciudad aseguraron al 

rey Fernando y a la reina Isabel su título 

más importante, "Los Reyes Católicos", 

concedido por el papado. Estas mismas 

autoridades fueron también 

responsables de asegurar las bulas 

papales que dieron las Américas para 

España, para negociar el matrimonio de 

Enrique VIII de Inglaterra y Catalina de 

Aragón y  de desafiar el Papa Julio II 

para el papado en 1512 (con la ayuda de 

los franceses y Maquiavelo). Además, 

estas autoridades sirvieron como los 

primeros administradores reales del 

Consejo de las Américas (el oficial del 

gobierno estadounidense Español) y 

prepararon la primera colección 

revisada de las historias oficiales del 

estado para los nuevos reinos unidos 

que conformaban España.  En resumen, 

la comunidad de Plasencia y sus 

ciudadanos influyentes, tuvieron un 

gran impacto en los acontecimientos 

que ayudaron a dar forma a España, 

Europa y el Medio Oriente. Sin 

embargo, estos acontecimientos 

trascendentales no salieron de la nada, 

sino que eran el subproducto de las 

condiciones inusuales y las relaciones 

que se iniciaron en la frontera de la 

ciudad de Plasencia. Estas influencias 

únicas incluyen:  

• La cooperación, el conflicto y la 

alteración eran parte de la vida diaria. 

La ciudad y sus alrededores eran una 

comunidad interreligiosa animada 

incluyendo  las grandes poblaciones 

judía y musulmana residentes bajo el 

dominio católico castellano. Tal vez 

pueda parecer inesperado, pero con el 

tiempo estas comunidades formaron 
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inusuales alianzas interreligiosas, 

políticas y económicas. La 

reconstrucción y la visualización de 

estas alianzas ofrece una manera 

atractiva y novedosa para analizar este 

periodo de la historia española.  

• La competencia y superposición 

estructuras de autoridad política y 

gobierno (incluyendo, jurisdicciones 

reales, municipales, señoriales y 

eclesiásticas) creando un entorno 

dinámico de competencia y 

cooperación, donde surgieron 

interacciones diversas e influyentes.  

• La diversidad de recursos naturales (de 

viñedos a minería) en forma de 

intercambio económico y generado 

nuevas identidades de grupo que a 

menudo desafiaban los roles sociales 

tradicionales de católicos, judíos y 

musulmanes.  

• Las instituciones y autoridades de la 

comunidad fueron importantes 

innovadores eclesiásticos y 

administrativos que influyeron en el 

desarrollo de la Iglesia Católica 

Romana, el gobierno real español en 

España y en las Américas, forjando 

inevitablemente las redes globales 

durante los siglos XVI y XVII. Sin 

embargo, he de decir, que la historia 

fundamental de Plasencia es una de las 

muchas historias civiles increíblemente 

importantes en España. Espero que 

podamos celebrar las historias de otras 

comunidades en nuestro trabajo futuro.  

 

L.B.M. ¿Qué instituciones destacan 

en la historia de Plasencia?  

 

R.L.M.D. Bueno, nuestro enfoque en 

última instancia, es dictado por las 

estructuras políticas, religiosas y 

culturales que dominaron Plasencia 

medieval, a saber, (1) el rey, la 

administración real (Consejo), los 

concejales municipales (corregidores), y 

señores (señores, condes); (2) el obispo 

y el cabildo catedralicio; y (3) los 

líderes de la comunidad judía y la 

comunidad musulmana. Además de 

estas instituciones, estamos estudiando 

de cerca las relaciones familiares, las 

asociaciones económicas y alianzas 

políticas entre las tres religiones. Estos 

últimos casos son a menudo los más 

intrigantes porque estamos 

identificando situaciones en las que las 

familias rabínicas judías, como la de 

Loya, trabajaron estrechamente con los 

conversos (convertidos del judaísmo al 

cristianismo) y antiguas familias de 

caballeros cristianos, como la de Santa 

María y Carvajal, para contrarrestar 

equilibrar el poder de los señores, como 

los Estúñiga, Condes de Béjar y 
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Plasencia. De esta manera, estamos en 

presencia de alianzas de "extraños 

compañeros de cama".  

 

L.B.M. Han comenzado a crear un 

mundo virtual, centrándose en 

Plasencia ¿Por qué crear una 

geovisualización de esta ciudad?  

 

R.L.M.D. Esta geovisualización, o 

mundo virtual en 3D, es especialmente 

beneficioso por cantidad de razones, 

desde una perspectiva académica y 

educativa. Para entender cómo se 

conecta esta historia local con el 

entorno europeo, más amplio, el 

proyecto creará dos escalas geográficas 

interconectadas, una micro y otra 

macro. La micro escala, constituye la 

mayor parte de nuestro trabajo, se 

centrará en la ciudad de Plasencia, 

mientras que la escala macro se 

expandirá más allá de la ciudad, a la 

Península Ibérica y al continente 

europeo. Para la micro, un modelo 

detallado de Plasencia 3D proporcionará 

un contexto espacial de las redes de 

poder, fe y familia. Para este proyecto, 

actualmente estamos modelando el 30% 

de la ciudad que incluye partes de la 

Judería, la zona eclesiástica más cercana 

a la catedral, y un barrio central de 

familias nobles.  Al navegar 

activamente por el mundo virtual, los 

usuarios experimentarán redes locales 

(por ejemplo, religiosas, familiares, etc.) 

y percibirán cómo estas relaciones 

desarrollan y cambian con el tiempo. 

Pasando a la macro escala, los usuarios 

serán capaces de ver los cambios dentro 

de España y Europa, así como examinar 

las consecuencias de los eventos más 

grandes del reino (por ejemplo, los 

pogromos o expulsiones). La fuerza del 

proyecto reside en la perfecta 

interacción entre el modelo 3D local de 

Plasencia y un conjunto de 

visualizaciones altamente interactivos, 

que unen los asuntos micro a eventos 

históricos clave. En el núcleo del 

proyecto se encuentra una geodatabase 

innovadora que vincula los datos 

sociales, económicos y demográficos 

con modelos 3D y de información 

geográfica.  

 

L.B.M. Habla de un proyecto inicial, 

un punto de partida para una 

investigación más grande. ¿Es esa su 

intención?  

 

R.L.M.D. Sí, absolutamente. 

Actualmente estamos buscando nuevos 

socios para evaluar la cooperación y el 

conflicto en otros municipios de toda la 

Península Ibérica. Estamos más 
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interesados en cuestiones interculturales 

y religiosas -las relacionadas con las 

tres religiones- y estamos 

particularmente interesados en la 

colaboración con otras comunidades 

españolas y portuguesas cuyas historias 

pueden ser menos conocidas y podrían 

beneficiarse de nuestro enfoque de la 

recopilación, organización y 

visualización de los datos y la 

información.  

 

L.B.M. ¿Hay algún otro proyecto en 

mente, o que ya haya empezado?  

 

R.L.M.D. Esperamos contactar con 

otras comunidades españolas y 

portuguesas locales, para que en 

colaboración podemos desarrollar y 

buscar financiación y apoyo para los 

futuros proyectos de visualización 

históricos. Yo animo a los interesados a 

ponerse en contacto conmigo en 

rogerlmartinez@gmail.com si desean 

colaborar con nuestro equipo. 

 

 

 

 

 

 

 

            *Portada: El Dr. Roger L. Martínez-

Dávila en la Plaza de San Nicolás de Plasencia. 
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MUSEO DE ART DECO Y 

ART NOUVEAU: 

CASA LIS DE SALAMANCA. 

Por José Ángel Méndez Martínez. 

 

Palabras clave: Art Deco, Art Nouveau, arquitectura, 

biscuit, Casa Lis, colecciones, coleccionismo, 

escultura, fundación, Manuel Ramos Andrade, 

Modernismo, museo, pintura, Salamanca. 

 

En el presente artículo, se 

hablará de la Casa Lis, un edificio 

modernista de principios del siglo XX, 

que acoge el Museo Art Nouveau y Art 

Deco de la ciudad salmantina. Ya desde 

sus inicios, sus responsables se 

atrevieron con modernos sistemas 

de  organización, lo que se ha 

mantenido hasta nuestros días, y 

demuestra su firme apuesta por los 

nuevos medios. 

 

Introducción. 

Desde la disolución del Antiguo 

Régimen hasta el siglo XXI, la función 

del arte se ha transformado al igual que 

lo ha hecho la sociedad en la que se 

inserta, así coleccionistas, museos e 

instituciones han ido variando las 

estrategias para la conservación, gestión 

y exhibición de sus colecciones.  

El museo de la Casa Lis, surgió 

en 1995, gracias a la donación de 

Manuel Ramos Andrade, y es en 

esencia, un museo de artes decorativas 

que propone un recorrido temporal que 

abarca desde las últimas décadas del 

siglo XIX hasta la II Guerra Mundial. 

Este periodo de poco más de sesenta 

años, es sin duda uno de los más 

fecundos de las artes aplicadas.  

La Casa Lis, es uno de los 

monumentos más admirados de la 

ciudad, y su fachada norte, actual 

entrada de los visitantes, es la mejor 

muestra de arte modernista en 

Salamanca. Por otra parte, hay que  

destacar que las vidrieras de la fachada 

sur, enfrente del río, a la par que bellas, 

llaman especialmente la atención de los 

viandantes. Igualmente, aportan gran 

luminosidad al interior del edificio. 

 

 

MUSEOLOGÍA 
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Los museos en la Edad 

Contemporánea: otro significado. 

El Museo aparece íntimamente 

unido al desarrollo de la Historia del 

Arte y a la evolución y transformaciones 

del concepto mismo de Arte. A lo largo 

del siglo XX se ha producido una 

transformación del concepto de Arte. La 

ruptura con las clasificaciones 

jerárquicas de las artes, la desaparición 

de las normas y modelos clásicos, la 

aparición de tendencias integradoras 

como el Modernismo y el trabajo de los 

historiadores, fueron causas de la 

ampliación del concepto de Arte y el 

contenido plástico de los museos. 

Los museos necesitaban continuar 

su evolución y adaptarse a las nuevas 

necesidades de la sociedad de finales de 

siglo XX pero, a pesar de ello, en 

esencia, muchas de las ideas de la 

Nueva Museología y de Henri Rivière 

se mantienen. 

El estudio de las colecciones de 

arte creadas en la época contemporánea, 

ha sido objeto de gran interés, tal y 

como lo demuestra la creación de 

instituciones, publicaciones, 

exposiciones y otros proyectos de 

investigación, colaborando de este 

modo en el fomento del estudio del 

coleccionismo desde la óptica de la 

historia del arte. 

Alonso Fernández
230

, considera 

que nuestra compleja contemporaneidad 

ha consagrado tres tipologías de museos 

de arte que muestran la evolución de la 

significación del arte en la sociedad 

actual, y que son: los de consagración 

histórica, los de representación cultural 

y los de significación experimental. 

También distingue entre las notas 

particulares diferenciadoras de la 

situación y morfología de los museos en 

el siglo XX, de aquéllas que propiciaron 

en el XIX su configuración moderna, 

destacando las de la especialización de 

sus contenidos y las mejoras formales y 

técnicas que acompañan tanto a la 

acogida y conservación, como a la 

presentación, investigación y difusión 

de sus colecciones. 

El progresivo cambio, se haría 

visible también en el papel jugado por 

algunas fundaciones y coleccionistas 

privados, que dedicaron grandes 

esfuerzos a generar colecciones y 

programas de exposiciones, que 

contribuyeran a familiarizar al público 

general con el arte del siglo XX, y a 

fomentar el arte contemporáneo 

                                                           
230

 ALONSO FERNÁNDEZ, L.: Museología. 
Introducción a la teoría y práctica del museo. 
Madrid, Istmo, 1993. 
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mediante su coleccionismo, como las 

impulsadas por Juan March o 

Fernando Zóbel. 

Ya en la transición, la percepción 

de un cambio de ciclo histórico alentó 

un aumento exponencial de la actividad 

cultural en todo el país. Con la llegada 

de la democracia, se inicia una nueva 

fase en la institucionalización del arte, 

con la creación del Ministerio de 

Cultura, que se marca dos propósitos: 

uno, educativo, para acercar los grandes 

hitos del arte moderno y contemporáneo 

a la población; otro, político, para 

proyectar una imagen renovada del país. 

Todo ello, abriría las puertas a 

cambios mayores, que se producirían a 

partir de 1982, y que caracterizarían una 

etapa distinta en la relación entre arte 

contemporáneo e instituciones.  

Dichos cambios, tendrían 

importantes consecuencias en el ámbito 

del coleccionismo, tanto público como 

privado. Desde entonces, se celebran 

grandes exposiciones, se crea un 

programa de promoción exterior de 

artistas españoles y, a partir de los 

noventa, le sigue en todo el territorio 

nacional una fase de creación de 

estructuras estables, en ocasiones 

mediante colecciones propias, con el 

objetivo declarado de hacer explícita la 

modernización del país. 

Casa Lis. El Modernismo. 

El Modernismo fue un 

movimiento o corriente artística, de 

signo ecléctico, cosmopolita y 

esencialmente decorativa, muy 

importante en el siglo XIX y principios 

del XX, que recibió distintas 

denominaciones nacionales: Art 

Nouveau –en Bélgica y Francia–, 

Jugendstil –en Alemania y países 

nórdicos–, Sezession –en Austria–, 

Modern Style –en los países 

anglosajones–, Nieuwe Kunst –en Países 

Bajos– y Liberty o Floreale –en Italia–.  

Todas estas denominaciones 

hacen referencia a la intención de crear 

un arte nuevo, joven, libre y moderno, 

que representara una ruptura con los 

estilos dominantes en la época, tanto los 

de tradición academicista (el 

historicismo o el eclecticismo) como los 

rupturistas (realismo o impresionismo).  

En la estética nueva que se trató 

de crear, predominaba la inspiración en 

la naturaleza, a la vez que se 

incorporaban novedades derivadas de la 

revolución industrial, como el hierro y 

el cristal, superando la pobre estética de 

http://es.wikipedia.org/wiki/Secesi%C3%B3n_de_Viena
http://es.wikipedia.org/wiki/Nieuwe_Kunst
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la arquitectura del hierro de mediados 

del siglo XIX.  

La derivación de estas 

características del Modernismo o Art 

nouveau en la década de 1920, dio 

origen al denominado Art Deco, con el 

que a veces se identifica, aunque tiene 

características marcadamente diferentes. 

Un punto destacado en la 

evolución del modernismo fue la 

Exposición Universal de París del 1900, 

en la cual triunfó en cada medio 

expuesto. De todos modos, se puede 

decir que alcanzó su apogeo y floreció 

en la Exposición Internacional del Arte 

Decorativo Moderno de 1902 en Turín, 

Italia, donde los diseñadores exhibieron 

obras de todos los países europeos. 

En este periodo, asistiremos a un 

arte con motivos ornamentales, florales 

y animalísticos, así como de formas 

híbridas, abstractas y evanescentes que 

suelen evocar al fuego y el agua. Un 

buen ejemplo de Modernismo es la Casa 

Lis de Salamanca, debido entre otros 

aspectos, tanto a las características del 

edificio
231

 (cuya fachada norte es la que 

mayor grado de pureza modernista 

conserva), como a las colecciones que 

alberga en su interior. 

                                                           
231

 La decoración, tanto de los cuerpos de la 
fachada como de la verja que rodea el patio, 
muy sencilla, recuerda al Arte Nouveau belga. 

Breve historia
232

. 

La Casa Lis es la obra modernista 

más importante de la capital salmantina. 

Se trata de un palacete urbano 

enclavado sobre la antigua muralla de la 

ciudad, mandado construir por D. 

Miguel de Lis (1855-1909). El 

encargado de llevar a cabo este proyecto 

fue Joaquín de Vargas y Aguirre
233

 

(1857-1935), natural de Jerez de la 

Frontera, que desembarcó en Salamanca 

para ocupar la plaza de arquitecto 

provincial.  

Don Miguel de Lis era propietario 

de una fábrica de curtidos que había 

heredado de su padre, y que adaptó a los 

nuevos sistemas de producción en la 

última década del siglo XIX. Este 

próspero negocio, le facilitó una 

desahogada posición económica, de 

modo que, en la época en que construye 

su nuevo palacio urbano, era uno de los 

cien mayores contribuyentes de 

Salamanca.  

La casa-palacio cambió de 

propietarios en 1917, cuando D. 

Enrique Esperabé de Arteaga (1869-

1966), futuro rector de la Universidad 

de Salamanca, se muda aquí junto a su 

                                                           
232

   http://www.museocasalis.org/nuevaweb/ 
233

 Sobre el arquitecto vid. NIETO GONZÁLEZ, 
J.R.; PALIZA MONDUATE M.T.: “Estudio de la 
obra de Joaquín de Vargas y Aguirre en Ciudad 
Rodrigo”, Revista NORBA-ARTE, vol. 8, 2001. 

http://es.wikipedia.org/wiki/Art_dec%C3%B3
http://www.museocasalis.org/nuevaweb/
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familia. Después, la Casa Lis fue 

habitada por diversos inquilinos hasta 

que en los años setenta, cerrada y sin 

uso, comienza un periodo de decadencia 

y degradación.  

Así, aunque vivió una época de 

esplendor, también fue víctima de un 

periodo de abandono que a punto estuvo 

de hacerla desaparecer. En 1981, el 

Ayuntamiento de Salamanca, consciente 

del valor del inmueble, inició un 

expediente de expropiación que logró 

salvarla de la ruina.  

Para destinar el edificio
234

 a 

museo, la Casa Lis experimentó una 

gran transformación en sus aspectos 

decorativos. Así se dotó al inmueble de 

vidrieras emplomadas siguiendo la 

tradición catalana de las casas del 

Eixample barcelonés. Merece la pena 

destacar la vidriera polícroma que cubre 

el patio central, compuesta por más de 

2.000 piezas de vidrio
235

 emplomado, 

diseñada por Ramos Andrade y 

materializada por el vidriero catalán 

Juan Villaplana. 

 

                                                           
234

 Para ampliar más sobre el edificio vid. DÍEZ 
ELCUAZ, J.I., 2003, pp. 130-131; PALIZA 
MONDUATE, M.T.; NIETO GONZÁLEZ, J.R.: 
2001, p. 14.  
235

 DÍEZ ELCUAZ, J.I.: Arquitectura y urbanismo 
en Salamanca (1890-1939). Salamanca, 2003. 

Respecto a esta casa, sería más 

lógico hablar de un edificio vinculado a 

la arquitectura del hierro, ya que la 

planta está articulada en torno a un patio 

central rectangular, que en origen, era 

descubierto, limitado por columnas de 

hierro de fundición, sobre las que apea 

una galería acristalada, construida con 

el mismo material. Este espacio 

constituía el centro de la vivienda, y 

cumplía la función de hall. El hecho de 

que fuese descubierto quizá esté en 

relación con modelos de la arquitectura 

andaluza, dado que el artífice del 

proyecto era jerezano de nacimiento
236

. 

 

Manuel Ramos Andrade
237

 (1944-

1998), el mecenas. 

De la nada llegó a la riqueza, sin 

otra formación que su intuición y su 

instinto de supervivencia. Este mecenas, 

se marcó, con claridad y desde el inicio, 

tres grandes objetivos: no salir de un 

espacio histórico muy concreto y 

estéticamente coherente –comienzos del 

                                                           
236

 Sobre la casa Lis vid. BÉRCHEZ GÓMEZ, J.: 
“Hierro y modernismo en la arquitectura de 
Salamanca”, Estudios Pro Arte, nº 7-8, 1976, pp. 

22-40. DÍEZ ELCUAZ, J.I., 2003, pp. 146-149. 
PALIZA MONDUATE, M.T.; NIETO GONZÁLEZ, 
J.R., 2001, p. 14. PÉREZ CASTRO, P.: Hace 
100 años… Casa Lis, Salamanca: Fundación 
Manuel Ramos Andrade, 2007, pp. 77. PÉREZ-
LUCAS, M.D.: Breve historia de la Casa Lis. 
Salamanca: Museo Art Nouveau y Art déco, 
2007, pp. 50.  
237

http://www.amigoscasalis.org/historia/ramos_

andrade.php  

http://www.amigoscasalis.org/historia/ramos_andrade.php
http://www.amigoscasalis.org/historia/ramos_andrade.php
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Art Nouveau y el final del Art Deco–, la 

elección de temas y materiales, y una 

rigurosa selección de las piezas, tanto 

por su estado de conservación como por 

su calidad. Su condición de anticuario le 

ayudó a estar en contacto con una gran 

cantidad de piezas y poder seleccionar y 

retirar para sus colecciones aquellas de 

mayor singularidad y belleza. 

El resultado: colecciones únicas, 

inigualables, muy difíciles de reunir –la 

mayoría de ellas pertenecientes a 

coleccionistas particulares de EE.UU. y 

Japón–, y de un valor económico 

incalculable
238

.  

En 1990 decide donar su 

importante colección de Art Nouveau y 

Art Deco a la ciudad de Salamanca. Se 

constituye para ello la Fundación que 

lleva su nombre. El Ayuntamiento de 

Salamanca cede el uso de un precioso 

palacete modernista a la Fundación, y se 

crea entonces el Museo Art Nouveau y 

Art Déco, con fondos de la Fundación.  

Los ingresos que genera la 

explotación de este Museo se destinan a 

becas de estudio, ayudas a la tercera 

edad y a mantenimiento del Museo. 

Como decía Andrade: “Mi idea es 

ayudar a mi pueblo para que no 

                                                           
238

http://canales.elnortedecastilla.es/comerciales

/casalis/09.html  

desaparezca; a los niños, porque son el 

futuro, y a los viejos, que son como un 

libro abierto de sabiduría”. 

Destacó en el terreno profesional 

como un empresario innovador que 

introdujo en el mercado español de las 

antigüedades mecanismos de 

modernidad que ya existían en Europa. 

Con la creación del Centro de 

Anticuarios, aboga por la 

especialización y el rigor en la selección 

de las piezas. El trabajo incansable de 

todos estos años le ha valido el respeto 

de los compañeros del gremio. 

 

Colección de la Casa Lis. 

Tras haber pasado casi toda su 

vida fuera de su tierra natal, Andrade 

quiso regresar a sus orígenes y dejar en 

Salamanca sus colecciones, donándolas 

a la Fundación que hoy lleva su nombre, 

y que gestiona el Museo. 

El grueso de las obras que se 

pueden ver en el museo, son objetos 

utilitarios concebidos bajo unos 

cuidados criterios estéticos. Esta 

dualidad, que los hace muy interesantes 

como documento de una época y de una 

manera de vivir, hace que muchos de 

ellos no hayan llegado hasta nuestros 

días ya que su uso ha hecho que no 

hayan perdurado en el tiempo. 

http://canales.elnortedecastilla.es/comerciales/casalis/09.html
http://canales.elnortedecastilla.es/comerciales/casalis/09.html
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A través de sus diecinueve 

colecciones, el recorrido por sus 20 salas 

muestra al visitante la producción de los 

talleres europeos de artes decorativas de 

los periodos Nouveau y Déco. Joyas de 

Masriera o Faberge, vidrios iridiscentes 

de los talleres Loetz, Kralik, Pallme 

König o de la escuela de Nancy con 

piezas de Émile Gallé
239

, los Hermanos 

Daum o Paul Nicolas. Muebles de 

Homar, Majorelle, Busquets, y 

porcelanas de Rosenthal, Royal 

Copenhagen, Mariano Benlliure, 

Gustave Guetant o Zuloaga.  

Los fondos que atesora la Casa 

Lis, muestran la trayectoria de autores 

tan importantes como Émile Gallé, con 

sus vidrios de capas superpuestas y sus 

exquisitos muebles, o la evolución de 

René Lalique
240

, que partiendo de la 

                                                           
239

 Emile Gallé (1846-1904), creador de la 
famosa Escuela de Nancy. Sus obras están 
magníficamente representadas en el Museo con 
una muestra de sus típicos jarrones de pasta de 
vidrio cuyos decorados están directamente 
inspirados en la observación de la naturaleza. 
También podemos admirar una muestra de 
preciosas lámparas de inspiración oriental ya 
que Gallé, gran innovador técnico, es también 
un hombre sensible que rápidamente sucumbe 
a la moda japonesa. 
240

 En el caso del vidrio Art Déco, René Lalique 

(1860-1945) es considerado el mejor 
representante de dichas creaciones. El que en 
un principio se dedicara fundamentalmente a la 
creación de joyas, continuó su labor artística 
utilizando vidrio incoloro, o en algunos casos 
colorado con un solo tono suave. Sus piezas de 
vidrio soplado y prensado en representan de 
forma muy estilizada la flora y el mundo 
acuático. Entre sus seguidores, conviene 
destacar a Ernest Sabino, cuyas piezas 
adquieren unos reflejos anacarados gracias a la 
presencia de algo de arsénico en la pasta de 

joyería Art Nouveau, orienta su 

creatividad al diseño del vidrio en las 

décadas posteriores. 

Sus veinte salas nos adentran en 

una época que vio cómo la sociedad, 

impulsada por un ritmo frenético, 

cambiaba a gran velocidad. El museo 

alberga más de 2000 piezas de finales 

del XIX y principios del XX, en su 

mayoría, pertenecientes a la colección 

de Manuel Ramos Andrade. Gracias a 

su profesión de anticuario, tuvo la 

posibilidad de examinar miles de piezas, 

y separar aquellas que merecían ser 

exhibidas como auténticas obras de arte. 

Las artes decorativas también se 

extienden hasta los esmaltes de 

Limoges, los bronces Viena y los de 

Juan Clará, las pinturas de Joseph 

María Tamburini, Celso Lagar o 

Beltrán Massés, las esculturas de la 

belga Claire Jeanne Roberte Colinet, 

los abanicos, los pañuelos…  

 

                                                                               
vidrio. Tuvo un gran reconocimiento por sus 
originales creaciones de joyas, botellas de 
perfume, vasos, candelabros, relojes, etc., 
dentro del estilo modernista (Art Nouveau y Art 
Déco). La fábrica que fundó, sigue activa en la 
actualidad, y el apellido Lalique, ha quedado 
asociado a la creatividad y la calidad, con 
diseños para todos los gustos, tanto fastuosos 
como discretos. Lalique glorificó a la naturaleza 
en la joyería, extendiendo su repertorio para 
incluir aspectos nuevos no tan convencionales –
como libélulas y hierbas– inspirados en sus 
encuentros con el arte japonés. 
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Destaca la colección de muñecas 

de porcelana francesas del siglo XIX, 

que comenzó a comprar tras llegar e 

instalarse en Barcelona. Éste fue el 

germen de las colecciones que se 

exponen hoy en el Museo, reunión que 

costó años a Andrade.  

La colección de muñecas de 

porcelana ha sido definida por los 

expertos como la mejor colección 

expuesta al público a nivel mundial. 

Andrade, experto en la historia y 

evolución de la muñeca francesa y 

alemana, seleccionó con mucho rigor 

las mejores piezas atendiendo a su 

calidad, rareza y estado de 

conservación.  

Este tipo de muñeca de cabeza de 

porcelana, es todo un símbolo de 

identidad, ya que se encuentra ligado al 

desarrollo de la burguesía como nueva 

clase social en el siglo XIX. Esto se 

debía, entre otras cuestiones, a la 

utilización de materiales más caros y de 

técnicas innovadoras, creándose así un 

producto exclusivo al que sólo podían 

acceder las familias más adineradas. 

Estas muñecas, que empezaron a 

fabricarse en Francia desde mediados 

del XIX, eran muñecas maniquíes que 

representaban un cuerpo de mujer y se 

utilizaban para presentar diseños de 

moda para la nobleza y la alta burguesía 

de la época. Sin embargo, las casas de 

más prestigio, supieron adaptarse a los 

nuevos tiempos y poco a poco las 

maniquíes evolucionaron y se 

transformaron en niñas, los famosos 

bebés. 

La colección está formada por 

más de cuatrocientas piezas están 

representadas las mejores manufacturas. 

Jumeau, Bru, F. Gaultier, A. Thullier, 

Schmitt, Steiner o Petit & Dumontier, 

son algunos de los famosos talleres 

franceses cuya producción se 

caracteriza por la dulzura de sus 

delicados rostros de biscuit. La francesa 

casa Jumeau es sin duda la que mayor 

fama mundial alcanzó en la fabricación 

de muñecas de porcelana, y sus 

creaciones, fueron a menudo premiadas 

en las Exposiciones Universales. 

Algunos de los modelos, sobre todo los 

de primera época con boca cerrada, ojos 

de cristal, delicado biscuit y luciendo 

trajes dignos de los mejores diseñadores 

parisinos, fueron considerados como 

artículos de lujo y de extrema calidad. 

En la colección del Museo, se pueden 

admirar muchos de los modelos más 

importantes de esta casa e incluso 

autómatas musicales. 
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La pequeña colección de 

juguetes
241

, aunque haya que entenderla 

como un complemento al mundo de las 

muñecas, es una muestra interesante de 

lo que era la juguetería en España en la 

primera mitad del XX, e incluso de lo 

que era la sociedad española de esta 

época, puesto que el juguete siempre 

tiende a reflejar el mundo adulto en 

miniatura. Están representadas las 

mayores firmas españolas que se 

desarrollaron, fundamentalmente, en la 

costa mediterránea desde los primeros 

años del XX. 

También son destacables, por su 

calidad e importancia, dos colecciones: 

las criselefantinas y los vidrios. Las 

criselefantinas son pequeñas esculturas 

de bronce y marfil con interesantes 

bases de mármol y ónice.  

Las esculturas criselefantinas, 

aportan una nota de originalidad a la 

producción de figuras de pequeño 

formato desde principios del siglo XX. 

La mayoría de los artistas siguen, sin 

                                                           
241

 Merece una mención aparte la colección de 
juguetes de muñecos de fieltro de la alemana 
Margarete Steiff, inventora del osito de 
peluche. Son reconocibles por su típica costura 
vertical, que les parte por la mitad, sus ojos de 
botones, los detalles pintados de sus caras 
como las cejas, unos pies grandes que les 
permite mantenerse en pie, así como un 
pequeño botón metálico situado detrás de la 
oreja. La colección de muñecos de Steiff que 
hay en el Museo, es singular, puesto que se 
trata de personajes y animales de circo, que 
forman un precioso conjunto de extraordinario 
colorido. 

embargo, trabajando el bronce, de 

forma más clásica quizá, pero 

transmitiendo a la vez las nuevas 

preocupaciones, así como las novedosas 

tendencias artísticas del Art Nouveau y 

del Art Deco.  

Dentro de los bronces, hay obras 

de referencia clásica como la 

Baquesa
242

, de Pierre Lefaguays, la 

Ninfa y fauno, del artista francés 

Maurice Guiraud-Rivière, o también el 

grupo escultórico de Bouraine, 

representando a Diana cazadora. Todas 

ellas dejan entrever aquellos elementos 

que cobrarán una importancia vital en el 

mundo artístico con el pleno desarrollo 

de los movimientos Nouveau y Deco. 

También se pueden ver las bailarinas, 

que están realizadas íntegramente en 

bronce, como es el caso de la 

Encantadora de serpientes. Estos 

personajes están representados en 

movimiento y con una gran sensualidad. 

La Fundación Manuel Ramos 

Andrade conserva también un excelente 

conjunto de niños del artista catalán 

Juan Clará, que supo representar con 

gran realismo todas las expresiones y 

                                                           
242

 El modelo de mujer ha cambiado, y la 
Baquesa de Lefaguays, con su mirada 
desafiante ante las normas morales de la 
sociedad del siglo XX y su corta melena 
corresponde, perfectamente, a los cánones de 
belleza del Art Déco: una mujer sensual y 
liberada, que tiene algo de femme fatale. 
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los gestos de los más pequeños. Y 

aunque sus figuras conservan la 

tradición realista del siglo XIX, se 

puede apreciar, a través de la 

espontaneidad de los gestos y del 

tratamiento de las pátinas en los 

bronces, una búsqueda de libertad que 

acerca al escultor español a los ideales 

modernistas de los artistas europeos de 

este principio del siglo XX. 

A finales del siglo XIX, algunos 

artistas simbolistas como Otto 

Hoffmann, Ernst Seger o Dominique 

Alonzo, empezaron a realizar pequeñas 

figuras en bronce y marfil, de 

inspiración clásica pero cuyo diseño ya 

delataba la fuerza que estaba 

adquiriendo el movimiento Art 

Nouveau. Será después de la Primera 

Guerra Mundial cuando el movimiento 

se desarrolle con todos los elementos 

que caracterizan a estas estatuillas. 

Los artistas europeos, 

aprovechando los grandes stocks de 

marfil procedente de las colonias, 

retoman la técnica combinando esta vez 

el marfil con el bronce. La muestra que 

exhibe el Museo, es la colección pública 

más importante del mundo, tanto por su 

estado de conservación como por el 

rigor y la calidad de su selección. 

La muestra de criselefantinas
243

 de 

Demetre Chiparus
244

 o Ferdinand 

Preiss
245

, formada por pequeñas 

esculturas que combinan el metal para 

las vestimentas, y el marfil para las 

partes desnudas del cuerpo como la cara 

o las manos, son de gran belleza e 

interés. Otros artistas destacables en la 

colección son Otto Poertzel, Roland 

Paris, Joseph Lorenzl o Calaire 

Colinet
246

. Se han convertido en icono 

del Art Deco. 

                                                           
243

 La palabra criselefantina, de origen griego –
chrysos, el oro, y elephantas, el marfil–, es un 

término técnico que designa un estilo de 
escultura en miniatura común en el Art Nouveau 
de finales del siglo XIX. En este contexto, 
describe estatuillas con piel representada en 
marfil, y ropas y otros detalles hechos de otros 
materiales, tales como oro, bronce, mármol, 
plata u ónice. En la Casa Lis, exhibe una 
notable muestra de criselefantinas 
representativas del Art Nouveau de la colección 
del anticuario M. Andrade.  
244

 Escultor de origen rumano instalado en París 
desde 1912. Es el más importante de los 
creadores de figuras criselefantinas. Representa 
a través de sus figuras a la mujer moderna pero 
sobre todo a bailarinas estilizadas de gran 
belleza, inspiradas en su mayoría en los ballets 
de la compañía rusa de Diaghilev que 
encandilaba al París de los años 20. Todas sus 
bailarinas, destacan por la elegancia de sus 
ropajes, siempre realizados en bronce al que en 
ocasiones se aplica esmalte o pintura en frío, y 
por la extrema delicadeza de sus rostros 
magníficamente esculpidos en el marfil. 
245

 El mayor representante de la corriente 
naturalista en la creación de figuras 
criselefantinas. Las esculturas de este artista 
austriaco, son muy significativas del nuevo 
gusto de la sociedad por el deporte, y de su 
admiración por el ideal nacional-socialista de 
pureza de la raza, aunque supo captar como 
ninguno el mundo del Music Hall y de las 
estrellas de cine, decorando sus bronces con 
colores cálidos pintados en frío. 
246

 Colinet, nacida en Bruselas, estudia con Jef 
Lambeaux (1852–1908) y es una escultora 
representante de la época y el estilo Art Déco. 
Las figuras de Colinet están llenan de energía y 
crean una poderosa impresión, a la vez que, 
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Siguiendo el gusto estético de la 

época, desde principios del siglo XX los 

grandes perfumeros buscaron la 

colaboración de los vidrieros más 

renombrados para realizar los frascos de 

sus creaciones y así mejor su imagen y 

sus productos. La demanda de la 

clientela burguesa, cada vez más 

exigente, favoreció la fabricación de los 

frascos de perfume. En la colección del 

Museo, destacan una serie de frascos 

realizados por René Lalique para los 

grandes nombres del perfume: Coty, 

Houbigant, Worth, Guerlain…, así 

como frascos de Gallé, de los hermanos 

Daum, de las cristalerías de Baccarat, 

de las de Saint Louis con su línea 

D’Argental y de Bohemia. 

Además de criselefantinas, 

muñecas y vidrios, el visitante que 

acude al museo, también puede disfrutar 

                                                                               
con frecuencia, muestran un tono muy 
dramático en el concepto, atrapando a los 
modelos en poses hieráticas. Se dice que tenía 
un estilo parecido a Chiparus, pero cuyos 
ropajes y texturas estuvieron representados más 
suavemente. La escultora incorpora 
regularmente temas teatrales en sus esculturas, 
especialmente en sus bailarines, lo cual también 
se puede apreciar en nuestra colección de 
criselefantinas como Bailarina de Tebas, 
Bailarina hindú y Carmen. 
En 1913, expuso por primera vez en el Salon 
des Artistes Francais, y al año siguiente fue 
galardonada con una mención honorífica, al 
igual que Chiparus y Tiffany. En 1929 fue 
elegida miembro permanente y marcó la ocasión 
con la escultura Dreams are soap bubbles (Los 
sueños son burbujas de jabón). De 1937 a 1940, 
se expuso en el Salón de los Independientes en 
París y se unió a la Unión de las pintoras y 
escultoras. 

de una magnífica muestra de joyería, 

guardapelos, broches o alfileres de 

sombrero, que nos hablan de la 

importancia que alcanza en la época la 

joyería como muestra del status social. 

Entre todos ellos podemos 

encontrar ejemplos isabelinos 

españoles, pendientes y colgantes Art 

Nouveau, relojes de las firmas Patek 

Philipp o Rolex, broches Art Deco y un 

amplio abanico de complementos para 

la mujer del primer tercio de siglo XX.  

Se pueden contemplar también 

muebles de la Escuela de Nancy, 

fabricados en los talleres de Émile 

Gallé o Louis Majorelle, obras 

catalanas de Gaspar Homar o Joan 

Busquets se muestran junto a ejemplos 

Art Déco de autores como Jacques-

Émile Ruhlmann. Igualmente, pueden 

contemplarse bronces Viena de temática 

orientalista con guardianes a la puerta 

del palacio, vendedores de monos, 

cazadores de leones o sensuales 

bailarinas, así como grupos de caza muy 

de moda en la época, animales 

domésticos, especies exóticas o 

animales humanizados. Entre todos 

ellos, destacan los bronces vieneses por 

sus delicados acabados y sus pinturas en 

frío que reflejan hasta los más mínimos 

detalles. 
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También despiertan gran 

curiosidad los llamados Caracteres. 

Generalmente realizados en biscuit
247

, 

fueron concebidos con una función 

decorativa, y en ocasiones, una 

aplicación práctica, para ser usados 

como palilleros, fosforeras o ceniceros. 

Estas piezas de precio asequible que se 

fabricaron en torno a 1915, fueron muy 

populares, y terminan de componer la 

imagen de una época en que la ironía y 

la caricatura nos hablan de profundos 

cambios sociales.  

La creación de los “bebés de 

carácter”
248

, que imitaban de forma casi 

perfecta las expresiones y actitudes 

naturales de los más pequeños, pero 

también de personajes caricaturizados 

como son los “Kewpies” o los 

                                                           
247

 Porcelana o loza de barro sin enlucir, que ha 
sido cocida sólo una vez, produciendo en 
general una textura granulosa. Utilizada 
frecuentemente para modelar adornos o para 
realizar pequeñas estatuas, muñecas. Diferente 
a la paria (porcelana), que es de textura sedosa 
y con apariencia semejante al mármol. La 
cerámica de biscuit es blanca, mate y muy frágil, 
por lo que se usa únicamente como elemento 
decorativo en estatuillas y otros objetos. Esta 
técnica empezó a emplearse desde mediados 
del siglo XVIII, sobre todo en Francia, en la 
fábrica de Sèvres y en Italia, en la Real Fábrica 
di Capodimonte de Nápoles. En ésta época, se 
pusieron de moda las estatuillas y los grupos de 
escenas pastoriles. En el siglo XIX, se 
fabricaron con ella muchas muñecas.  
248

 Las grandes casas de fabricación de 
muñecas alemanas: Simon &Halbig, Kämmer & 
Reinhardt, Armand Marseille, Heubach o 
Kestner, supieron competir con las francesas 
abaratando los costes de producción y 
prescindiendo de lo que hacía de la muñeca 
francesa un artículo de auténtico lujo. Su gran 
éxito fue la creación de los “bebés de carácter”. 

“Googlies”, se siguen fabricando hoy día 

en celuloide. 

En sus salas también se expone 

una pequeña colección de pintura de 

autores como Olga Sacharoff, Federico 

Beltrán Massés, Modesto Teixidor, 

Josep María Tamburini o Celso Lagar. 

Entre los 160 lienzos de la 

colección de pintura de Manuel Ramos 

Andrade, no había ningún cuadro de 

Lagar, pero el mecenas lo conoció y se 

apasionó. En tan solo dos años, 1993-

1995, Andrade movilizó sus contactos 

en toda Europa, y adquirió una 

magnífica colección de quince pinturas 

y tres dibujos que hoy se exhiben en el 

Museo. 

 

Conclusiones. 

Reconociendo los cambios 

registrados en los últimos años, tanto en 

el perfil del coleccionista como en el de 

las colecciones, debemos señalar que el 

coleccionismo de arte en España sigue 

teniendo mucho de reto, del mismo 

modo que sigue pendiente la 

sensibilización real de la sociedad por el 

arte. Los coleccionistas españoles son 

pocos, y aún son menos los que se 

conocen públicamente. 

 

http://www.ecured.cu/index.php?title=S%C3%A8vres&action=edit&redlink=1


ArtyHum 5 198 

 

ArtyHum, Revista de Artes y Humanidades  

 
 

Pero hay que destacar que, en las 

colecciones de arte llevadas a cabo por 

particulares en los últimos tiempos, 

asoman nuevos valores: unen pasión, 

proyecto intelectual en algunos casos 

desarrollado muy profesionalmente, 

deseo de compartir e implicación. Las 

recientes intervenciones públicas de 

algunos coleccionistas españoles 

apuntan a una noción del coleccionista 

con mayor peso de lo racional. 

De todo ello, es buen ejemplo 

Andrade, tal y como se ha expuesto a lo 

largo del artículo, puesto que su 

proyecto de la Casa Lis, a día de hoy, 

sigue suscitando el interés tanto de 

visitantes como de salmantinos, y entre 

otros motivos, seguramente se deba a la 

pasión con la que se encargó de llevar a 

cabo todo lo que en ella se encuentra, y 

lo que representa. 
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*Portada: Vidriera de la Casa Lis, 

Salamanca. Imagen de Alba Villar
249
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EXPOSICIÓN AMB ULLS  

DE DONA:  

FEMINIDAD Y FEMINISMO. 

 

Por Marta Teixidó, Crítico de arte. 

 

Palabras clave: Amb ulls de dona, LLuïsa 

Vidal,  Museu del Modernisme Català. 

 

MUSEU DEL MODERNISME 

CATALÀ (Barcelona). 

Hasta bien entrada la década de 

los años 50 del pasado siglo, la mujer 

como artista,  no empezó a tener la 

misma consideración para marchantes 

y galeristas que sus homólogos 

masculinos. 

Si bien es sabido que el dibujo 

constituía en algunas de las clases altas 

de ciertos países, una enseñanza más de 

las estrictamente limitadas a la 

condición femenina –póngase como 

ejemplo Vanessa Wolf, pintora e 

interiorista, hermana de Virginia, o 

incluso hay referencias de la misma 

Jane Austen – no ha sido hasta el siglo 

XX que la mujer ha tenido especial 

reconocimiento en el arte. 

Nombres de mujeres pintoras o 

dibujantes, surgidos a partir del 

Renacimiento como Artemisia 

Gentileschi, Sofisnoba Anguissola, 

Camille Claudel, Frida Kalho, 

Leonora Carrington, Beatrix Potter, 

etc., fueron descubiertas al gran 

público durante el siglo XX, obteniendo 

gracias a ello el reconocimiento,  

respeto y admiración que la historia les 

debía. 

Retrocediendo en la memoria 

hasta los años 60, el prototipo más 

frecuente de la mujer era,  por lo 

general,  el de perfecta casada, reina del 

hogar, piadosa, buena madre y buena 

esposa, concepto éste que correspondía 

a un discurso ideológico sobre lo 

doméstico,  que obviaba a la mujer 

trabajadora,  siendo la Iglesia católica 

su más destacado portavoz. 

MUSEOLOGÍA 
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Ante tal expectativa,  no deja de 

sorprender que a principios del siglo XX, 

apareciera una mujer como Lluïsa Vidal 

(1876-1918), que dentro de alta burguesía 

catalana –su padre, Francesc Vidal se 

asoció con la conocida firma de joyeros y 

plateros Masriera de Barcelona– pudiera 

llevar a término una actividad 

principalmente masculina, con total 

libertad, y con éxito durante su 

trayectoria profesional, hasta el extremos 

de poder vivir de la venta de su obra, así 

como de la enseñanza de las Bellas Artes. 

Es esta una de las principales 

percepciones que el espectador tiene al 

visitar la muestra Amb ulls de dona: 

Lluïsa Vidal, la pintora modernista, que 

organizada por el Museu del Modernisme 

Català (MMCAT), y la simbólica 

colaboración de la Generalitat de 

Catalunya, Ayuntamiento y Diputación 

de Barcelona, Ruta del Modernisme, 

Historia y Vida (Grupo Prisa), Hiscox y 

Codorniu, puede visitarse en el Museu del 

Modernisme hasta el próximo 15 de 

octubre. 

Una exposición que recoge un 

conjunto de piezas artísticas de gran 

sensibilidad, elegancia, exquisitez, sin 

olvidar connotaciones realistas, y toques 

impresionistas en la plasmación de las 

obras, y que se complementa con 

periódicos, libros  y anotaciones sobre 

la artista. 

La obra de Vidal, debe ser 

contemplada tanto desde el punto de 

vista artístico como social, para poder 

entender una obra delicada en el 

tratamiento cromático y en el juego 

lumínico, concienzuda en el 

planteamiento compositivo y de visión 

embelesada. 

Dentro de una Barcelona, y una 

Catalunya en ebullición por la 

Revolución Industrial, y la pujanza 

económica gracias al textil, la 

viticultura y la especulación bursátil, la 

pintora invita al espectador del siglo 

XXI a entrar en un entorno idílico y 

señorial, de buenas maneras, de 

mantenimiento de formas y del saber 

estar, tanto en retratos, como en escenas 

familiares y de tareas cotidianas, sin 

obviar algunas escenas costumbristas, a 

las que supo dar un tratamiento 

luminoso y vital, bajo el prisma de la 

crónica en imágenes, sin obviar 

realidad, pero a su vez expresando 

sentimiento. 

En la obra pictórica de Vidal, se 

notan las claras influencias de los 

impresionistas franceses, ya que tuvo 

ocasión de realizar una estancia en París 

entre 1901 y 1902, así como también en 
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Inglaterra, donde tal como indica el 

interesante e ilustrativo catálogo editado 

para la muestra, a cargo de la comisaria 

de la misma Consol Oltra Esteve, “la 

primera cosa que hizo Lluïsa al llegar a 

París fue dedicarse a descubrir con 

detenimiento el Museo del Louvre”. Tal 

hecho da lugar tanto a su amor por el 

arte, como al deseo de perfeccionamiento 

y conocimiento del mismo, ya obtenido 

gracias a sus primeros profesores, como 

por la circunstancia especialmente 

significativa de la admiración que Lluïsa 

Vidal sentía por su padre – “hombre 

riguroso en su trabajo y consigo mismo” 

– que supo ser motivo para la artista en el 

impulso de aprender a pintar con 

perseverancia y personalidad. 

 

Retrato de Manuel Fuxa , Escultor (1914).   

Óleo sobre lienzo. 

Pero si la obra pictórica destaca 

por una paleta suave, una pincelada 

pequeña y primorosa, aterciopelada 

luminosidad, mucho más profundo e 

interesante es su obra en dibujo y para 

la ilustración. 

Si el espectador observa con 

detenimiento se encontrará  con una 

obra de visión poética e intimista del 

entorno, caracterizándose su pintura 

por la abundancia de recursos de la 

insinuación. Las formas se difuminan y 

diluyen en sutiles veladuras, en sobrias 

y tenues tonalidades, ajustadas con gran 

densidad de matices. 

Otra de las cuestiones que se 

observan en la obra de Vidal, es su 

visión femenina en el retrato masculino, 

especialmente en el dedicado al escultor 

Manuel Fuxà: sobrio y austero, mirada 

serena, posición de dominio – si bien no 

se apoya en una columna, su postura y 

señorío dan a entender que el sencillo 

taburete sostiene en realidad todo el 

conocimiento del arte escultórico, a 

través de un caballero del Renacimiento 

-  y el contraste del chaquetón oscuro 

del protagonista, con el ideal griego de 

la blanca figura situada al fondo a la 

obra, acompañada de la estatua de un 

religioso que contempla la misma. Un 

planteamiento original, elegante y que 
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consigue llamar poderosamente la 

atención del espectador. 

Con respecto al retrato femenino, 

en este destaca el ideal del mismo: 

esbeltas damas, ataviadas con elegantes 

o sencillos vestidos, llenas de encanto y 

primor, como si quisiera reflejar un 

deseo de especial belleza,  con la que 

Vidal no coincidía físicamente, pero sí 

en esencia espiritual y artística.  

Obsérvese tanto en la obra 

Damisela (París, 1902) como en 

Muchacha arreglando las flores (1902), 

un candor singular, en ambas obras, a 

pesar que en la primera se aprecian 

ciertas referencias al barroco, de  porte 

aristocrático y una elaboración más 

academicista, con tonos suaves, y donde 

la mirada fija del el sonrosado del 

rostro implica cierta altivez,  mientras 

que en la segunda el pincel es mucho 

más suelto, la paleta más sedosa y luz es 

intensa, y la influencia impresionista 

muy clara. 

En contraposición, la pieza María 

Condeminas Rosich (1909) presenta 

una dama de posición, de porte 

elegante y posado suelto pero con 

aplomo, en una obra de fondo oscuro, 

(un cielo nocturno donde se entrevé una 

cierta silueta urbana).  El morado del 

vestido da el toque justo de sobriedad,  

en claro contraste con el mantel blanco 

y la fuente de frutas, donde la dama 

escoge con delicadeza una de ellas. 

 

María Condeminas Rosich (1909).  

Óleo sobre lienzo. 

 

Finalmente, como ilustradora, 

Lluïsa Vidal colaboró activamente con 

la revista Feminal,  que en su momento 

“llegó a impulsar una modernización de 

la vida de las mujeres, fomentando su 

promoción cultural (…) reivindicando 

una educación de calidad como derecho 

fundamental para la mujer… Es decir, 

una publicación atrevida, que en la 

actualidad sería considerada bajo tintes 
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conservadores, muy influenciada por el 

movimiento sufragista y que 

preconizaba que la mujer ocupara 

también puestos en el entorno 

institucional del país. 

 

Desilusión (1911). Ilustración para la revista 

Feminal. Gouche sobre papel. 

 

En algunos de las ilustraciones 

que presenta la muestra, puede 

observarse una obra de cariz realista, 

descriptiva del artículo, con gran fluidez  

y al mismo tiempo firmeza en el trazo, 

minuciosa y elaborada, y por supuesto, 

llena de encanto y arrobo. 

En conjunto, una muestra 

absolutamente deliciosa, donde el 

espectador puede realizar un singular e 

idílico viaje en el tiempo, para poder 

ver, comprender y admirar la obra  de 

una mujer dinámica, de fuerte 

personalidad, llena de firmeza, que supo 

asumir con responsabilidad los avatares 

que la vida le presentaba, reflejando en 

su obra un entorno plagado de lirismo, 

no exenta de realismo y a su vez 

evocación por la belleza. 

 

 

Muchacha arreglando flores (1902).  

Óleo sobre lienzo. 

 

 

 

 

 

 

 

 

 

 

 

 *Portada: cartel del a exposición Amb 

Ulls de Dona. 
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UN ACERCAMIENTO A  

LA MÚSICA PROFANA  

DEL RENACIMIENTO:  

LA ENSALADA. 

 

Por Virginia Sánchez Rodríguez. 

 

 

Palabras clave: ensalada, España, Mateo 

Flecha “El Viejo”, Música, música profana, 

Renacimiento. 

 

En el presente artículo ofrecemos 

una aproximación a la música profana 

del Renacimiento español, un género 

habitualmente denostado en favor de la 

música religiosa de acuerdo con la 

religión imperante en el contexto 

hispano. En este caso realizaremos un 

acercamiento a algunas de las formas 

musicales profanas más señeras de la 

época, como el romance o el villancico, 

con especial atención al género de la 

ensalada musical por sus 

particularidades formales y simbólicas. 

 

El Renacimiento musical en 

España se extiende durante los reinados 

de los Reyes Católicos (1474-1516), 

Carlos V (1516-1556) y Felipe II 

(1556-1598), todos ellos grandes 

amantes y mecenas de la música. Esta 

manifestación artística goza de una gran 

importancia en España durante esta 

época, de tal manera que se ha 

considerado al Renacimiento como la 

“Edad de oro” de nuestra música y esto 

es, en gran parte, gracias a los 

importantes polifonistas españoles. Sin 

embargo, a pesar del magnífico 

desarrollo de la música religiosa, la 

música profana también contó con gran 

desarrollo y visibilidad a través de 

géneros como el villancico, el romance 

o la ensalada. Por no hablar de que la 

diversidad de culturas existentes en la 

Península Ibérica en estos momentos 

también tiene un reflejo en la música: la 

cultura judía, árabe, franco-flamenca, 

MÚSICA 
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italiana... Así, todas ellas se unen en el 

primer Renacimiento español a nivel 

artístico y musical. 

En términos generales podemos 

señalar que durante el Renacimiento la 

música se desarrolló en paralelo al resto 

de las artes. Sin embargo, al no poder 

conocer la música griega y romana con 

la misma precisión que su arquitectura y 

escultura, la música renacentista no 

significó una restauración de la 

Antigüedad. Por el contrario, la música 

del Renacimiento fue más bien la 

culminación del período anterior, el Ars 

Nova, de tal forma que no se produjeron 

rupturas con los tiempos previos, tal 

como sí se observan en las 

manifestaciones plásticas. 

A nivel técnico podemos señalar 

que la música renacentista es 

polifónica
250

, y normalmente 

contrapuntística
251

, continuando con la 

forma de componer del Ars Nova. 

Además, comienzan a utilizarse acordes 

disonantes
252

 así como intervalos
253

 de 

                                                           
250

 Polifonía: textura basada en la superposición 
de varias líneas melódicas. En función de cómo 
estén entrelazadas esas melodías podemos 
distinguir entre textura homofónica, 
contrapuntística o melodía acompañada. 
251

 Contrapunto: textura polifónica en la que se 
superponen varias melodías 
252

 Disonancias: se dice de aquellos sonidos 
definidos por las reglas de armonía como 
extraños a nuestro oído o que producen 
inestabilidad. 
253

 Intervalos: distancia de altura entre dos 
sonidos. 

tercera y sexta, armónicamente más 

ricos y novedosos que los de cuarta y 

quinta. Sin embargo una de las 

contribuciones más relevantes del 

Renacimiento comprende la búsqueda 

del goce sensual en la audición musical, 

no solo en las obras profanas sino 

también en las composiciones litúrgicas. 

De este modo no sólo era importante la 

finalidad de una obra musical sino 

también que resultara agradable al oído 

de todo aquel que se mostrara atento a 

su escucha. Asimismo tengamos en 

cuenta que la música del Renacimiento 

ya no se limita únicamente al círculo 

religioso: la interpretación musical tenía 

presencia en los templos, en las 

universidades y en los salones 

cortesanos, en los que había las 

denominadas capillas musicales
254

, una 

realidad que muestra que, de la misma 

forma que el arte, también la música 

tendrá un especial desarrollo profano. 

 

Música religiosa y música profana en 

el contexto hispano. 

Durante el Renacimiento español 

la polifonía religiosa continuaba 

gozando del máximo status, algo que 

respondía al ambiente religioso de la 

                                                           
254

 Capillas musicales: agrupaciones de 
cantores e instrumentistas que estaban al 
servicio de templos, universidades o salones 
cortesanos. 
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época y que también se observa a través 

de la poesía de Santa Teresa y San Juan 

de la Cruz o de la obra de El Greco. Al 

fin y al cabo la religión era aún el motor 

de todas las artes, así como de la política 

de nuestros reyes, simbolizado 

especialmente en la figura de los Reyes 

Católicos y de Felipe II. La música 

religiosa que se compuso en España 

estaba ligada al pensamiento 

contrarreformista y, por lo tanto, a la 

escuela romana, agrupada en torno a 

Giovanni Pierluigi da Palestrina (1525-

1594). Muchos compositores españoles 

ocuparon en Roma puestos de 

responsabilidad, destacando por encima 

del resto Cristóbal de Morales (1500-

1553), Francisco Guerrero (1528-1599) 

y Tomás Luis de Victoria (1548-1611), 

este último, según algunos historiadores, 

discípulo de Palestrina –pues podría 

haberse formado con él–. La música que 

componían todos ellos comulgaba con 

las ideas de Trento. La textura más 

empleada en las composiciones era un 

ligero contrapunto imitativo que no 

impedía en absoluto la comprensión del 

texto, religioso ya que lo más importante 

era que la música ensalzara lo que las 

palabras decían. De acuerdo con su 

contexto, el idioma de estas obras era el 

latín, la lengua oficial de la iglesia, pues 

el objetivo de la música era que elevaran 

esas sagradas palabras. Estos 

compositores de música religiosa se 

centraron especialmente en dos géneros, 

el motete y la misa. 

Pero, paralelamente, tuvo un vital 

desarrollo, además, la música profana, 

vinculada especialmente al mecenazgo 

de nobles e incluso la capilla musical de 

la corte.  Así, aunque durante el 

Renacimiento español la música más 

importante continuaba siendo la 

religiosa, los reyes, príncipes y nobles 

también cultivaron la música profana e 

instrumental. Era una música destinada 

al divertimento de sus gentes, aunque 

resulta interesante destacar, además, la 

intervención de la música en todas las 

fiestas públicas y privadas, no sólo en 

los círculos insignes y cortesanos. 

La música profana desarrollada 

durante el Renacimiento español 

comprende composiciones escritas en 

castellano, frente a las obras religiosas 

que suelen estar escritas en latín. Su 

intención era permitir la comprensión 

del texto y, además, destacan por su 

fuerte carácter rítmico, en relación con 

el contexto de ocio para el que fueron 

compuestas. De hecho, el ritmo en 

algunas versiones puede verse 

acentuado con la inserción de algunos 

instrumentos de percusión, de la misma 
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forma que pueden aparecer otras 

agrupaciones quizá distintas a las 

pensadas inicialmente por los 

compositores renacentistas puesto que, 

en ocasiones, no solía indicarse de 

forma exacta si la obra se había sido 

concebida para incorporar un 

acompañamiento instrumental, ni se 

especificaba qué tipo de instrumentos. 

Por otro lado, estas composiciones 

profanas españolas tienden a la textura 

homofónica, frente al gran desarrollo 

del contrapunto imitativo en el resto de 

los pueblos europeos. Hubo un tiempo 

en el que se consideró que los 

polifonistas españoles desconocerían 

esa técnica pero lo cierto es que, por la 

especial relación con Europa a través de 

la monarquía, conocían el contrapunto –

incluso hubo en la corte compositores 

extranjeros provenientes de la escuela 

francoflamenca– pero se prefería una 

textura más vertical, que potenciara la 

comprensión del texto y el ritmo 

marcado, subrayando el carácter alegre. 

Contamos con un extenso legado 

musical profano gracias a la existencia 

de los Cancioneros, manuscritos que 

recogen las piezas vocales polifónicas 

más famosas de la época, una especie de 

antología. La recopilación de la música 

de estos documentos fue realizada hacia 

los siglos XV y XVI. La relevancia de 

estos compendios radica en que, gracias 

a ellos, nos han llegado hasta la 

actualidad piezas de carácter profano. 

Mientras que las obras musicales 

religiosas eran protegidas por la Iglesia 

debido a que formaban parte de su 

patrimonio, en el caso de las obras 

profanas solían quedar desamparadas 

por diversos motivos. En España 

contamos con varios Cancioneros, el 

más importante es el llamado 

Cancionero de Palacio o Cancionero de 

Barbieri, por ser trascrito por éste al 

descubrir el cancionero en la Biblioteca 

del Palacio Real de Madrid 

La música profana, además, tuvo 

un peso creciente a lo largo de la 

historia de la música, además de por lo 

anteriormente señalado, por la 

progresiva secularización de la 

sociedad. A nivel formal, la música 

profana del Renacimiento español se 

expresó a través de tres formas 

musicales como son el romance, el 

villancico y la ensalada, aunque este 

último será el género en el que nos 

centraremos de forma más concreta en 

las próximas líneas. 
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Algunas formas profanas: el romance 

y el villancico. 

Dentro de la música destinada a la 

diversión de nobles y de la corte 

contamos con varias formas musicales 

en España. Además de la ensalada, 

destacaron en la época los romances y 

villancicos, tanto en número como en 

calidad. El romance fue un género muy 

degustado en el siglo XV, no tanto en el 

XVI. Es una forma musical de origen 

medieval. Poéticamente, se trata de una 

composición ilimitada de versos 

octosílabos en la que los versos pares 

presentan rima asonante, quedando 

libres los impares. Como género 

musical, implica la creación de música a 

partir de los antiguos romances 

españoles. Así, la forma musical del 

romance está formado por cuatro frases 

musicales que corresponden a los cuatro 

versos de cada estrofa, los cuales se 

cantan en las demás cuartetas. Por lo 

tanto, su forma musical sería ABCD 

ABCD ABCD… 

La textura más empleada en el 

romance fue la polifonía, 

principalmente homofónica siguiendo la 

tradición española de que todas las 

voces cuenten con el mismo ritmo. De 

hecho, los romances fueron 

composiciones principalmente a cuatro 

voces. El idioma predominante del 

romance es el castellano antiguo, el 

originario de esas formas poéticas, 

alejado del latín propio del contexto 

litúrgico. En relación con la temática, 

cabe destacar la variedad puesto que 

estaba determinada por el texto, por el 

romance literario sobre el que estaba 

basado. Probablemente el compositor 

más conocido de romances es Juan del 

Enzina (1468-1529). Junto a él, 

también destacan Juan Vázquez (1500-

1560) con su romance “Los brazos 

traigo cansados” o Luis de Narváez 

(1500-c. 1560), famoso por poner 

música al famoso romance “Paseabase 

el rey moro”. 

Junto con el romance destaca la 

forma musical del villancico. 

Conocemos la existencia del villancico 

ya desde la Edad Media, concretamente 

se llega a situar en el siglo XIII. 

Además, se cree que deriva del zéjel 

árabe, una forma musical que se dio en 

la Andalucía árabe en los tiempos de los 

troveros. Su tradición se transmitió de 

forma oral hasta que en los siglos XIV y 

XV se escriben y publican de manera 

masiva. Inicialmente los villancicos 

eran sencillos cantos de las villas y 

pueblos que narraban los 

acontecimientos de la comarca, hazañas 

épicas e incluían también cantos para 

las fiestas, por ejemplo para la Navidad, 
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característica que se mantiene hasta la 

actualidad. Su temática podía ser 

profana o religiosa, dependiendo del 

texto. Pero lo que nos interesa más 

específicamente es el villancico como 

forma musical del Renacimiento 

español presente en los cancioneros más 

importantes de música profana de la 

época, junto con el romance y la 

ensalada. 

En relación con su estructura, los 

villancicos son formas poéticas de 

composición sencilla que constan de 2 

elementos, estribillo y coplas o estrofas, 

que se van alternando. Las estrofas 

resultan ser un contraste total con el 

estribillo, pues presentan forma, ritmo y 

medida opuestas al estribillo que, por su 

parte, en ocasiones es de origen popular. 

Pero también las coplas pueden 

presentar reminiscencias melódicas del 

estribillo, una muestra de perfecta 

cohesión entre ambos componentes. 

Originariamente dentro de las estrofas 

se podían distinguir dos partes: la 

mudanza, que resulta presentar 

diferencias en cuanto al estribillo,  y la 

vuelta,  retomando de nuevo el carácter 

de la obra antes de regresar al estribillo. 

Inicialmente los villancicos eran 

cantos monódicos, poco a poco se 

fueron añadiendo más voces hasta llegar 

a encontrar a tres, cuatro e, incluso, 

cinco voces en el Renacimiento. Su 

temática podía ser profana o religiosa, 

dependiendo del texto, que siempre 

estaba escrito en lengua vernácula; por 

tal razón los villancicos religiosos no se 

incluían dentro del culto y solían 

basarse en el tema navideño. Algunos 

de los compositores más famosos de 

villancicos renacentistas son Juan de 

Urrede (1430-1482)
255

 o Juan del 

Enzina, probablemente el compositor 

español de música profana más famoso 

a través de sus romances y villancicos. 

 

La ensalada musical y sus principales 

características. 

En música, el término “ensalada” 

designa un género poético- musical del 

que fue precursor Francisco de 

Peñalosa (1470-1528), gran polifonista 

del siglo XV, que en su obra Por las 

sierras de Madrid ya muestra uno de los 

rasgos claves de este género: la 

diversidad de idiomas, pues el bajo 

canta el latín pero hay voces que cantan 

textos castellanos entonando melodías 

populares mientras otras entonan el 

texto del título. Respecto al nombre de 

“ensalada”, hay quien afirma que se lo 

                                                           
255

 También puede aparecer como Johannes 
de Wreede, ya que era de origen franco-
flamenco. 
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dieron los vihuelistas españoles por la 

mezcla de ideas musicales y los 

diferentes elementos que la forman. Esta 

forma musical parece ser una adaptación 

del Quod Libet, un género europeo cuyas 

características coinciden con los rasgo de 

la ensalada. Inicialmente, el Quod Libet 

es un género literario con mezcla de 

idiomas; ese mismo rasgo se mantiene en 

el contexto musical hispano, como se 

comprueba a través de la convivencia de 

diversas lenguas en las ensaladas, como 

el latín, el castellano, el francés, italiano, 

catalán...  

Las ensaladas son composiciones 

para cuatro voces –en alguna ocasión 

para cinco voces– caracterizadas por sus 

amplias dimensiones, la alternancia de 

homofonía y contrapunto, los frecuentes 

cambios de ritmo y compás, la inclusión 

de breves fragmentos musicales de 

solistas y la convivencia de estas partes 

con otras de dúos y corales.  Se 

caracterizan por ser obras con mucha 

fuerza por el ritmo marcado, repletas de 

ingenio en texto y música y que reflejan 

un arduo trabajo, pues resultan ser obras 

muy elaboradas que reflejan el perfecto 

conocimiento del contrapunto imitativo 

de los maestros del Norte (escuela 

Franco-Flamenca) y la homofonía. Así, 

en la ensalada de funden estas dos 

formas de polifonía, además de recoger 

una serie de recursos extramusicales y 

onomatopeyas para acentuar y hacer 

más literal lo que el texto va narrando, 

dando lugar a una música descriptiva. 

Continuamente se mezclan 

diálogos que narran situaciones jocosas 

que viven los propios personajes, de ahí 

que abundan las situaciones “pregunta-

respuesta” especialmente 

contraponiendo las voces de dos a dos, 

habitualmente según timbres(femeninos 

por un lado, masculinos por otro) y 

frecuentemente formando los bicinium, 

dos voces a distancia de tercera. Por 

esta forma de dialogar se cree que 

pudieron ser objeto de representaciones 

teatrales en la época. Es importante 

mencionar que algunas ensaladas 

estaban acompañadas por instrumentos, 

incluso en ciertas partes son los 

instrumentos quien realizan una línea 

melódica, sustituyendo a la voz, además 

de realizar habitualmente una 

introducción instrumental. 

Las fuentes documentales señalan 

que no existe una forma predeterminada 

para este género: los diversos metros en 

las distintas lenguas se mezclan según el 

gusto del poeta. Así, según la variedad 

de ideas, la música va cambiando y se 

van gestando las distintas partes y 

secciones de la obra. En relación con su 
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argumento, cabe señalar que las 

Ensaladas más conocidas, obras del 

compositor Mateo Flecha, están 

relacionadas con la Navidad pero a 

modo de alegorías que aparentemente 

nada tienen que ver con la festividad 

navideña. Ejemplo de ello lo 

encontramos en su ensalada La Guerra, 

donde se muestra la valentía del Gran 

Capitán que viene a luchar contra 

Lucifer (el Redentor recién nacido viene 

a luchar contra el mal)
256

. En realidad 

todas las ensaladas son simbólicas, casi 

alegorías, donde los símbolos, 

personajes y las evocaciones literarias 

hacen que sean el precedente lírico del 

teatro español. Además, la ensalada 

significa el resultado de la mezcla de 

romances, cantares antiguos, 

interjecciones, aliteraciones, 

onomatopeyas, diferentes 

exclamaciones... todo ello para plasmar 

musicalmente una temática cargada de 

elementos populares. 

Mateo Flecha, apodado “El 

Viejo” (1481-1553) por parte de la 

historiografía para no confundirlo con 

su sobrino, fue el compositor que 

abordó especialmente este interesante y 

complejo género que llegó a su fin a 

                                                           
256

 “El Redentor recién nacido viene a luchar 
contra el mal”, interpretación según Higinio 
Anglés. 

principios del siglo XVII. Esta paulatina 

falta de interés surgida a comienzos del 

citado siglo pudo ocurrir por varias 

causas. Una de ellas sería el fin de este 

gran “Siglo de oro de la música 

española” determinado de este modo en 

relación con la labor de los grandes 

compositores polifónicos durante el 

Renacimiento. Sin embargo, el olvido 

hacia la ensalada también podría estar 

vinculado con el desarrollo de otras 

formas más teatrales y complejas, como 

pudo ser la ópera y otras formas 

teatrales.  

 

Mateo Flecha “El viejo” y sus 

ensaladas. 

Mateo Flecha “El Viejo” no solo 

fue uno de los polifonistas más 

importantes del siglo XVI, sino que fue 

el compositor más implicado y que 

mayores aportaciones realizó en torno a 

la ensalada musical. Nació en Prades 

(Tarragona) en 1481 y se cree que 

murió en 1553 en el monasterio de 

Poblet, comunidad cisterniense. De su 

formación solo sabemos que fue 

discípulo de Juan Catelló. En 1523 fue 

nombrado maestro de la catedral de 

Lérida y fue maestro de capilla de las 

dos infantas de Castilla doña María y 

doña Juana, según documentos del 

Archivo de Simancas, además de estar 
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al servicio del duque del Infantado don 

Diego Hurtado de Mendoza y del duque 

de Calabria. Pero la figura de Mateo 

Flecha “El Viejo” es reconocida 

especialmente por desarrollar 

magistralmente las ensaladas, aunque 

también conservamos algún villancico, 

lo cual significa que desconocemos si se 

dedicó a la composición religiosa 

puesto que no contamos con fuentes que 

así lo atestigüen. 

La obra de Mateo Flecha “El 

Viejo” tuvo gran difusión por toda 

Europa gracias a la labor de su sobrino, 

Mateo Flecha “El Joven”. Esa 

expansión musical es un hecho 

significativo debido a que la 

publicación de las ensaladas se realizó 

en Praga, un mercado destacado por la 

impresión de obras frente a la situación 

de España, donde todavía la impresión 

musical no estaba tan desarrollada. Uno 

de los ejemplos de la vital repercusión 

son las copias manuscritas de sus 

ensaladas en Orphénica Lyra, libro para 

vihuela de Miguel de Fuenllana. Eso 

supuso un gran paso pues estas 

composiciones también se realizaban 

para instrumentos. También hay que 

destacar a nivel europeo la inclusión de 

“La justa”, una de las ensaladas de 

Flecha, dentro de Le difficile de 

Chansons. Second livre, una 

recopilación de composiciones –cabe 

destacar obras de Maillard, Jannevquin 

o Du Metz– que realizó Jacques 

Moderne y que publicó en Lyon en una 

fecha que parece ser desconocida. 

Cabe señalar que, además de las 

ensaladas que se han conservado, 

existen otras cinco pero se sabe que en 

cuatro de ellas falta la línea melódica 

correspondiente a una de las voces. Las 

obras a día de hoy no localizadas son La 

caça, La viuda, Las cañas y Los chistes; 

en el caso de la quinta incompleta, 

parece que ésta no fue publicada en la 

época por su sobrino Mateo Flecha “El 

Joven” por considerarla demasiado 

larga y llevó por título Cantate o Dança 

despadas. Por el contrario, las ensaladas 

hoy en día conservadas obra de Mateo 

Flecha “El Viejo” son las siguientes: 

 LA GUERRA 

Según parece, esta ensalada está 

inspirada en la victoria de Carlos I de 

España sobre Francisco I de Francia en 

la batalla de Pavía (1525). En ella una 

serie de marineros está a bordo de un 

barco capitaneado por Jesucristo, hijo 

de David, y se alude a él como que ha 

venido a la Tierra a ganar esta guerra, 

que sería una alegoría del mal. 

Finalmente, Cristo y la Iglesia vencen al 

mal y para dar gracias por salvarnos del 
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pecado se concluye con una alabanza a 

Santiago, patrón de España, y a Dios, en 

latín, el idioma oficial de la Iglesia. 

Podemos destacar las onomatopeyas de 

las que ya hablamos en los rasgos más 

generales. En este caso, los elementos 

musicales casi nos hacen escuchar los 

cañonazos, las espadas y un pífano que 

toca con su flauta y tambor. 

 EL FUEGO 

Esta ensalada incide en la alegoría 

del pecado, concretamente a través del 

fuego, mientras que el agua es Dios 

niño que acaba de nacer en Navidad. A 

lo largo de la obra se narra cómo todo el 

mundo se quema, cómo personas de 

todas edades y condiciones son 

arrasadas por el pecado pues está al 

alcance de todos. Pero finalmente con la 

llegada de Cristo es posible la 

salvación, tras la lucha entre el bien y el 

mal vence el bien, y para simbolizar esa 

alegría las campanas tañen como lo 

hacen en las Iglesias para celebrar el 

regocijo, de nuevo las onomatopeyas 

están presentes. Como es habitual, 

concluye en latín, el idioma oficial de la 

Iglesia, alabando a Dios. 

 LA BOMBA 

La bomba presenta una estructura 

narrativa similar a las ensaladas 

anteriores. En este caso, su texto 

describe un naufragio y muestra cómo 

los ocupantes se distribuyen en la nave 

para evitar el suceso, no sin implorar a 

la Virgen, a Dios y a los Santos con el 

fin de sobrevivir. Finalmente se salvan 

gracias a la llegada de Jesús, nacido en 

Navidad, que es quien ha venido a 

salvar al mundo. Las onomatopeyas, 

como es habitual, están presentes, 

imitando con recursos musicales el 

tañer de las campanas para celebrar la 

llegada de Cristo. Desde el punto de 

vista semántico, esta ensalada supone 

una crítica social sobre la utilización de 

la religión: parece que sólo acudimos a 

la devoción cuando nos encontramos en 

apuros y así se señala, concluyendo, 

como es habitual, en el idioma oficial de 

la Iglesia, el latín. 

 LA NEGRINA 

Frente a las anteriores ensaladas, 

esta es una obra muy alegre porque se 

celebra que Cristo ha nacido, se alaba a 

Dios porque ha hecho carne a su hijo 

engendrado sin pecado original; es 

decir, la temática navideña sigue 

presente como en los casos anteriores, y 

en los posteriores. De nuevo finaliza en 

latín con una alabanza, “Aleluya”. 

Igualmente resultan especialmente 

importantes las onomatopeyas, pero en 

este caso de una forma más peculiar, 
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pues se intenta imitar el lenguaje de los 

habitantes de color y su música, 

también recreada a través de los 

instrumentos de percusión. En este caso 

debemos remitirnosa los momentos 

posteriores al descubrimiento de 

América, cuando viajar se va 

convirtiendo en algo habitual. Los 

expedicionarios llegan a nuevos lugares, 

descubren nuevas razas –tenemos 

constancia a través de libros de viajes– 

y se dan cuenta de que entre esos 

colectivos humanos existe un lenguaje 

que ellos desconocen y que es lo que se 

quiere representar desde el compás 173 

a través de los recursos musicales 

empleados por Mateo Flecha “El 

Viejo”. 

 LA JUSTA 

En esta ensalada se hace 

referencia a los torneos medievales a 

través de esta música, habitualmente 

presente en la celebración de estos 

eventos. En esta justa se enfrentan 

Lucifer, “con la lanza de la envidia”, y 

Adán, “con la lanza de la inocencia”, 

pero Adán cae y es su descendiente 

Jesucristo, hijo de Dios, quien con su 

“lanza de la justicia” vence a Satanás: 

ha venido para vencer al pecado. Con su 

victoria se inicia la alabanza a Dios por 

la llegada de Cristo, que ha nacido en 

Navidad, cuyo cántico concluye, como 

viene siendo habitual, en latín. En esta 

ocasión las onomatopeyas están 

vinculadas a los instrumentos de viento 

metal, muy empleados en estos 

acontecimientos deportivos y de ocio, 

especialmente la trompeta.  

 

 JUBILATE 

Se cree que esta obra musical 

podría estar inspirada en un 

acontecimiento acaecido en 1538, la 

firma de la Paz de Niza entre Carlos I 

de España y Francisco I, rey de Francia. 

Es una alabanza a Dios y parece que 

está basada en el Salmo 98/97, 4. Es una 

ensalada en la que, nuevamente, se 

incide en la alegría por el nacimiento de 

Dios, que ha venido a salvarnos y que, 

en el contexto anterior, podría ser quien 

ha posibilitado esa alianza entre los 

gobernantes de las dos naciones. Esa 

alegría se representa con onomatopeyas 

que aludirían a cantos y saltos por la 

felicidad. Además del castellano y del 

latín, también se incluye en esta 

ensalada el catalán, aunque concluye, 

como en todas las anteriores, en el 

idioma oficial de la Iglesia. 
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Conclusión. 

Es indudable que la música 

renacentista en España es un caso 

especial no sólo por las circunstancias 

políticas sino también por sus 

manifestaciones artísticas, incluidas las 

musicales. A lo largo de estas páginas 

hemos tratado de ofrecer un breve 

acercamiento al contexto musical para 

incidir en la visibilidad de la música 

profana, que contó un gran desarrollo en 

España junto con la religiosa gracias al 

trabajo de relevantes músicos que 

abordaron géneros como el romance o 

el villancico. Sin embargo, cabe señalar 

una forma musical muy particular como 

es el caso de la ensalada musical.  

La ensalada musical recoge 

algunos de los rasgos y de los logros de 

la polifonía española, por no hablar de la 

complejidad técnica y literaria así como 

del elevado valor simbólico contenido en 

estas formas musicales, cuyo compositor 

más relevante fue Mateo Flecha “El 

Viejo”. Como hemos apuntado, la figura 

de Mateo Flecha “El Viejo” resulta 

especialmente importante en la Península 

Ibérica no solo como quien desarrolló 

con gran talento el género de la ensalada 

sino por la perfecta comunión entre la 

homofonía y un contrapunto imitativo, 

que en el fondo nunca llegó a calar 

especialmente en España. Ahora bien, 

más allá de aspectos técnicos, lo 

relevante de las ensaladas de Mateo 

Flecha “El Viejo” tiene que ver con el 

hecho de que estas obras son el fiel 

reflejo de la importancia de la teología 

junto con la progresiva secularización de 

la sociedad española de la época a través 

del desarrollo del ocio y otros aspectos 

referidos a la vida mundana, insertos de 

forma simbólica y a través de la escritura 

musical. 
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La construcción del archivo digital de 

la Familia Malvar. 

 

En plena era de la información, 

existen numerosas herramientas 

interactivas que permiten facilitar el 

trabajo y la difusión de todo tipo de 

proyectos. En el campo de la 

archivística, destacaremos la creación 

del software libre de ICA – AtoM para 

la construcción de archivos digitales, 

trataremos los aspectos más sencillos 

de su funcionamiento para todos los que 

no sean profesionales de dicho campo, 

y narraremos, los diferentes pasos que 

se han realizado para crear el embrión 

del archivo digital de la Familia 

Malvar, con la vista puesta en 

potenciar, en un futuro este proyecto, 

permitiendo acceder a la información 

de todo el patrimonio documental que 

esta familia tiene repartido por las 

diferentes instituciones archivísticas 

estatales. 

 

¿Qué es ICA-AtoM? 

El proyecto ICA-AtoM, acrónimo 

para Acess to Memory, es el resultado 

de un trabajo entre el Consejo 

Internacional de Archivos (ICA en sus 

siglas en inglés) con la ayuda de otras 

instituciones como la Escuela de 

Archivos de Ámsterdam, el Banco 

Mundial, el Centro de Documentación 

de los Emiratos Árabes Unidos o la 

propia UNESCO.  

La iniciativa nace con el fin de 

crear un software libre, en formato 

abierto, para la gestión y descripción 

archivística siguiendo los estándares 

internacionales establecidos en las 

diferentes normas del Consejo 

Internacional de Archivos (ISAD, 

PATRIMONIO 
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ISDIAH, ISAAR, ISAF) y que permitan 

publicar este contenido en línea.  

Tratando de escapar de los 

aspectos informáticos más específicos, 

buscaremos con este artículo dar a 

conocer un proyecto disponible para 

todos los interesados en crear un 

archivo digital. Es por ello que 

contaremos la evolución de uno de los 

muchos proyectos que se realizan con 

este software, el del Sistema de 

Información de la Familia Malvar. Este 

trabajo se encuadra en un estudio más 

concreto de los archivos de familia, de 

su organización
257

 y de su descripción. 

De forma complementaria y al igual que 

muchas otras plataformas de software 

abierto, ICA-AtoM cuenta con un 

prolífico grupo de debate entre los 

usuarios y todo tipo de explicaciones 

necesarias para un correcto uso y 

desarrollo del programa. Para ello la 

página web https://www.ica-atom.org/ 

permite la descarga y consulta de todo 

tipo de documentación relacionada, en 

un formato comunitario mediante el 

cual son los usuarios y seguidores los 

que testan y ayudan a resolver todo tipo 

                                                           
257

 Véase ARCAY BARRAL, A.: “El patrimonio 
documental familiar: método fácil, sencillo y 
poco costoso para el arreglo de los archivos 
particulares”, ArtyHum, Revista digital de Arte y 
Humanidades, nº 2, pp.187-199. 

de imperfecciones que el software 

pueda tener. 

ICA-AtoM está basado en un 

ambiente web fácilmente manejable, 

con opciones multilingües y capacidad 

para almacenar diferentes archivos tanto 

con normas del Consejo Internacional 

de Archivos como con otras diferentes 

que permitan la difusión de la 

información y de la documentación 

online.  

¿Cómo funciona ICA-AtoM? 

Desde su presentación hace seis años, 

en 2008, ICA-AtoM se ha convertido en 

una herramienta sencilla y de calidad 

para la gestión y difusión archivística, 

respetuosa con las principales normas y 

que ofrece diferentes herramientas de 

gestión documental como la gestión de 

depósitos o la creación de registros de 

ingresos y transferencias, todo ello en 

varios idiomas. 

Para el correcto funcionamiento 

de este software es necesario contar con 

un servidor web, que tanto puede ser 

instalado en nuestro propio ordenador 

personal u hospedado en la red. Son 

requisitos necesarios también la 

existencia de una base de datos y un 

lenguaje de programación PHP5 para 

poder realizar las búsquedas a través de 

la web de ICA-AtoM. 

https://www.ica-atom.org/
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El primer paso del proceso es la 

descarga del software gratuito y el 

posterior registro del usuario. 

Posteriormente, desde nuestro navegador 

podremos acceder a la página principal 

donde, de forma muy intuitiva podemos 

complementar los pasos más destacados 

para la creación de nuestro archivo 

digital. Obviamente, pueden ser varias las 

personas que trabajen dentro de cada 

proyecto y se establecerán los permisos 

para los usuarios y/o administradores, 

enmarcando las funciones de cada uno. 

En el Menú principal podremos encontrar 

la opción de Agregar, desde la que 

añadiremos las descripciones que 

creamos conveniente para nuestro archivo 

digital, ya sea de adhesiones, de 

descripciones archivísticas o de autoridad. 

Se presenta también una opción 

de Administrar, desde donde podremos 

trabajar en todo lo relativo a los listados 

de almacenamiento, de derechos, de 

donantes o de ingresos y transferencias 

ya registrados. 

Todo el trabajo realizado en este 

software, es fácilmente exportable (e 

importable) en formatos XML o CSV, 

lo que permite transferir toda nuestra 

labor sin por ello perder información. 

Para crear un nuevo fondo en la 

aplicación solamente tenemos que ir a la 

opción de Agregar/Descripción 

archivística y comenzar a construir el 

sistema organizativo mediante la 

descripción en fichas de la ISAD (G) 

donde valiéndonos de las bases de este 

formato, como por ejemplo describir de 

lo general a lo concreto, podremos crear 

un fondo en el que analicemos todos los 

niveles de descripción (fondo, 

subfondo, serie, subserie, documento 

compuesto, documento simple). 

Lógicamente, los niveles han de ser 

creados para el cuadro de clasificación 

desde la ficha del nivel superior y en 

todo momento podremos comprobar la 

evolución de nuestro cuadro 

clasificatorio en el menú lateral, junto a 

la variedad de productores de 

información y otros datos de interés. La 

descripción archivística en ISAD (G) irá 

acompañada de un trabajo similar en las 

fichas ISAAR donde registraremos los 

datos de los productores de 

información, lo que aportará nuevos 

datos de interés para el fondo. 

El programa corrige 

automáticamente los errores que 

podamos cometer, advirtiéndonos de los 

errores o las incongruencias entre los 

datos del fondo y su dinámica 

interactiva aporta explicaciones sobre la 

información con la que tenemos que 

rellenar cada campo. Así mismo, el 
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propio ICA – AtoM ofrece los enlaces 

consignados de todo tipo de 

información añadida con anterioridad, 

lo que facilita el cumplimiento de las 

fichas y rebaja el porcentaje de errores y 

la duplicidad de datos con el uso de 

estos registros de autoridad. En caso de 

no completarse este campo en una ficha, 

al igual que con muchos otros datos, el 

programa incorpora automáticamente el 

registro del nivel superior. 

Otra característica que hace 

interesante el uso de ICA – AtoM es el 

registro de puntos de acceso que 

podemos vincular a una descripción 

archivística y que nos permitirá realizar 

una sencilla búsqueda en índices de 

materias, lugares o onomásticos 

relacionados con las unidades de 

descripción. 

ICA – AtoM permite enlazar 

objetos digitales a cada ficha de 

registro, por lo que podremos añadir la 

documentación digitalizada o cualquier 

tipo de información acerca de la unidad, 

lo que permite reforzar los contenidos 

acerca de nuestro fondo. 

A grandes rasgos estos son los 

trazos más básicos del software ICA – 

AtoM y en un breve acercamiento al 

programa conseguiremos crear un fondo 

con las características más simples. Para 

comprender de forma práctica todo este 

proceso, veremos el trabajo realizado 

para la creación de un archivo digital 

para el sistema de información de la 

familia Malvar. 

 

El archivo digital de la Familia 

Malvar. 

Con la venta del Palacete de 

Salcedo a la Diputación de Pontevedra, 

y la posterior cesión de ésta a la Misión 

Biológica de Galicia, se obligó a los 

nuevos administradores a depositar el 

patrimonio documental que en él se 

hallaba en los archivos de la Diputación 

provincial. Pasados los años y reforzado 

el interés de los descendientes de la 

estirpe Malvar en conocer más sobre su 

patrimonio documental, mediante la 

Fundación de la Casa Condal de 

Malvar, se comienza el estudio 

archivístico de la documentación 

asociada a esta institución familiar. 

A día de hoy, aún se están 

contemplando los primeros pasos de 

esta acción  con un estudio minucioso 

de los fondos depositados en el Archivo 

de la Diputación de Pontevedra pero los 

objetivos son más ambiciosos y buscan 

el poder dar acceso a toda la 

documentación asociada a la familia. 

Para ello, y valiéndose de herramientas 
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como ICA – AtoM y las facilidades 

descriptivas que este aporta, buscan la 

descripción de todos los fondos 

documentales independientemente del 

archivo en el que se encuentren. 

Ofreciendo desde su página web la ficha 

archivística, mediante la plataforma que 

presentamos, pretende acercar las 

fuentes documentales a todo aquel 

público interesado en saber algo más 

sobre este clan pontevedrés. 

Siguiendo las propuestas de un 

grupo de archiveros portugueses en la 

vanguardia de los estudios archivísticos 

de las instituciones familiares, 

comenzamos el estudio de la 

documentación de la familia Malvar, 

originaria del Palacete de Salcedo, a las 

afueras de la villa de Pontevedra, y sobre 

su documentación, aplicaremos las teorías 

organizativas del modelo sistémico.
258

 

Basándose en los criterios de la 

teoría sistémica, comenzamos por 

desenmarañar las ramas genealógicas, 

creando un árbol general de la familia y 

organizada en torno a las diferentes 

Casas que acaban entrelazándose con la 

familia principal de los Malvar. Es 

decir, que tras este proceso, sabemos 

                                                           
258

 MALHEIRO DA SILVA, A., “Arquivos 
familiares e pessoais: Bases científicas para 
aplicação do modelo sistémico e interactivo”, 
Revista da Faculdade de Letras: Ciências e 
técnicas do património, Serie I, vol. III (2004), 
Porto, pp.55-84. 

que en el Palacete de Salcedo han 

recogido documentación que había 

llegado a Pontevedra junto a diferentes 

personas que contraen matrimonio con 

diferentes descendientes de esta estirpe. 

Con estos resultados podremos 

crear un cuadro orgánico sobre el que 

asentar la documentación, creando una 

división clasificatoria generacional que 

permitirá un acceso nada enrevesado a 

la documentación, ya que al seguir la 

lógica de la evolución genealógica, será 

más fácil para el usuario localizar lo que 

vaya a necesitar. 

Como ya se avanzó en el número 

2 de ArtyHum, el modelo sistémico 

plantea la organización documental a 

través de la siguiente división:
259

 

 

Sistema de Información 

Sección – Generación 

Subsección – Matrimonio 

Subsección – Marido 

Series 

Documentos compuestos 

Documentos simples 

Subsección – Esposa 

Subsección - Hermanos 
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En el caso de la familia Malvar 

hemos encontrado una de las muchas 

particularidades que ofrecen estos 

archivos privados tan heterogéneos
260

 

ya que al dividir el sistema de 

información que supone el fondo en las 

diferentes Casas nos vemos en la 

obligación de repartir el sistema en 

varios subsistemas, correspondiendo 

con cada una de las casas y sus 

respectivas generaciones. 

Para ello, se ha de ser cautos en la 

agregación de descriptores en ICA – 

AtoM y mediante la edición de 

taxonomías estableceremos un nuevo 

nivel de descripción que la aplicación 

no recoge por defecto. En este caso 

crearemos un subsistema para cada 

Casa y dentro de cada subsistema 

repartiremos la información documental 

de cada generación, dividiéndose a su 

vez entre los miembros que la 

componen como acabamos de presentar 

en el cuadro anterior. 

Una vez establecida la división 

genealógica que servirá de soporte 

organizativo al sistema de información 

es necesario asociar cada documento 

dentro de cada apartado, estableciendo 

las series o subseries en el caso de que 

estas sean necesarias. 
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 GALLEGO, O.: Manual de archivos 
familiares. ANABAD, Madrid, 1993, p. 49. 

Llegado el momento del volcado de 

información en ICA – AtoM será 

necesario comenzar con la descripción 

archivística, tanto cumplimentando las 

fichas ISAD (G) siguiendo el diseño 

organizativo del cuadro genealógico 

como describiendo los productores e 

instituciones relacionadas. 

Para el caso de la Familia Malvar 

tenemos que tener en cuenta la línea 

dinástica seguida por los diferentes 

ascendientes que aparecen recogidos en 

la documentación y que conforman a los 

diferentes linajes de varias Casas 

hidalgas gallegas. Haciendo un simple 

esquema en el que apenas recogemos 

las generaciones más destacadas, es 

decir, aquellas que suponen la unión de 

varias Casas, aparece una estructura 

más o menos similar a la siguiente 

imagen:
261
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Estructura de la Familia Malvar. Imagen del autor. 

(imagen ampliada al final del artículo). 

 

En ella se ve como, por ejemplo, 

Gerónima Mosquera une la Casa de 

Ramirás a la de Regodeigón, tras su 

casamiento con Julio Sarmiento 

Vaamonde, o como María del Carmen 

de la Maza recoge la documentación de 

su primer marido, procedente de la 

Casa de Toiriz, para luego acoplarla al 

archivo da la familia de Julián Malvar, 

originarios del Palacete pontevedrés de 

Salcedo. 

Conforme la estructura de estas 

Casas, se hará la división sistemática 

para desdeñar en secciones a cada una 

de las generaciones que tengan 

documentación asociada o producida, 

estructurando con todas ellas el cuadro 

orgánico sobre el que asentaremos 

nuestro sistema de información. 

 

La difusión archivística. 

La principal ventaja de este tipo 

de programas es que al tratarse de un 

software de acceso libre no interpone 

ninguna limitación para su uso y su 

puesta en común en la red para todos 

aquellos usuarios interesados en 

conocer más en profundidad un fondo 

archivístico. 

Gracias a esta característica, no 

demasiado habitual en los programas de 

gestión archivística, podemos contar 

con un acceso abierto a una plataforma 

que se complementa correctamente con 

unos motores de búsqueda que facilitan 

considerablemente el acceso al 

documento. Todo ello unido a unas 

opciones de navegación por las 

diferentes listas que incrementan la 

interacción con el usuario, sobre todo 

con el que no está familiarizado con el 

lenguaje archivístico. El modelo 

pluridimensional de descripción 

archivística que supone ICA-AtoM no 

remata únicamente con una simple 

descripción archivística, sino que 

emplaza al usuario a relacionar esto con 

otros factores útiles para el acceso y la 

difusión. 
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Al igual que todo el desempeño 

del software es posible desarrollarlo por 

usuarios que no tengan unos dominios 

excesivos de informática, el acceso y la 

posterior difusión de los fondos puede 

ser masiva por lo simple que resulta 

ubicar un documento dentro del 

esquema jerárquico organizativo.
262

 En 

este proceso incide la aplicación lógica 

que supone el modelo sistémico, alejado 

de las complejas organizaciones 

presentadas por los modelos 

patrimonialistas. 

Por todo ello, el software de ICA-

AtoM se antoja obligatorio en todas 

aquellas instituciones interesadas en 

compartir de manera libre sus fondos 

documentales en internet, actuación que 

en pleno siglo XXI debería de ser una 

constante y no un caso aislado. 
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Calheiros: o modelo sistémico no acesso à 
informação”, Páginas a&b, serie 2, nº 9, 2012, 
Lisboa, p. 21. 

 

 

BIBLIOGRAFÍA. 

 

ABREU PEIXOTO, P.: “Aplicação das 

ISAD(G) aos arquivos de familia”, Páginas 

a&b, nº4, 2000, Lisboa, pp. 55-70. 

BIARGE GALLARDO, B.: ICA–AtoM: Manual 

para archiveros, Vidimus, arxius i gestió 

documental. Barcelona, 2014. 

GALLEGO, O.: Manual de archivos familiares. 

Madrid, ANABAD, 1993. 

MALHEIRO DA SILVA, A.: Arquivos 

familiares e pessoais: Bases científicas para 

iniciação do modelo sistémico e interactivo, 

Revistas da Faculdade de Letras: Ciências e 

técnicas do património, serie I, vol. III (2004), 

Porto, pp. 55-84. 

VENTURA, I.: “O Arquivo do Paço de 

Calheiros: o modelo sistémico no acesso à 

informação”, Páginas a&b, serie 2, nº 9 (2012), 

Lisboa, pp. 7-33. 

Manual de ICA-AtoM. 

https://www.ica-atom.org/doc/User_manual  

 

 

 

*Portada: Sobre de una carta dirigida a 

Julián Malvar – Imagen del autor. 
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