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*Portada: Imagen de la Virgen de la 

Cabeza con niño
1
 (Jaén). 

Diseño y maquetación de Iñaki Revilla 

Alonso. 

  

                                                           
1
http://www.santuariovirgencabeza.org/galeria/i

mages/Aparicion%202014%20c%20.jpg 
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LA APARICIÓN DE UN NUEVO 

SER SOBRENATURAL:  

LA MORA HISPANA.  

 

Por Eloísa Hidalgo Pérez. 

 

Palabras clave: Corán, cristianos, hispanas, 

invasión musulmana, religión islámica. 

 

La invasión musulmana de la 

Península en el año 711 abrió un 

periodo de la historia que se prolongó a 

lo largo de casi ocho siglos. La propia 

esencia de la religión islámica 

imposibilitaba la entrada de creencias 

que excedieran las recogidas en el 

Corán, por lo que el mundo de los entes 

mágicos no sufrió aportaciones foráneas 

de ningún tipo. Sin embargo en las áreas 

hispanas reconquistadas por los 

cristianos sí crearon un nuevo ser 

sobrenatural resultante de esa invasión. 

Musulmanes sin seres sobrenaturales.  

La generalización desde el año 711 

de la doctrina de Mahoma en buena parte 

de los territorios meridionales de la 

Península
2
, no fue motivo suficiente para 

desarrollar manifestaciones 

sobrenaturales en la rebautizada Al-

Ándalus. La razón fundamental se 

encuentra en la propia idiosincrasia del 

Islam y la ausencia de ese tipo de seres 

en el ideario de las zonas donde surgió 

esta religión, ya que a diferencia de lo 

que sucedió en otros territorios ocupados 

por los romanos, en las áreas de Oriente 

Medio la evolución de sus creencias fue 

muy distinta. Además, el asentamiento 

del Islam y su extrema rigurosidad
3
 

tampoco facilitaron la pervivencia de 

referencias mitológicas precedentes.  

Por todo ello, la invasión 

musulmana de la Península Ibérica no 

modificó el mundo de los seres mágicos 

con nuevas introducciones, aunque sí se 

dio un fenómeno curioso, ya que el 

asentamiento de los conquistadores 

posibilitó la creación de un mito muy 

interesante, netamente hispano e imposible 

de entender y haber sido gestado sin la 

confrontación que durante siglos se 

produjo entre cristianos y musulmanes. 

                                                           
2
 SÁNCHEZ ALBORNOZ, C., 1985, pp. 86-92. 

3
 GARCÍA DE CORTÁZAR, J.A. y VALDEÓN 

BARUQUE, J., 1986, pp. 127-129. 

ANTROPOLOGÍA 

A 
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De hecho, el nacimiento de la 

mora, el único ente fantástico 

importante de influencia musulmana, 

está vinculado a una serie de 

acontecimientos históricos entre los que 

destaca la Batalla de Covadonga (722), 

donde se produjo la primera derrota de 

los invasores por parte de la población 

cristiana replegada en las áreas 

cantábricas
4
. Pero no solo eso; la 

presencia árabe también tuvo 

consecuencias muy significativas que 

sirvieron para configurar, en gran 

medida, la actual distribución de los 

seres mágicos en España.  

En cualquier caso, es necesario 

matizar que la enorme importancia dada 

a la religión institucional y la gran 

cantidad de obligaciones que implicaba, 

no ayudó al desarrollo de las 

manifestaciones de este tipo en las 

zonas donde los musulmanes se 

asentaron desde el primer momento
5
. 

Además, tampoco conviene olvidar que 

en esas áreas más meridionales la 

creencia en seres sobrenaturales era 

bastante débil en comparación con otros 

lugares del conjunto peninsular, por lo 

que la posibilidad de ser olvidadas 

resultaba mucho más factible como en 

realidad sucedió. Al fin y al cabo, desde 

                                                           
4
 SÁNCHEZ ALBORNOZ, C., 1985, pp. 93- 117. 

5
 VALDEÓN J.; PÉREZ, J. y JULIÁ, S., 2003, p. 15. 

la presencia de las oleadas de invasión 

de finales del siglo IV y V, se configuró 

una tendencia en la que sigue 

destacando el mayor arraigamiento de 

esta clase de creencias según se avanza 

hacia el Norte.  

Sin embargo y frente a esa realidad 

que abarcó parte de la Península, se 

hallaba otra que fue vital en la 

progresión y evolución del mundo de los 

seres sobrenaturales. El devenir de los 

acontecimientos en zonas de la actual 

Castilla y León, cuya población no 

desapareció del todo con la invasión 

musulmana pero se mermó de manera 

indiscutible
6
, resultó determinante para 

los entes mágicos en los que allí se creía.  

De hecho, la causa fundamental 

de todo ese proceso radica en la propia 

esencia de la existencia de la mayor 

parte de esas manifestaciones, ya que 

permanecen vivas a nivel testimonial 

gracias a la presencia de los humanos 

que las conciben, desarrollan y 

fundamentan. Así, la escasa población 

que habitaba en esas áreas y la huida de 

la mayor parte hacia el Norte 

peninsular, hizo que la creencia y 

consecuente presencia de aquellos seres 

se limitara de forma evidente. Por ello y 

hasta que a mediados del siglo VIII 

                                                           
6
 TUÑÓN DE LARA, M., 1980, IV, pp. 15-19. 
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comenzó la tarea repobladora desde el 

Norte
7
, no volvieron a introducirse ni 

algunos de los entes que existían con 

anterioridad, ni otros de nueva creación 

y/o desconocidos en éstos territorios 

hasta aquel momento.   

Por el contrario, los únicos 

ámbitos en los que no vieron cortada 

y/o coartada su evolución fueron las 

áreas septentrionales de la Península, 

aunque evaluar su progresión en las 

primeras fechas de la gestación de Al 

Ándalus es bastante complicado. 

El origen de las moras. 

El resultado de todo el proceso 

histórico de invasión musulmana de la 

Península Ibérica
8
, repliegue de parte de 

la población visigoda en las montañas 

cántabras
9
 y desarrollo de la 

Reconquista
10

, fue el nacimiento de un 

ser sobrenatural nuevo, la mora, cuyo 

origen se encuadra en fechas concretas 

como en los casos asturiano y cántabro; 

aunque también existen ejemplos que se 

enmarcan en algún momento previo a la 

victoria cristiana en la Batalla de las 

Navas de Tolosa en 1212, punto 

                                                           
7
 Ibídem. Tomo IV. Primera Parte. Cap. I. Punto 

1.2. pp. 15-31. 
8
 SÁNCHEZ ALBORNOZ, C., 1985, pp. 84-94. 

9
 TUÑÓN DE LARA, M., 1980, II, pp. 403-413. 

10
 Ibídem, II, pp. 405-413 y 425-444. 

determinante del declinar almohade
11

.  

A diferencia de otros mitos y 

entes, estas manifestaciones son las más 

autóctonas que conocemos en cuanto a 

su creación y podemos localizarlas 

temporalmente sin apenas problemas ya 

que, frente a lo que sucedía con casi 

todas las anteriores, no surgieron por un 

proceso de imposición, influencia o 

asimilación respecto a otros pueblos. 

Las moras emanaron de la inventiva de 

las gentes de aquella época, fusionando 

elementos reales con otros puramente 

imaginarios y fantásticos que se 

consolidaron después con gran rapidez.  

Los elementos reales procedían de 

la verdadera presencia física de los 

árabes en sus territorios, que se 

manifestaba y sentía a través de la 

violencia canalizada de formas tan 

diversas como los enfrentamientos 

bélicos, la coacción y el chantaje que 

implicaba el pago de tributos con seres 

humanos y dinero por parte de los 

cristianos
12

; secuestros, asesinatos de 

los habitantes de la mitad norte 

peninsular etc. En cuanto a los 

imaginarios, ese tipo de rasgos y 

características surgían de los anteriores. 

                                                           
11

 VALDEÓN J.; PÉREZ, J. y JULIÁ, S., 2003, p. 73. 
12

 Ibídem, p. 21. Precisamente este hecho ha 

convertido en leyendas episodios tan 
significativos como la Batalla de Simancas 
(939).  
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Estos componentes mágicos y 

fantásticos son muy interesantes por la 

manera en que se crearon y los 

resultados que consiguieron obtenerse. 

Así y aunque no siempre se acostumbre 

a referir el hecho concreto que con 

mayor probabilidad las generó, es decir, 

la Batalla de Covadonga, el mito de las 

moras hunde sus raíces en la oposición 

de la población cristiana a los 

musulmanes.  

La habitual falta de alusión a 

acontecimientos históricos específicos 

hay que enmarcarla en la extensión del 

mito por toda la Península, lo que 

implicaba la necesidad de no concretar 

ni limitar geográficamente el evento que 

las originó. Por ello se ha generalizado 

su nacimiento en el marco global de la 

resistencia cristiana, haciendo frente a 

los musulmanes en las batallas o 

negándose a pagar tributos, lo que 

derivó en una confrontación que hizo 

retroceder
13

 a los invasores, quedando 

las mujeres de éstos en el territorio 

reconquistado y sufriendo un 

encantamiento que se mantiene hasta la 

actualidad. De ese modo, aunque la 

entrada de los árabes se realizó desde el 

Sur, la creación de estos entes se 

produjo en el Norte como resultado del 

                                                           
13

 Huir según las versiones cristianas. 

contacto con los núcleos  cristianos que 

allí resistían las abatidas de los 

musulmanes.  

Siguiendo esa línea, la expansión 

del mito de las moras se efectuó de 

acuerdo con el esquema de reconquista 

cristiano, es decir, extendiéndose 

primero por las áreas septentrionales y 

bajando hacia las meridionales con 

posterioridad. Sin embargo, hasta aquí 

llega su origen plenamente autóctono, ya 

que los rasgos de ese encantamiento son 

adopciones de características propias de 

otros tipos de seres y leyendas que 

provienen de aportaciones anteriores. 

De hecho, resulta indudable la 

enorme importancia que tuvieron en la 

configuración de las moras las 

manifestaciones femeninas hispanas 

surgidas de la mezcla de influencias 

procedentes de las creencias indígenas 

peninsulares, celtas, grecorromanas y 

germanas. Todavía hoy se puede 

observar en ellas la asimilación de 

rasgos poseídos por seres locales como 

las actuales donas, xanas y anjanas, o 

las denominadas de manera más 

general para la mayor parte del 

territorio como fadas-hadas. 

Precisamente de aquí nace la enorme 

similitud entre los diferentes relatos de 

uno y otro tipo de entes, representados 
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de manera explícita en lo referente a 

ciertos comportamientos externos, 

aunque no sucede lo mismo en lo 

relativo a la personalidad. 

 

 

The Charmer (1911), John William 

Waterhouse. Colección Privada. 

 

Sin embargo y aun existiendo en 

el caso de las moras una configuración 

global durante un tiempo y en algún 

aspecto, no debe estudiarse su 

evolución solo de esa manera, ya que 

los seres femeninos establecidos en la 

España visigoda y de los que recibieron 

influencias, carecían de homogeneidad. 

Hasta entonces, las aportaciones 

foráneas en el campo de las creencias 

no habían podido evitar que se 

desarrollaran ciertas peculiaridades en 

los componentes del mundo mágico de 

los bosques, dentro de un esquema 

general establecido por romanos y 

visigodos. Por esta razón, las distintas 

manifestaciones sobrenaturales fueron 

adquiriendo poco a poco unos rasgos 

autóctonos que permitieron la 

diferenciación de cada una de ellas en 

relación con el área geográfica que 

ocupaban. 

De ese modo cuando el mito se 

fue configurando en el Norte 

peninsular, los nuevos entes que se 

estaban creando adoptaron tanto las 

características generales que aunaban a 

los seres ya existentes en esos 

territorios, como sus peculiaridades 

concretas. Así, las mouras de los 

actuales ámbitos gallegos asimilaron 

ciertas peculiaridades diferentes a las 

de las áreas asturianas, aragonesas, 

andaluzas etc. Estas características 

afectaron a los aspectos físicos y 

psicológicos. 
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Las moras hispanas. 

Como todos los seres 

sobrenaturales, las moras fueron 

evolucionando y variando desde el 

momento de su creación, y adquiriendo 

unos rasgos que de forma general han 

pervivido hasta la actualidad. 

Externamente y centrándonos en las 

fechas más tempranas de su origen, la 

similitud entre todas ellas permite 

describirlas como mujeres poseedoras 

de una belleza racial, con la tez morena 

y  largos y hermosos cabellos. Vestidas 

con ricos ropajes típicamente árabes, el 

encantamiento que padecían les 

obligaba a vivir en cuevas esperando el 

regreso de sus esposos, quienes habían 

huido al verse derrotados por los 

cristianos. Algunas de ellas aguardaban 

en compañía de sus hijos que también 

estaban hechizados. 

Sin embargo, según se avanzaba 

hacia el Centro y el Sur de la Península, 

se produjeron una serie de cambios 

debidos a su necesario acoplamiento a 

la idiosincrasia propia de cada área y 

realidad. En ese sentido, resulta 

increíble la íntima relación entre los 

hechos que estaban acaeciendo y la 

progresión de estos seres. 

 

 

En primer lugar, el relato original 

se vio obligado a variar porque era 

difícil extrapolar un acontecimiento 

como el de la Batalla de Covadonga
14

 a 

otras localizaciones del territorio. De 

esa manera, se reelaboró la historia, 

disminuyendo el número de 

protagonistas y quedando relegada a 

una sola mora, con lo que se 

individualizaba a la colectividad  dando 

paso a leyendas típicas de cada lugar. 

Además, también comenzó un 

proceso de anulación del hijo, si bien es 

cierto, en algunas zonas muy concretas 

como las septentrionales, aún se 

conserva su presencia. El siguiente paso 

fue la configuración de un relato que no 

varió en esencia, pues la espera al moro 

se mantenía. En cuanto al tradicional 

hábitat ubicado en las cuevas se unió 

otro diferente: las fuentes. Con ello se 

produjo una nueva fusión entre seres, de 

forma que los escasos ejemplos de 

ninfas
15

 que aún podían permanecer en 

esos territorios y los rasgos de algunas 

fadas-hadas que también estaban 

influenciadas por las anteriores, se 

acoplaron al nuevo mito. Pese a esta 

circunstancia la historia tampoco se 

modificó, porque en realidad esa nueva 

residencia no era más que un elemento 

                                                           
14

 SÁNCHEZ ALBORNOZ, C.,1985, pp. 93- 117. 
15

 GRIMAL, P., 1993, pp. 380-381. 
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anecdótico dentro del contexto general 

de la narración. 

En cuanto a su carácter, las moras 

e ijanas
16

 fueron desde el primer 

momento los únicos entes 

sobrenaturales femeninos bondadosos 

que, apareciendo como colectivo o de 

manera individual, presentaron una 

personalidad perfectamente delimitada 

y ausente, a priori, de cualquier tipo de 

ambivalencia. Esa personalidad se sigue 

mostrando hasta la actualidad de forma 

triste y melancólica, alterándose solo 

cuando la posibilidad de romper su 

encantamiento se desvanece. En ese 

instante se convierte en un lógico 

enfado, ya que no hay que olvidar que 

es una de las pocas manifestaciones 

ansiosa por abandonar su condición 

mágica y convertirse en humana de 

manera absoluta
17

. 

El paso del tiempo unió a su 

encantamiento ciertas peculiaridades de 

otros seres del bosque, como por 

ejemplo la posesión de tesoros 

escondidos en las cuevas donde residían 

y que les habían dejado sus esposos; el 

gusto por peinar sus cabelleras con 

cepillos de oro sentadas a la orilla de 

                                                           
16

 CANO HERRERA, M., 2007, pp. 23-28. 
17

 Debemos matizar además, que a lo largo de la 
Edad Moderna y por circunstancias muy 
específicas relacionadas con la situación 
religiosa, se produjeron una serie de cambios que 
afectaron notablemente al carácter de las moras.  

algún arroyo, fuente etc.
18

, o la 

progresiva adopción de ropajes 

cristianos en las áreas más 

septentrionales de la Península. 

Como es normal, los cambios que 

se fueron produciendo paulatinamente 

siguieron la tendencia reconquistadora 

que se expandió hacia las zonas 

Nororientales y Noroccidentales, 

continuando después con el empuje 

hacia el Sur. Esto implicó que el mayor 

número de modificaciones se localizara 

en el Norte, al comenzar a darse éstas 

mucho antes desde un punto de vista 

temporal; aunque tampoco hay que 

olvidar las influencias carolingias 

recibidas a partir de la segunda mitad 

del siglo VIII y las de los vikingos 

daneses hacia el 844
19

.  

Estas nuevas aportaciones 

influyeron tanto en las moras como en 

las manifestaciones masculinas y 

femeninas establecidas en los bosques. 

Además, la prioritaria actuación de las 

primeras en territorios cristianos, 

propició no solo un nuevo 

fortalecimiento de las creencias en seres 

mágicos, sino también la captación y 

acoplamiento de algunas variaciones que 

se habían dado en otras zonas europeas. 

                                                           
18

 HIDALGO PÉREZ, E., ArtyHum, nº 5, octubre 

2014, p. 10. Disponible en 
http://www.artyhum.com/ 
19

 CROUZET, M., 1974, III, pp. 159-162. 

http://www.artyhum.com/
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 De ese modo se adoptaron algunos 

mitos, leyendas, y entes sobrenaturales 

galos procedentes sobre todo de la 

Armórica francesa. Relacionados en gran 

medida con manifestaciones de base 

celta como la Leyenda del Rey Arturo 

del siglo VI y el Ciclo de los caballeros 

de la Tabla Redonda, procedían de Gales 

y se extendieron por Cornualles y 

Escocia, llevándose a cabo su 

introducción, no solo a través de la 

narración de leyendas, sino también 

gracias a la expansión de los romances. 

 

 

El caballero Arturo (1903),                                 

Charles Ernest Butler. 

 

 

 

Las influencias de otros 

colectivos sobrenaturales se dejaron 

sentir en la ratificación de los rasgos 

externos de la mayor parte de nuestros 

seres, pero las características 

psicológicas procedentes de Europa 

no consiguieron imponerse porque los 

entes peninsulares ya habían iniciado 

un camino proclive hacia una actitud 

bondadosa, aunque dentro de la 

ambivalencia que les sigue definiendo 

en la actualidad.  

Desde el punto de vista físico, 

las aportaciones vikingas fueron 

notables. Indirectamente, esos influjos 

llegaron al territorio peninsular a 

través de las áreas de control 

carolingio localizadas especialmente 

en el Noreste. El punto de contacto 

previo procedía a su vez de los 

ataques que ese pueblo había llevado 

a cabo sobre la Armórica francesa en 

diferentes ocasiones, así como la 

existencia de otras conexiones con 

diversas áreas centroeuropeas, y por 

supuesto, la heptarquía anglosajona. 

En cuanto a las aportaciones 

directas, los asaltos vikingos también 

afectaron de manera especial a las 

zonas gallegas y asturianas a partir del 

año 844, prolongándose a otros lugares 

como parte de la actual costa andaluza, 
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e incluso llegando a las Islas Baleares 

durante la segunda mitad siglo IX.  

Pero centrándonos en las 

localizaciones nororientales, la 

cercanía física y vinculación al mundo 

carolingio a través de la Marca 

Hispánica
20

, propiciaron la existencia 

de importantes similitudes entre los 

entes de ambas zonas que aún se 

conservan, consolidándose de esa 

manera el prototipo de belleza 

medieval y cristiana. Precisamente ese 

prototipo terminó por hacer 

desaparecer al originario de la mora, 

es decir, el de belleza árabe; pero no 

fue la única modificación que esta 

manifestación femenina sufrió en 

aquellas áreas. Aunque el relato 

también varió, el resto de las 

características se mantuvieron igual 

que en las leyendas sobre moras, pero 

éstas perdieron su nombre y pasaron a 

denominarse encantadas.  El resultado 

final fue que la mora quedó eliminada 

como tal en los territorios que 

comprendían la Marca Hispánica
21

, e 

incluso en algunos lugares limítrofes 

que no formaban parte de ella.  

 

 

                                                           
20

 TUÑÓN DE LARA, M., 1980, II, pp. 414-417. 
21

 VALDEÓN J.; PÉREZ, J. y JULIÁ, S., 2003, 
pp. 42-43. 

La pérdida no solo del nombre 

sino también del aspecto y el cambio 

de la historia original, la acercó sin 

duda a las variantes europeas, pasando 

a generalizarse el tipo de mujer 

hechizada que aguardaba la liberación. 

Sin embargo, también le hizo perder la 

fascinante peculiaridad de un mito 

puramente hispano que se conservó y 

evolucionó en el resto del territorio. 

 

Conclusiones. 

 Considerando la atracción que el 

mundo de hadas, duendes y demás 

seres vinculados a la mitología, la 

magia y la fantasía, sigue ejerciendo 

en la actualidad en ámbitos tan 

variados como la pintura, escultura, 

literatura, cine etc., resulta 

decepcionante que un personaje como 

la mora no sea conocido y reconocido 

como debiera en España. Las 

características que posee, las claves de 

su origen y sobre todo, su condición 

de ente netamente hispano, son 

razones más que suficientes para que 

se las dé el papel que en verdad le 

corresponden dentro de la mitología. 

Las posibilidades que esta 

manifestación presenta, considerando 

además las impresionantes variantes 

que pueden localizarse a lo largo y 

ancho de nuestro país, las convierten 
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en un referente fundamental de la 

mitología española que merece 

conocerse y valorarse por la entidad 

propia y riquísima que posee. 

 

 

 

 

 

BIBLIOGRAFÍA. 

CANO HERRERA, M.: Entre anjanas y 

duendes. Mitología Tradicional Ibérica. 

Valladolid, Ed. Castilla, 2007. 

CROUZET, M. (Dir): Historia General de las 

civilizaciones. Barcelona, Ed. Destino, 1974. 

GARCÍA DE CORTÁZAR, J.A. y 

VALDEÓN BARUQUE, J.: Gran Historia 

Universal. Principios de la Edad Media. S. 

IX. Madrid, Ediciones Nájera, 1986.  

GRIMAL, P.: Diccionario de Mitología Griega 

y Romana. Barcelona, Ed. Paidós Ibérica, 1993. 

HIDALGO PÉREZ, E.: “Los seres de los 

bosques hispanos durante el dominio visigodo”, 

ArtyHum, nº 5, octubre 2014. Disponible en 

http://www.artyhum.com/ 

SÁNCHEZ ALBORNOZ, C.: Orígenes de la 

Nación Española. El Reino de Asturias. Madrid, 

Ed. SARPE, 1985.  

TUÑÓN DE LARA, M. (Dir): Historia de 

España. Barcelona, Ed. LABOR, 1980.  

VALDEÓN J.; PÉREZ, J.; JULIÁ, S.: Historia 

de España. Madrid, Ed. Espasa. Colección 

Austral, 2003.  

 

 

 

 

 

*Portada: La Batalla de Guadalete 

(1910), Salvador Martínez Cubells. Museo de la 

Real Academia de Bellas Artes de San 

Fernando (Madrid). 

 

 

 

 

 

 

 

 

 

 

 

 

 

 

 

 

 

 

 

 

 

 

 

 

 

 

 

 

 

 

 

http://www.artyhum.com/


ArtyHum 6 16 

 

ArtyHum, Revista de Artes y Humanidades  

 
 

 

 

 

 

ALGUNOS SERES DEL MUNDO 

SOBRENATURAL EN EL 

MEDIEVO CRISTIANO DE LA 

PENÍNSULA IBÉRICA. 

 

Por Eloísa Hidalgo Pérez. 

 

Palabras clave: hispanos, fuentes, mítico,  

Península Ibérica, seres sobrenaturales. 

 

La compleja situación de la Edad 

Media en la Península Ibérica y el 

desarrollo de diferentes partes de sus 

territorios, dificulta el análisis de los 

seres sobrenaturales que se 

mantuvieron. Afortunadamente, la 

ayuda de varias fuentes orales y 

escritas, permiten acercarse al 

panorama mítico de los territorios 

hispanos en aquellas fechas, donde los 

entes mágicos siguieron 

consolidándose. 

 

¿Qué pasó en la Edad Media con los 

seres sobrenaturales de la península? 

 A lo largo del Medievo, las 

manifestaciones mágicas de la 

Península Ibérica no solo se 

conservaron, sino que incluso 

aumentaron con la creación de nuevos 

entes como las moras y la mayor 

estratificación de muchos de sus 

colectivos. Obviamente, se continuó con 

la evolución establecida en Hispania, 

sobre todo desde las invasiones del siglo 

IV. Siguiendo una vía descendente 

relacionada con el propio proceso de 

Reconquista llevada a cabo por los 

reinos cristianos
22

 que aún se conserva, 

la mayor concentración de creencias en 

seres sobrenaturales se localizaba en las 

áreas septentrionales, disminuyendo de 

manera paulatina según se avanzaba 

hacia el Sur
23

. 

 

                                                           
22

 TUÑÓN DE LARA, M., 1980, IV, pp. 11-31. 
Recomendamos también VALDEÓN J., PÉREZ, 
J.; JULIÁ, S., 2003., en especial la parte en la 
que Julio Valdeón trata todos los aspectos 
relativos a la Edad Media en la Península 
Ibérica, siendo sus aportaciones respecto a la 
Reconquista y repoblación imprescindibles para 
comprender la peculiaridad de los reinos 
cristianos. 
23

 Ibídem, IV, p. 11. Julio Valdeón considera que 
“puede parangonarse con la penetración 
alemana al este del río Elba y, en algunos 
aspectos, incluso con la puesta en marcha de 
las grandes cruzadas.”.   

ANTROPOLOGÍA 

A 
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 Las aportaciones de base 

germana, celta y eslava resultaron 

determinantes  en la configuración de 

una mitología propia y enormemente 

rica
24

, pero además, la propia 

idiosincrasia de la Edad Media en la 

Península la delimitó de forma muy 

interesante y especial
25

. En cualquier 

caso, las influencias foráneas siguieron 

estando vigentes
26

, siendo de gran 

relevancia las canalizadas a través de 

los romances
27

 al permitir la entrada en 

el territorio de una serie de mitos 

desconocidos en la mayor parte de la 

Península, como los vinculados al Ciclo 

Artúrico
28

. Sin embargo y a pesar de lo 

destacadas que en la actualidad siguen 

siendo este conjunto de leyendas, los 

influjos más importantes procedieron de 

los romances que revisaban y 

reelaboraban mitos de la antigüedad 

grecorromana con otras contribuciones 

procedentes de fuentes diversas
29

. 

                                                           
24

 HIDALGO PÉREZ, E., ArtyHum nº 4, 
Septiembre 2014, pp. 20-29; ArtyHum nº 5, 

Octubre 2014, pp. 8 ss. Disponible en 
http://www.artyhum.com/ 
25

  TUÑÓN DE LARA, M., 1980, IV, pp. 77-85. 
Sobre todo en los aspectos peculiares de los 
que dotó la Reconquista a nuestros territorios a 
todos los niveles, pero siendo muy relevantes 
para la cuestión vinculada a las creencias, el 
componentes social y, lógicamente, religioso.  
26

 VALDEÓN J., PÉREZ, J., y JULIÁ, S., 2003, 
pp. 42-43. En especial por parte del Imperio 
Carolingio a través de las áreas nororientales.  
27

 TUÑÓN DE LARA, M., 1980, IV, pp. 87-88.  
28

 ALVAR, 1991. Recomendamos este 
magnífico y completo libro sobre el tema.  
29

 TUÑÓN DE LARA, M., 1980, IV, p. 88. Siendo 
importante la influencia carolingia y jugando un 

 La fuerza de estos poemas fue tan 

grande que se prolongó a lo largo de 

varias centurias y nuestros seres 

sobrenaturales se vieron afectados, 

tendiendo a concretarse de forma más 

específica en cada zona, lo que supuso 

no solo modificaciones en sus 

denominaciones sino también en 

algunos rasgos. Esas variaciones físicas 

no fueron tan radicales como para 

perder de vista el origen común de la 

mayor parte de ellos, pero sí les 

tipificaron por zonas en un proceso que 

se prolonga hasta hoy. 

  Aun así, la perdurabilidad que 

siempre han conservado respecto a sus 

localizaciones en espacios físicos 

concretos resulta fundamental a la hora 

de estudiarlos, y en realidad es un 

elemento determinante en su 

mantenimiento.  

 

Los seres del mar. 

 La sirena es una de las 

manifestaciones sobrenaturales que más 

ha pervivido a lo largo del tiempo 

porque tanto la tradición oral como la 

escrita no le han permitido caer en el 

olvido, aunque para ello la haya 

                                                                               
papel esencial los juglares, que “comenzaron a 
utilizar la lengua hablada por el pueblo […] para 
sus composiciones, que eran fundamentalmente 
narraciones de carácter épico”.  
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sometido a todo tipo de cambios
30

. 

Precisamente ese aspecto es 

determinante al analizar las sirenas 

peninsulares, ya que mientras las 

localizadas en el Norte y Centro se 

mantuvieron sobre todo por la 

transmisión oral, perdurando como 

seres fantásticos; en las áreas levantinas 

su conservación se centró mucho más 

en la parte culta, lo que le resta 

importancia desde el punto de vista 

antropológico. Aunque esto no supone 

una eliminación absoluta de su 

evocación oral, sí las rebaja desde la 

perspectiva de la relevancia popular del 

mito que estamos analizando. 

 El prototipo de sirena de la Edad 

Media peninsular se mantuvo en los 

límites definidos durante la presencia 

visigoda, es decir, vinculándola al mar 

en las áreas septentrionales, con una 

personalidad que había perdido gran 

parte de su condición maléfica de 

                                                           
30

 Incluyendo su conversión en personaje de 
cuento que, salvo algunos elementos de su 
apariencia externa, prácticamente no conserva 
nada de su esencia primigenia. En ese sentido, 
este ser siempre ha resultado y sigue resultando 
enormemente atractivo, como lo demuestran las 
referencias que se siguen efectuando, no solo a 
nivel literario y artístico, sino incluso en el cine 
destinado a cualquier tipo de públicos. Los 
ejemplos son numerosos y abarcan todo tipo de 
fechas, incluyendo desde películas de animación 
para niños como La sirenita, a otras destinadas a 
un público más adulto como Splash, series de 
televisión como H2O: Just Add Water etc. 

herencia grecorromana
31

 para tornarse 

ambivalente e incluso bondadosa, y con 

el mantenimiento de rasgos físicos 

consolidados desde el siglo IV. Cola de 

pez, largos cabellos rubios o rojizos y 

melodiosas voces que ya en esos 

momentos no acostumbraban a conducir 

a la muerte a los varones, habiéndose 

transformado por lo general en una pista 

que llevaba a su hallazgo por parte del 

mortal cuando ésta se peinaba a la orilla 

del mar con un peine hecho casi 

siempre de oro, eran los rasgos 

distintivos de la sirena medieval. Una 

sirena que en muchas ocasiones se 

casaba con un mortal y tenía 

descendencia con él, aunque finalmente 

siempre terminara imponiéndose su 

condición sobrenatural, pero dejando 

constancia en sus hijos de su origen no 

estrictamente humano. 

  La progenie habida de este tipo de 

relaciones, solía poseer algún rasgo 

distintivo de herencia materna, que iba 

desde escamas en determinadas partes 

del cuerpo a la unión palmípeda de los 

dedos de sus pies. En ese sentido, 

vuelve a resultar fascinante el desarrollo 

de justificaciones populares para 

explicar determinadas malformaciones 

                                                           
31

 HIDALGO PÉREZ, E., ArtyHum nº 2, Julio 
2014, pp. 8-9. Disponible en 
http://www.artyhum.com/ 
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genéticas, estableciendo su origen en la 

concomitancia y unión de esos dos 

mundos y el resultado de unas 

conexiones tan desiguales y 

divergentes.  

 Además, no hay que perder de 

vista a las sirenas de interior con 

cualidades igualmente benéficas que, 

sin embargo, fueron desapareciendo 

debido a la asimilación de sus rasgos 

más representativos por parte de otros 

seres, como por ejemplo las moras. En 

realidad, este proceso era lógico 

considerando el origen primigenio y 

localización natural de la sirena. Así y a 

pesar de disminuirse tan notablemente 

que apenas lograron sobrevivir algunos 

mitos muy localizados en lagunas, la 

única manera de conservar parte de sus 

peculiaridades era a través de esa 

simbiosis con otros entes. 

 En cuanto a los seres masculinos, 

los pocos tritones que habían 

conseguido mantenerse en la Península 

como esposos de las sirenas, siguieron a 

lo largo de la Edad Media con el 

proceso de desaparición iniciado en las 

centurias anteriores. Su labor de meros 

acompañantes fue desdibujándose de tal 

manera en los ámbitos marinos que 

incluso llegaron a extinguirse de 

algunas zonas, aunque su caso resulta 

curioso en ese aspecto. A pesar de la 

individualidad de las sirenas y la 

tendencia a hacerlas protagonistas de 

numerosos relatos de amor con 

humanos, en el ideario general se 

mantuvo la noción de que en el mar, 

como sucedía con esas manifestaciones 

con cola de pez, había unos homólogos 

masculinos caracterizados por su gran 

fealdad y tono verdoso de piel. Las 

concomitancias y relación originaria 

con las sirenas apenas logró sobrevivir 

en la mentalidad de los humanos, salvo 

en casos e historias excepcionales y 

muy localizadas; pero la figura del 

tritón nunca desapareció del todo y de 

hecho, hoy en día, aún perviven 

leyendas en el Norte peninsular.  

Los seres de los bosques. 

Las hadas poblaron los bosques 

de las áreas cristianas peninsulares, 

utilizándose la denominación 

hispanizada de su apelativo latino 

durante toda la Edad Media y la mayor 

parte de la Edad Moderna. Pero las 

fadas de nuestros territorios no se 

limitaron a ser un colectivo general con 

fuertes raíces grecorromanas y 

germano-celtas que las homogeneizaran 

por completo. Nuestras fadas poseyeron 

desde el primer momento 

denominaciones específicas y concretas 
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en cada localización, siendo éstas mucho 

más determinadas en el Norte peninsular 

donde las xanas y anjanas se 

consolidaron. En ese sentido, según se 

avanzaba hacia el Sur su importancia 

disminuía, tendiéndose a colectivizarlas y 

siendo mucho más común hallar 

referencias a fadas en la meseta que, por 

ejemplo, en las áreas galaicas, astures o 

cántabras. Sin embargo, es 

imprescindible aclarar que en el Medievo 

las diferencias se centraban sobre todo en 

cuestiones de carácter terminológico.  

Que en zonas santanderinas se 

apelara a esas hadas con una 

denominación cercana a anxana o anjana, 

no suponía que fueran esencialmente 

distintas a las fadas que podían localizarse 

en el centro de Castilla. De hecho, se 

trataba de todo lo contrario.  

Desde el punto de vista físico y 

emocional, las similitudes eran 

prácticamente las mismas y bebían de 

las influencias prehistóricas y antiguas, 

representando el prototipo ideal de 

belleza femenina medieval. Los 

cabellos rubios, ojos claros y piel 

blanca las caracterizaban de la misma 

manera que lo hacía su actitud 

benefactora con los humanos, salvo 

cuando se traspasaban ciertos límites. 

Así mismo, la buena suerte estaba 

unida a ellas, aunque en su grupo 

también se mantuvieran con fuerza las 

manifestaciones que simbolizaban la 

ambivalencia y la maldad, siendo 

curiosamente estas últimas las más 

representativas y con mayor 

importancia testimonial. 

En aquel tránsito complejo de los 

seres sobrenaturales moviéndose entre el 

paganismo del que habían nacido y la 

religiosidad oficial tan arraigada y 

relevante en unos reinos cristianos que 

luchaban contra los infieles 

musulmanes
32

, su originaria condición 

mitológica favorecía sin duda una 

concepción negativa respecto a ellos. De 

ese modo volvemos a hallar la 

confrontación entre la visión institucional 

y la real del mundo. En la perspectiva 

culta, el origen pagano de estos seres 

evidenciaba su maldad; pero desde la 

visión popular, esas manifestaciones 

formaban parte de su cotidianeidad y 

ofrecían la posibilidad de cumplir 

algunos deseos en vida, sobre todo si se 

relacionaban con una mejora de la misma 

gracias a las riquezas y ayuda que podían 

proporcionar. Aunque oficialmente la 

religión ofreciera y ofrezca la “salvación 

eterna” y un cúmulo de parabienes y 

felicidad tras la muerte, la condición 

                                                           
32

 TUÑÓN DE LARA, M., 1980, II, pp. 403-444.  
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humana necesita disfrutar en esta vida 

de alguna posibilidad que aligere la 

carga que supone el propio desarrollo 

existencial. Quienes podían dar 

respuesta a esas necesidades eran los 

seres sobrenaturales, ya fueran sirenas, 

fadas o moras que acumulaban tesoros; 

o duendes, elfos, enanos y gnomos que 

conocían las profundidades de la tierra y 

se dedicaban a sacar de ella grandes 

cantidades de oro.      

En cualquier caso, las fadas 

perdieron la poca fuerza que tenían en 

su descenso hacia el Sur peninsular, 

conservándose solo algunas referencias 

circunstanciales a ellas en determinadas 

leyendas que todavía se mantienen. De 

esa manera, su condición como 

colectividad prácticamente desapareció 

en las áreas  meridionales, en especial a 

partir del límite natural e histórico, sobre 

todo en ese momento, del río Tajo. 

Aun así, buena parte de sus 

rasgos se mantuvieron en la figura de la 

mora, que individualizada por 

completo durante la mayor parte de la 

Reconquista, a excepción de esos 

primeros años en los que se gestó, 

había asimilado tempranamente 

características de las fadas, igual que lo 

hicieron las sirenas o las mozas del 

agua en un mundo de interrelaciones 

espectacular, que no era sino una 

muestra de la propia evolución de las 

creencias humanas. En el caso de las 

moras, sus cambios están 

inequívocamente vinculados al 

desarrollo de la Reconquista a lo largo 

de la Alta y Baja Edad Media, siendo la 

evolución histórica quien provocó su 

modificación más notable, es decir, la de 

su conversión definitiva de colectivo en 

personalidades independientes y 

localizadas en territorios concretos. En 

ese sentido, resulta muy interesante 

comprobar los cambios acaecidos en 

pleno avance hacia el Sur a partir de los 

siglos X y XI, viendo cómo en algunas 

de las leyendas en las que la mora había 

quedado encantada en una cueva a la 

espera de su compañero árabe, ya no le 

aguardaba a él, sino a un caballero 

cristiano que acudiera a liberarla no solo 

por su caballerosidad y honorabilidad, 

sino también por amor. La introducción 

del elemento romántico que con 

anterioridad no existía de manera 

manifiesta y prioritaria, comenzó a 

adquirir a partir de entonces una 

especial relevancia que aumentó de 

forma progresiva en fechas posteriores. 

En cuanto a la simbiosis y 

asimilación física de rasgos de las 

fadas, en la Baja Edad Media el cambio 

que había tenido lugar de manera 

inicial en las áreas más septentrionales 
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y sobre todo las pirenaicas
33

, consiguió 

alcanzar a alguna otra zona del 

territorio, aunque el mantenimiento de 

la belleza morena se conservó por una 

simple cuestión de lógica, considerando 

el tipo de ser que era. 

De hecho, las modificaciones en 

ese aspecto empezaron a incrementarse 

en aquellos lugares donde las moras 

perdieron su nombre para pasar a 

denominarse encantadas. 

 

 

Take the Fair Face of Woman de Sophie 

Anderson. Colección Privada. 

 

 

                                                           
33

 HIDALGO PÉREZ, E., ArtyHum nº 5, octubre 
2014, pp. 9-13. Disponible en 
http://www.artyhum.com/ Debemos matizar en la 
importancia de la mayor influencia procedente 
del área franca en esas zonas, así como la 
escasa presencia musulmana. 

Frente a estas fadas, también 

había otras en el Noreste peninsular 

que son las que menos particularidades 

propias y definitorias presentan hoy en 

día. La razón se halla en la facilidad 

con que las originarias fueron 

influenciadas por las corrientes 

procedentes del vecino reino Franco, en 

especial a partir de la época carolingia.  

La llegada de cantares de gesta 

procedentes del otro lado de los 

Pirineos e imbuidos previamente de 

influencias variadas, fue un hecho 

determinante que repercutió en la 

mitología hispana; pero sin duda esas 

zonas limítrofes fueron las más 

afectadas, vinculándose sus seres aún 

más a los que en esos momentos 

prevalecían en Europa. Con ello, la 

idiosincrasia particular de muchos de 

aquellos entes hispanos fue relegándose 

de manera paulatina, circunstancia que 

les acercó a los foráneos haciendo que 

perdieran componentes enormemente 

ricos, significativos y definitorios que 

sí conservaron los que estaban situados 

en el resto del territorio.   

Precisamente esa idiosincrasia es la 

que también mantuvieron los seres 

sobrenaturales masculinos de los 

bosques. Aunque la mayor parte tenían la 

posibilidad de moverse tanto por el día 

http://www.artyhum.com/
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como por la noche, la primera opción era 

más frecuente y se fue generalizando 

hasta la actualidad. En un plano 

intermedio respecto a los entes nocturnos 

se encontraban los enanos, que solían ser 

bondadosos y/o traviesos
34

 y eran 

fácilmente identificables por sus 

peculiaridades físicas y gracias a las 

luces que les envolvían.  

Este aspecto era una 

reminiscencia de los influjos 

procedentes de los pueblos invasores 

del siglo IV, tendiendo a desaparecer 

de las manifestaciones de nuestros 

territorios en fechas tempranas. La 

razón vuelve a ser la necesidad humana 

de vincularse visualmente de manera 

más clara y evidente con ellos, hallando 

determinadas concomitancias con la 

condición mortal de los hombres 

aunque solo fuera de manera aparente. 

En líneas generales, los seres 

sobrenaturales que hallaban en los 

bosques sus hábitats más 

representativos acostumbraban a 

apasionarse por el baile, y entre las 

actitudes bondadosas de algunos de 

ellos destacaba el guiar a quienes se 

perdían hasta sus casas. Sin embargo, 

que pudieran tener aquellos 

comportamientos no implicaba ni 

                                                           
34

 Salvo en casos muy excepcionales y poco 
frecuentes en la Península Ibérica. 

implica la generalización de un carácter 

benéfico. En realidad, lo más 

significativo es su personalidad traviesa 

y juguetona que les lleva a extraviar a 

los caminantes, asustarles con su 

capacidad para fingir todo tipo de voces 

etc. Además, no puede ni debe olvidarse 

la personalidad maligna de muchos de 

ellos, resultado de la fusión de los 

propios seres indígenas de la península 

con otros de base grecorromana, celta y 

germana. 

En cuanto al caso de los elfos 

merece ser especialmente tratado por su 

curiosa evolución en tierras hispanas. A 

diferencia de duendes y enanos, los 

elfos y gnomos no son manifestaciones 

de las que podamos hallar constancia 

oral ni escrita en nuestro territorio a lo 

largo de la historia, con referencias que 

nos hagan pensar que, como los 

anteriores, se asentaron con firmeza y 

en algún momento poseyeron relevancia 

propia
35

. Hablar de radicación en ese 

sentido nos parece un error 

considerable, pero que no se asentaran 

por sí mismos, no implica 

necesariamente su ausencia; sobre todo 

si consideramos las interesantes 

peculiaridades que aún hoy presentan 

                                                           
35

 HIDALGO PÉREZ, E., ArtyHum nº 5, octubre 
2014, pp. 13-18. Disponible en 
http://www.artyhum.com/ 
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determinados seres del Norte peninsular 

y concuerdan con las de aquellos.   

En ese sentido, es imprescindible 

dejar constancia de la más que factible 

posibilidad de hallar reminiscencias de 

los elfos de origen celta y germano con 

determinados entes vinculados a 

fenómenos meteorológicos, que eran 

capaces de provocar  lluvias, granizo, 

tormentas etc. El proceso de asimilación 

habría sido muy interesante ya que el 

camino seguido pasaba por abandonar 

su condición preferentemente nocturna 

para actuar sobre todo durante el día, 

aunque manteniendo en el ejercicio de 

sus funciones la luz circundante que 

acostumbraba a acompañarles de 

manera permanente en su condición 

primigenia de elfos. Pero este tipo de 

entes hispanos no solo habrían asumido 

esas características élficas, sino también 

su capacidad de metamorfosearse
36

 en 

seres de pequeñas dimensiones y 

apariencia relativamente humana o en el 

propio fenómeno atmosférico
37

. El 

resultado final fueron los actuales 

nuberos
38

, ventolines
39

, espumeros
40

 etc. 

                                                           
36

 Esta cualidad y capacidad metamórfica que 
también poseían los enanos de manera 
primigenia, la habrían ido perdiendo 
paulatinamente esto últimos en el caso español. 
37

 Uno de los seres heredados y conservados 
hoy en día sería el nuberu. 
38

 CANO HERRERA, M., 2007, pp. 91-92.  
39

 Ibídem, pp. 102-103. 
40

 Ibídem, pp. 103-104. 

que se siguen conservando en el Norte 

peninsular. 

 Respecto a las reminiscencias de 

los gnomos, junto con las asimiladas y 

consolidadas durante el periodo 

visigodo
41

 por parte de duendes y 

enanos en lo relativo a su longevidad, 

protección de la naturaleza etc.; con el 

paso del tiempo también se mantuvieron 

otros rasgos significativos que tendieron 

a incrementarse de manera paulatina. 

De esa manera, muchas de éstas últimas 

manifestaciones desarrollaron en los 

territorios hispanos la tendencia de 

aquellos a actuar como guardianes de la 

noche que trataban de impedir que 

sucedieran desgracias a algunos 

humanos despistados.  

Paralelamente, otros duendes y 

enanos también intensificaron sus 

actitudes traviesas y burlonas, 

recurriendo para ello a cualidades muy 

desarrolladas en los gnomos originales. 

Así, igual adoptaban diferentes formas a 

través de las que engañaban a los 

mortales y reírse de ellos, que les 

incordiaban tirándoles piedras, 

llamándoles desde lugares donde 

estaban escondidos etc.  El resultado de 

todas estas simbiosis e influencias 

                                                           
41

 HIDALGO PÉREZ, E., ArtyHum nº 5, octubre 
2014, pp. 9-13. Disponible en 
http://www.artyhum.com/ 
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terminó derivando en la consolidación 

de una serie de entes que siguieron 

evolucionando hasta convertirse en los 

hoy denominados diablos burlones, así 

aludidos en toda la cornisa cantábrica y 

que están muy relacionados con los 

lutins ingleses, también localizados en 

Francia y Suiza. 

 

 

Ilustración Lutin con sombrero rojo  

(octubre, 2011), de Godo. 

 

Otra de las características que con 

más fuerza mantuvieron y aún 

mantienen buena parte de los duendes y 

enanos traviesos del bosque es la de sus 

actitudes y comportamientos 

libidinosos. En este sentido, no deja de 

resultar muy interesante la intensidad 

con la que esta personalidad absoluta y 

directamente vinculada con los sátiros
42

 

y faunos
43

 grecorromanos ha 

conseguido mantenerse a lo largo de los 

siglos, incluyendo además rasgos 

externos de aquellos que muchos de 

estos pequeños seres siguen 

manteniendo, como por ejemplo las 

patas y pezuñas de macho cabrío o 

pequeños cuernecillos. Una intensidad 

que resulta fundamental a la hora de 

establecer contactos con los humanos, 

ya que aprovechaban  cualquier 

posibilidad para tener uniones sexuales 

con las mujeres mortales, siendo lo más 

usual que las sorprendieran en medio 

del bosque y comenzaran a  

perseguirlas. 

En ese sentido, la existencia de 

unos entes cuya pervivencia llega hasta 

la actualidad resulta sin duda fascinante 

por ser una muestra antropológica más 

de la personalidad del ser humano.  

Y es que, los contactos 

momentáneos de mujeres con los 

geniecillos de los vientos era una 

constante muy típica de la península que 

aún hoy puede hallarse en referencias 

orales de diversos puntos de España.  

Gracias a la presencia de estos 

                                                           
42

 GRIMAL, P., 1993, p. 475. 
43

 Ibídem, pp.193-194. 
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geniecillos que actuaban siempre en 

forma de corrientes de aire que aparecían 

de repente cuando una muchacha estaba 

sola en el campo o el bosque, se 

justificaban embarazos no deseados por 

razones diversas que abarcaban desde la 

ausencia de paternidad del esposo, hasta 

la falta de marido y/o novio etc. Como 

vemos, la inexistencia de formas 

corpóreas era ideal, tanto para el 

mantenimiento de estos seres como tales, 

como para la “función” que ejercían en 

el mundo real. 

En ese sentido, solo este tipo de 

manifestaciones carecían de estado 

antropomorfo, resultando el Medievo un 

periodo esencial en la configuración 

definitiva de la apariencia externa de los 

seres masculinos de los bosques. Tan 

importante fue esa aportación que ha 

sobrevivido hasta la actualidad, siendo 

la imagen adoptada en aquellos siglos la 

que se sigue conservando en el ideario 

general con muy pocas variaciones. 

Así, las ropas que portaban la 

mayor parte de estos entes se fueron 

configurando de acuerdo con la 

evolución de los trajes medievales, 

asimilando las “modas” en el vestir de 

esas épocas. En cuanto a la especial 

predilección por los atavíos de los 

juglares y de los espacios opulentos que 

se mantienen hoy en día, sobre todo en 

mitologías como la celta o la germana, 

la influencia procede fundamentalmente 

del Romanticismo decimonónico. 

Aunque en ese periodo se realizó una 

interesante pero cuestionable labor de 

recuperación de este tipo de seres y 

creencias, por desgracia también y de 

forma habitual, se tendió a retocar en 

exceso el fondo y la forma de aquellas 

manifestaciones con la finalidad de 

hacerlas más atractivas para el público 

en general, cuando en realidad no era 

necesario. Al fin y al cabo, había sido la 

población quien se dedicó a lo largo de 

los siglos a mantenerlas vivas, siendo 

esa la causa fundamental de su 

pervivencia.  

 

Conclusiones. 

 La propia complejidad de la Edad 

Media en los reinos de la Península 

Ibérica influyó en el mundo de las 

creencias de los seres sobrenaturales 

que, a pesar de todo, consiguieron 

seguir sobreviviendo y evolucionando. 

Aunque las peculiaridades de cada zona 

se iban incrementando de manera 

lógica, este tipo de manifestaciones 

estaban por encima de ellas y a pesar de 

los cambios que se iban produciendo, 

siempre mantuvieron unas bases 
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esenciales que, afortunadamente, 

posibilitan que sigamos su rastro hasta 

la actualidad. 
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BREVE INTRODUCCIÓN A 

LA HISTORIA DE LA 

ARQUEOLOGÍA 

SUBACUÁTICA EN EL 

PANORAMA ESPAÑOL.  

Por Judit Garzón Rodríguez. 

 

Palabras clave: Arqueología subacuática, 

España, inicios, legislación, patrimonio 

cultural. 

Desde tiempos muy remotos el 

hombre se ha sumergido bajo las aguas 

con el objetivo de recuperar gran 

variedad de elementos anegados en el 

fondo marino por diversas causas. Sin 

embargo, a día de hoy, se podría decir 

que la arqueología subacuática no 

recibe el reconocimiento merecedor de 

su intenso trabajo o del alto valor de los 

hallazgos que en este ámbito de estudio 

se pueden obtener. 

 

Los comienzos del submarinismo. 

Los primeros indicios obtenidos 

sobre la práctica del buceo en la 

antigüedad se remontan, entre otros, a 

las conchas de moluscos localizadas en 

las costas del mar Báltico y Portugal
44

, a 

los motivos ornamentales como los 

localizados en las ruinas de Bismaya 

(Irak) o Tebas, a los polinesios 

primitivos e incluso a las “amas” 

japonesas que llegaban a sumergirse 

entre 20 y 25 metros de profundidad 

para recolectar perlas
45

. Por otro lado, 

en las pinturas rupestres de la cueva de 

Heindrich
46

, en Asiria
47

 (Lámina 1) o la 

Grecia antigua
48

 también se han podido 

documentar grupos de buceadores.  

 

                                                           
44

 La localización de estos moluscos deja ver, 
posiblemente, la práctica del ser humano de 
sumergirse varios metros bajo las aguas para 
capturar estos animales. 
45

   http://goo.gl/x8947f 
46

 Se cree que las pinturas representan a 

individuos recogiendo nácar bajo las aguas 
(SÁNCHEZ AGUDO, L., 2008, p.19). 
47

 Bajorrelieve localizado en el palacio del rey 
Asurbanipal II y datado ca. 880-60 a.C. que 
muestra como un individuo sumergido bajo las 
aguas toma aire de una vejiga de carnero que 
lleva bajo el pecho. 
48

 Además, en la Ilíada, XVI, 745, Patroclo 
menciona que “también los troyanos tienen 
buzos”, y la tradición oral de la Historia de 
Scyllis y Cyana, cuenta como este famoso buzo 

griego y su hija fueron obligados por el rey 
Jerjes a recuperar un tesoro persa sumergido en 
el fondo marino. 

ARQUEOLOGÍA 
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Lámina 1. Guerreros asirios. 

Sin embargo, para obtener los 

primeros datos sobre individuos 

especializados y formados como tal 

para la recuperación de objetos perdidos 

con carácter subacuático debemos 

remontarnos hasta el historiador clásico 

Tito Livio, quien usa el término de 

“urinatores” referido a una unidad 

romana, creada en el siglo IV a.C., 

dentro del ejército romano y que sería 

de carácter permanente y profesional. Si 

bien es cierto que este grupo de 

militares se encargaba de realizar 

misiones de ataque y sabotaje a barcos 

enemigos, así como a defender zonas 

portuarias y transportar armamentos y 

víveres, también se encargaban de 

recuperar cargamentos y anclas 

hundidas
49

. 

                                                           
49

 En Ab Urbe Condita, Vól. VIII, Libro XLIV, 

capítulo X, Tito Livio nos cuenta como Perseo 
arrepintiéndose de haber ordenado que 
arrojaran su tesoro al mar para ponerlo a buen 

Panorama español. 

A pesar de los inicios, ya 

mencionados, de la práctica del buceo o 

del trabajo de los “urinatores”, ninguno 

de los propósitos de recuperación de 

elementos marinos, en aguas españolas, 

se hizo con fines históricos hasta entrado 

el siglo XV. Fue en este momento en el 

que, cuando la actividad del hombre en 

el mar aumenta y por ende la cantidad de 

soportes informativos, la llamada casa 

de la contratación, impuso trabajos bajo 

las aguas con el objetivo de recuperar 

cargamentos hundidos. Más tarde, 

durante el siglo XVII, se tiene constancia 

de las primeras normas legales sobre la 

protección del patrimonio subacuático, y 

durante el siglo XVIII se promulgaría 

una real orden que decía: “si en las obras 

de los diques apareciera algún objeto o 

pieza arqueológica se remitiera a la 

corte para su estudio”.  

Sin embargo, no fue hasta 1911 

cuando España conoció una legislación 

en defensa del patrimonio arqueológico: 

“igualmente se entenderá por 

excavaciones los trabajos de rebusca 

arqueológica que tenga carácter 

espeleológico o submarino y otros 

similares”.  

                                                                               
recaudo y después poder recuperarlo, ordena a 
un grupo de buceadores (“urinatores”) que lo 
recuperen. 
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Por desgracia, este hecho no tuvo 

una alta repercusión en el panorama 

cultural español que seguía mostrando 

un notable retraso respecto al resto de 

Europa. Hecho que, sin duda, afectaba a 

la arqueología subacuática, puesto que 

el patrimonio sumergido no era 

considerado como una buena fuente de 

de información del pasado del ser 

humano y los hallazgos subacuáticos 

eran relegados a un interés secundario.  

A partir de la década de 1940 la 

arqueología subacuática sufre un giro 

importante al iniciarse el denominado 

buceo autónomo, fue entonces el 

momento de las conocidas excavaciones 

en los pecios de Albenga, Kyrenia o 

Yassi Adda. En España, en esta misma 

década, se llevó a cabo la primera 

excavación de arqueología subacuática, 

de la que se sacaron a la luz materiales 

anfóricos de la Bahía de Cartagena, Isla 

de Escombreras, y San Pedro del 

Pinatar. Años más tarde, en 1954, se 

crea el primer Club de Buceadores 

interesados en el asunto en España, 

denominado CRIS. Pero  no fue hasta 

1961, cuando se realizó, por primera 

vez, en Barcelona el III Congreso 

Internacional de Arqueología 

Subacuática, sin repercutir en gran 

medida en el panorama nacional.  

A partir de 1970 se crearon los 

patronatos de excavaciones 

arqueológicas submarinas en puntos de 

Baleares, Cartagena, Gerona y Ceuta a 

iniciativa del Ministerio de Educación y 

Ciencia. El problema surgió por el 

hecho de que, en gran medida, los 

integrantes de estos patronatos eran 

simples aficionados al buceo y 

provocaron un aumento en la recogida 

indiscriminada de materiales 

arqueológicos. En 1975 se celebró el 

primer simposium de arqueología 

submarina en Cartagena, y más tarde, en 

Barcelona se llevaron a cabo unas 

jornadas sobre la misma temática, al 

mismo tiempo que se recibía una 

subvención concedida por la fundación 

Juan March al proyecto de 

investigación para el estudio de los 

posibles vestigios de actividad humana 

bajo las aguas de la isla de Menorca. En 

1979 se produjo el primer 

reconocimiento oficial de la arqueología 

subacuática en la Universidad 

Complutense de Madrid, que organizó, 

junto con el centro de Cartagena, el 

primer seminario de arqueología 

submarina. Ya en los años 80, en las 

aguas de las Islas Canarias se realizan 

prospecciones subacuáticas, y en 1982 

tuvo lugar el VI Congreso Internacional 

de Arqueología Submarina, en 
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Cartagena, coincidiendo con la 

inauguración del museo ARQUA y el 

centro nacional de investigaciones 

arqueológicas submarinas. Un año más 

tarde, en 1983, se creó en el Museo 

Marítimo del Cantábrico, integrado en 

el instituto para investigaciones 

históricas, el laboratorio para 

investigaciones arqueológicas 

subacuáticas que permitía trabajar en 

litorales de Cantabria. En 1985, la 

Universidad de Murcia organizó cursos 

monográficos sobre arqueología 

subacuática con el nombre “Aulas del 

Mar”, al mismo tiempo que se aprobó 

la ley de Patrimonio Histórico Español, 

donde aparecía por primera vez el 

término “subacuático” referido a los 

yacimientos ubicados bajo las aguas. En 

1987, en la Universidad Autónoma de 

Madrid, tuvo lugar el Primer Curso de 

Arqueología Subacuática, así como un 

curso de doctorado sobre el mismo 

tema. Durante el mismo año, en la 

Universidad Autónoma de Barcelona, se 

realizó el I Seminari D’Arqueologia 

Submarina, y en 1988 el centro de 

recuperación e investigación submarina 

de Girona fue sede del primer curso 

organizado por el consejo de Europa, en 

España, para la formación de 

arqueólogos subacuáticos.  

Entre 1990 y 1993 tuvieron lugar 

las Jornadas de Arqueología 

Subacuática en Asturias. Mientras que, 

en 1992, la Generalitat de Cataluña creó 

el Centre d’arqueologia subacuática de 

Cataluña, seguido de la creación del 

Centro Arqueológico Subacuático de la 

Comunidad Valenciana y el Centro 

Andaluz de Arqueología subacuática. 

Durante el transcurso de aquellos años, 

el centro nacional de Cartagena propició 

la realización de cartas arqueológicas 

provinciales, y los cursos de formación 

de buceo para arqueólogos.  

Hallazgos de carácter subacuático 

con las primeras misiones españolas. 

Durante los años 1960-70, se 

recuperó el primer pecio en Palamós, 

Gerona. Más tarde, en la década de los 

80-90, se realizaron las excavaciones en 

Cala Culip, Roses; localizando pecios 

romanos y de época medieval. Al mismo 

tiempo, en 1982, tuvo lugar el 

descubrimiento del yacimiento de Playa 

de la Isla (Mazarrón), cuyas excavaciones 

se realizarían entre 1993-95. Momento en 

el que se localizaron los pecios fenicios 

BI y BII (Lámina 2). En el caso del 

último de ellos, el BII, sería excavado 

entre 1999 y 2001 con apoyo económico 

de la fundación Séneca. 
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Lám. 2. Pecio fenicio de Mazarrón I. 

 

Atención prestada a la arqueología 

subacuática: legislación, convenios y 

museos. 

Tanto los yacimientos terrestres 

como subacuáticos son muy frágiles y 

sensibles a las intrusiones. Incluso las 

intervenciones controladas, y con fines 

de investigación provocan daños en la 

información arqueológica que 

contienen, puesto que los alteran. Por lo 

tanto, es importante registrar con 

precisión toda la información que 

contiene el yacimiento. Así lo asegura 

la Unesco, que en 2001 realizó una 

convención por la que se establecieron 

las Normas relativas a las actividades 

dirigidas al patrimonio cultural 

subacuático. A través de ellas se 

establece que: la intervención en 

yacimientos subacuáticos podrá ser 

realizada únicamente por personas 

cualificadas para estos trabajos. En 

España esta normativa fue ratificada en 

el año 2005. 

Dentro del panorama nacional 

existen diversas leyes que afectan al 

patrimonio arqueológico subacuático:  

a) Ley de Patrimonio histórico español: 

aprobada el 25 de junio de 1985, 

contiene en el Título V,  la ley del 

Patrimonio arqueológico, que 

establece por el artículo 40 la 

siguiente afirmación: 

“Conforme a lo dispuesto en el 

artículo 1º de esta Ley, forman parte del 

Patrimonio Histórico Español los 

bienes muebles o inmuebles de carácter 

histórico, susceptibles de ser estudiados 

con metodología arqueológica, hayan 

sido o no extraídos y tanto si se 

encuentran en la superficie o en el 

subsuelo, en el mar territorial o en la 

plataforma continental. Forman parte, 

asimismo, de este Patrimonio los 

elementos geológicos y paleontológicos 

relacionados con la historia del hombre 

y sus orígenes y antecedentes”. 

b) Orden del Ministerio de Fomento del 

20 de julio del año 2000 que 

modifica a la Orden del 14 de 

octubre de 1997, estableciendo las 
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mismas normas al buceo científico 

que al deportivo-recreativo, dándole 

también una definición propia. 

c) Plan Nacional de protección del 

Patrimonio cultural subacuático 

español: el denominado “Libro 

Verde”, fue elaborado en el año 2009 

para analizar la situación de la 

arqueología subacuática en nuestro 

país, y poder establecer así ciertas 

directrices y programas para la 

gestión del patrimonio. Así pues, 

afirma que la extracción de objetos 

debe ser "el recurso último" al que se 

debe llegar en el momento de 

plantear el tratamiento en un 

yacimiento, y que sólo se ha de 

recurrir a él cuando sea  "necesario" 

para garantizar su preservación. 

El papel que juegan las 

consejerías de cultura sirve 

principalmente para promover la 

conservación y protección de los bienes 

arqueológicos, por lo que cada 

comunidad, siendo entidades 

diferentes
50

, es la encargada de vigilar y 

propiciar que se lleven a cabo o no estas 

acciones de protección. Así pues: 

 

                                                           
50

 Sin olvidar que todas ellas están regidas por 
el Ministerio de Cultura. 

a) La Consejería de Cultura y Turismo 

del Principado de Asturias, por 

ejemplo, ha incluido el yacimiento 

arqueológico subacuático hallado en 

la ensenada de Llan en la Carta 

Arqueológica de Castropol. De esta 

manera se garantiza su protección 

legal, y se coloca bajo la legislación 

de Patrimonio Cultural del 

Principado de Asturias, provocando 

así que sea "inviable", es decir, que 

no puedan extraerse los restos 

materiales existentes en la vertiente 

asturiana de la Ría del Eo para 

llevarlos a Galicia. 

b) La Comunidad Valencia ha llevado a 

cabo un plan pionero basado en la 

realización de visitas guiadas al 

yacimiento subacuático de Bou 

Ferrer como forma de acercar el 

patrimonio de estas características a 

la ciudadanía. De esta manera, la 

Dirección General de Patrimonio 

Cultural de la Comunidad 

Valenciana ha permitido las visitas 

controladas a todos aquellos 

submarinistas que así lo deseasen, 

desde mediados de septiembre hasta 

el 31 de diciembre del año 2013. 
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Además, a lo largo de los años, 

España ha realizado una serie de 

convenios de colaboración con diversas 

entidades. Dentro de este marco, y 

como algunos ejemplos del tema, 

podemos hablar de: 

a) Convenio de colaboración con 

el INA: realizado en 2007 por el 

Ministerio de Cultura y el Institute of 

Nautical Archaeology (INA) de la 

Universidad de Texas, para poner en 

marcha un proyecto de investigación 

en la zona del Bajo de La Campana, 

La Manga.  

b) Convenio de colaboración 

con Aurora Trust: elaborado en 2007 

por el Ministerio de Cultura y la 

Fundación Aurora Trust SP con el 

objetivo de realizar un programa de 

prospecciones mediante 

teledetección, así como colaborar en 

el campo de la arqueología 

subacuática y la educación.  

c) Convenio de colaboración entre el 

Ministerio de Cultura y la 

Comunidad Autónoma de la Región 

de Murcia: realizado en 2010 para 

poder establecer las pautas del 

desarrollo de actuaciones de 

actividades arqueológicas 

subacuáticas en el litoral de esta 

región. 

d) Convenio de colaboración con la 

National Oceanic and Atmospheric 

Administration (NOAA) de EE.UU.: 

elaborado en 2010, nace como forma 

de mantener protegido el patrimonio 

arqueológico subacuático que une a 

ambas naciones, permitiendo, 

además, realizar intercambios de 

información histórica, arqueológica y 

técnica referida a equipos o personal, 

a través de la cooperación en talleres, 

seminarios y conferencias sobre la 

temática. 

Otro caso a mencionar, podría ser 

el del Museo Nacional de Arqueología 

Subacuática, que ha llevado a cabo 

otros muchos planes de 

colaboración firmados, generalmente, 

entre el Ministerio de Cultura y diversos 

organismos como Universidades. 
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ENTREVISTA AL DR. JUAN 

LUIS MONTERO FENOLLÓS.  

 

Por Lucía Brage Martínez. 

 

 

Palabras clave: Arqueología, ArtexSiria, Asiria, 

Cilindrosello, Juan Luis Montero Fenollós, 

Período de Uruk,  Siria, Tablillas cuneiformes, 

Tall Humeida, Tall Qabr Abu al 'Atiq. 

 

El Proyecto Arqueológico Medio 

Éufrates Sirio. 

 

Juan Luis Montero Fenollós, 

(Lorca, 1968) es en la actualidad 

profesor de Historia Antigua en la 

Facultad de Humanidades y 

Documentación de la Universidad de 

La Coruña. Director desde el año 2005 

del proyecto arqueológico Medio 

Éufrates Sirio. Ha participado en 

proyectos en Siria desde 1992. 

Ha recibido el premio 

Concepción Arenal de investigación en 

Humanidades en 2004 por su trabajo 

"Tras las huellas de la torre de Babel", 

y en 2009 fue nombrado por el  

Ministerio de Educación de Francia, 

Caballero de la Orden de las Palmas 

Académicas.  

Cuenta además con una extensa e 

interesantísima bibliografía, 

destacando obras como La metalurgia 

en el Próximo Oriente Antiguo 

(Barcelona, 1998),  Torre de Babel. 

Historia y Mito (Murcia, 2010) y Breve 

historia de Babilonia (Madrid, 2012).   

 

L.B.M. Cuéntenos, para todos 

aquellos que no lo sepan, ¿qué es el 

PAMES?  

J.L.M.F. El Proyecto Arqueológico 

Medio Éufrates Sirio, el PAMES, es un 

proyecto de investigación que nace en la 

Facultad de Humanidades de la 

Universidad de A Coruña, en el Campus 

de Ferrol, en el año 2005. Nos parecía 

importante que una Facultad tuviera un 

proyecto de excavación arqueológica en 

lo que es la cuna de la civilización, es 

decir, en Valle del Éufrates. Es ahí 

donde nacen las primeras ciudades. Lo 

que son nuestros orígenes aparecen allí, 

la escritura, y muchos de los grandes 

ARQUEOLOGÍA 
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avances que revolucionaron la 

humanidad. Entonces nos pareció 

importante tener un proyecto sobre el 

terreno, y es así como nace esta 

iniciativa, en colaboración con el 

Ministerio de Cultura Sirio, porque éste 

es un proyecto mixto, un proyecto sirio-

español, de carácter internacional. Es 

decir, la Facultad de Humanidades es 

quien lidera el proyecto, pero aquí han 

participado investigadores de Francia, 

Portugal, Italia, por supuesto de Siria... 

pero esto es un proyecto abierto, de 

vocación internacional donde se 

incorpora a aquellas personas, 

investigadores, estudiantes incluso, que 

están interesados en la arqueología del 

Próximo Oriente. 

 

L.B.M. Quizá  no es de las zonas que 

más llaman la atención a pesar de ser 

cuna de la civilización, donde ha 

surgido la ciudad, la escritura... 

Egipto parece más atrayente para el 

público en general. 

J.L.M.F. Sí, Egipto, claro, es muy 

atractivo, hay mucha egiptomanía. O 

sea, una cosa es la Egiptología y otra la 

egiptomanía, que ha hecho mucho daño, 

en mi opinión, a la Egiptología como 

ciencia, porque es un producto que 

vende mucho, muy comercial, no hay 

más que ir a un quiosco de prensa y hay 

de todo y de todo tipo de calidad. 

Mesopotamia es como la hermana 

“pobre” de Egipto, a nivel por lo menos 

de gran público, cosa que es un grave 

error. Egipto, vuelvo a decir lo mismo, 

es muy espectacular: todo el mundo 

conoce las pirámides, las ha visto, 

además de todo lo que rodea a esta 

arqueología: el misterio, los faraones, 

las momias, etc. En el caso de 

Mesopotamia, su gran drama, es que a 

diferencia de Egipto, sus grandes 

edificios no se construyeron en piedra, 

es una arquitectura toda de tierra, de 

adobe, y visualmente es muy poco 

espectacular. No podemos quedarnos 

con la primera impresión de las cosas. 

Mesopotamia es tan importante como 

Egipto, no podría comparar quién tiene 

más relevancia histórica, pero en 

cualquier caso muchos de nuestros 

orígenes están allí. Además 

Mesopotamia tiene en nuestro mundo 

de tradición judeo-cristiana un peso 

muy fuerte, porque tiene connotaciones 

bíblicas también muy importantes, 

precisamente, así surgió el interés por 

Mesopotamia, por la Biblia. Los 

primeros estudios de Mesopotamia y de 

su historia fueron a través de la Biblia, 

ya que hay muchos contactos entre el 

mundo bíblico y el mundo 

mesopotámico. 
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L.B.M. Han trabajado en Siria desde 

el 2005 hasta el 2011. Siete campañas, 

en las que han visitado y prospectado 

muchos lugares. 

J.L.M.F. Nuestro proyecto, es un 

proyecto que tiene una característica 

muy especial. Normalmente las 

excavaciones son de un yacimiento o 

dos, en nuestro caso lo que hemos 

hecho ha sido estudiar una región. La 

región del Medio Éufrates, porque era 

una región que estaba virgen. Por 

razones que desconozco ha quedado 

siempre marginada de las 

investigaciones de los grandes equipos 

europeos, por su situación geográfica 

posiblemente. Entonces nos pareció un 

lugar idóneo, por esa laguna de 

investigación. Nuestro primer estudio, 

ha sido un estudio regional, que nos ha 

permitido conocer el uso de un 

accidente geográfico muy interesante, 

una garganta, que condiciona el 

discurrir del río Éufrates en esa zona. 

Parecía que era un lugar perfecto, una 

frontera natural que funcionaba como 

frontera política, y ese era un poco el 

punto de partida. Después de estudiar la 

región vimos que había muchísimos 

yacimientos. Todo el mundo decía que 

estábamos locos, que allí no había nada, 

que aquello era desierto, y fue todo lo 

contrario. Descubrimos un mundo 

apasionante y virgen, entonces a partir 

de ese descubrimiento fue cuando 

decidimos excavar en dos yacimientos, 

muy cerca el uno del otro. Tall Qabr 

Abu al 'Atiq, que nos sitúa en la época 

de los asirios, en el siglo XIII a.C., un 

yacimiento que ha dado unos resultados 

muy importantes, muy novedosos sobre 

todo. En la arqueología en mi opinión 

hay que excavar lo que se desconoce, es 

decir, no excavar por encontrar, que 

muchas veces era esa arqueología del S. 

XIX, de anticuario, al encuentro de 

grandes tesoros, Tutankamon, por poner 

el ejemplo paradigmático. Este faraón 

se ha hecho más famoso por el hallazgo 

y por el descubrimiento de su 

espectacular tumba que por el 

personaje, porque murió tan joven que 

no hizo nada realmente como faraón. 

Hay que excavar, digamos, para 

solucionar lagunas de la investigación, y 

en el caso de los asirios, en ese s. XIII 

a.C., no se sabía nada, y nos hemos 

encontrado datos por primera vez de 

que llegaron hasta el Éufrates en su 

expansión hacia el Mediterráneo, ya en 

el s. XIII, y además lo tenemos bien 

documentado, porque hemos encontrado 

textos cuneiformes en ese yacimiento. 

El segundo yacimiento, Tall Humeida, 

está un poco más al norte, es de la 
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cultura de Uruk, y nos sitúa en los 

inicios de la vida urbana, en torno al 

3300 a.C., momento en el que se 

inventa la escritura, y es un yacimiento 

que para nosotros también es un muy 

emblemático. 

 

L.B.M. Tell Humeida: conocido por 

las poblaciones locales como "colina 

de la cerámica" por la cantidad de 

fragmentos que aún se encuentran en 

su superficie. Está formado por una 

colina principal, y una "ciudad baja". 

Cuéntenos sobre el yacimiento.   

J.L.M.F. En este yacimiento, lo más 

relevante es que nos sitúa en una cultura 

que es una de las más importantes 

dentro de nuestro pasado histórico, 

dentro de nuestros orígenes porque es, 

como decía antes, la que inventó la 

escritura, de los inventos más 

revolucionarios de la historia, momento 

en que el hombre empieza a registrar 

sus necesidades, en este caso contables, 

que es como nace la escritura. Es 

especial también, porque estamos 

estudiando un tema sorprendente y que 

llama mucho la atención, sobre el 

origen del pan. Incluso ha habido 

investigadores norteamericanos que nos 

han contactado.  Estamos investigando 

lo que llamamos la arqueología del pan, 

cómo nace el pan, como una nueva 

cultura que va asociada a esa escritura, 

es decir una nueva cultura culinaria. No 

solo es solo un nuevo alimento, sino que 

va asociado a un nuevo sistema cultural. 

Estamos haciendo análisis pioneros 

sobre esta cuestión y parece que 

estamos encontrando datos que apuntan 

a esa hipótesis sobre el uso de una 

cerámica que aparece en esta cultura de 

Uruk, de la que nadie sabe para qué se 

usaba. Aparecen cientos y cientos de 

cuencos, cientos no, miles, con borde 

biselado y que nadie sabe para qué 

servían. Nosotros trabajamos sobre la 

hipótesis del pan, que parece que se está 

confirmando con diferentes datos. 

Estamos trabajando en un proyecto muy 

novedoso de arqueología experimental, 

reconstruyendo como fabricaban esos 

cuencos. La siguiente fase que nos 

espera es intentar hacer pan con estos 

cuencos para demostrar que 

verdaderamente es viable.  

 

Cuencos con borde biselado. Tell Humeida 

(3600-3300 a.C.). Fotografía de Eloy Taboada. 
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L.B.M. Y que os hace pensar que esos 

cuencos están relacionados con el 

hecho de hacer pan. 

J.L.M.F. La pregunta es difícil, ¿por 

qué partimos de esa idea?, en primer 

lugar porque los textos, en el momento 

en que aparece la escritura, el primer 

signo que ellos utilizan, pictográfico, 

para registrar la noción de pan, de 

comida, es un dibujito que es un cuenco 

que se parece mucho a estos que 

encontramos en la excavación. Por tanto 

ya hay un punto de partida interesante, 

gráfico, no es todavía arqueológico o 

material. Estamos haciendo análisis en 

esa cerámica, nos hemos traído 

fragmentos de las paredes, para ver si 

hay residuos que nos indiquen qué 

contenido tenían.  El problema, es que 

el pan no deja unos residuos muy claros, 

contrario a lo que pasaría si hubiera sido 

un líquido, que eso lo absorbe la 

cerámica, pero los análisis que hemos 

hecho hasta ahora, digamos que 

descartan cualquier otro contenido. No 

confirman al cien por cien el pan, pero 

descartan otras hipótesis que hay, como 

que fueran para yogur, aceites, u otro 

tipo de contenido. Entonces estamos 

trabajando en esa línea, y luego también 

sorprende una cosa, que cuando 

aparecen estos cuencos aparecen a 

miles, siempre aparecen enteros, es 

decir, una vez se consumía lo que 

contenían, se tiraban. Eran un objeto 

que no tenía ningún valor, además se 

hacían a mano, muy rápido. Hemos 

calculado el tiempo que invertirían 

aproximadamente, no llega al minuto, 

en elaborar un cuenco de este tipo, con 

lo cual, la inversión es mínima. Todo 

ello apunta a que son cuencos que como 

decía, se abandonan una vez ha sido 

consumido el producto. Nosotros hemos 

encontrado el contenedor, falta saber 

cuál era el continente. Otra hipótesis 

que se baraja, y es la más sostenida 

hasta ahora es que eran para medir 

raciones de cereal, estamos en un 

momento de nacimiento del Estado, y 

eran raciones para pagar a los obreros 

que trabajaban para la entidad estatal. A 

nosotros nos parece que eso no es muy 

viable, porque las medidas de capacidad 

de los cuencos son muy variables. 

Algunos argumentan que es porque se 

pagaban diferentes salarios, pero 

también hay otro problema, y es que la 

capacidad que tienen estos cuencos no 

se corresponde con el sistema de 

medidas que conocemos de aquella 

época por tanto ahí hay un problema 

que no encaja. Y nuestra hipótesis que 

se va confirmando poco a poco, o por lo 

menos no hay ningún dato que la 

contradiga, es la del pan.  
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L.B.M. Tell Qabr Abu al 'Atiq: en la 

orilla izquierda del medio Éufrates 

sirio, a la entrada de la garganta de 

Halabiya. Formado por una colina 

principal, una especie de pequeña 

acrópolis, y una "ciudad baja". 

Cuéntenos sobre este yacimiento. 

J.L.M.F. El nombre significa la colina 

del padre antiguo, algo así. Es un 

nombre propio de la zona, porque 

normalmente estas colinas se utilizaban 

como cementerios. Este ha sido nuestra 

joya. Allí hemos trabajado durante tres 

campañas, hemos trabajado mucho más 

que en el anterior, y tuvimos la suerte 

en 2010, de encontrar unas tablillas 

cuneiformes, dos pequeños textos 

administrativos que hablan de la 

gestión, de la actividad económica, de la 

entrada y salida de productos. Lo 

interesante es que nos confirman que 

son de la época que nosotros llamamos 

asiria media, el s. XIII a.C.  y nos da la 

fecha, durante el reinado del rey asirio 

Tukulti Ninurta I, en su año once. Ellos 

databan a partir del año de reinado del 

rey. El problema como siempre es darle 

una datación absoluta, pero estaríamos 

aproximadamente sobre el 1230 a.C. El 

hallazgo ha sido relevante porque todo 

el mundo decía que los asirios habían 

llegado al Éufrates pero no había 

pruebas que lo demostraran, al menos 

pruebas contundentes como es este 

caso. Incluso los propios asirios lo 

afirmaban en sus inscripciones, pero es 

que a veces los asirios son también muy 

fanfarrones, muy exagerados y bueno, 

cuentan cosas que no son del todo 

ciertas. Esto pertenece a un edificio, una 

fortaleza que ha sido colapsada por un 

incendio,  está todo in situ, cada vez que 

abríamos una habitación era como 

encontrarla enterrada en ese momento 

preciso de destrucción. Trabajamos 

sobre la hipótesis de esa destrucción, 

porque siempre que vemos destrucción 

pensamos en el ataque de un pueblo 

externo. Pensamos que pueden ser lo 

hititas, porque estamos en la zona de 

frontera con este pueblo, y es una 

posibilidad, pero no hay que 

infravalorar a los nómadas que están en 

la zona, y que también eran muy 

conflictivos, de hecho en las tablillas se 

nos dice que tenían que pagar a los 

nómadas una tasa para poder introducir 

en la fortaleza una serie de cabezas de 

ganado, lo que quiere decir que los 

nómadas en la zona tenían un peso 

específico. Otro problema es esa llegada 

de los asirios que vienen con un imperio 

desde oriente, del Tigris, que quieren 

imponer su cultura, que traen su nueva 

cerámica, su nueva forma de vivir, eso 
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trae conflicto. Y esa es nuestra suerte, 

que en el conflicto el edificio se 

incendiara y quedara congelado en un 

momento de su vida, y esa es la mejor 

de las suertes para un arqueólogo.  

 

L.B.M. Entonces ese edificio 

colapsado por el incendio es una 

fortaleza asiria. 

J.L.M.F. No lo conocemos todavía 

bien, porque hemos excavado poco, 

pero pensamos que sin duda es una 

fortaleza, por el lugar donde está 

enclavado, con un control visual del 

valle del Éufrates, porque el Éufrates 

pasaba en aquella época por ahí, hay un 

antiguo meandro cerca de la fortaleza. 

Entonces el control visual del acceso era 

evidente. Quien controlaba el acceso 

controlaba todo el territorio. Es una 

fortaleza que medirá 60x60 metros, es 

muy pequeña, realmente es un punto 

militar, una avanzada de los asirios en 

ese punto con el objetivo de ir, como 

ellos hacían habitualmente, colonizando 

y extendiéndose, pero parece ser que 

esa avanzada tuvo una vida corta. 

 

L.B.M. Además de esas tablillas, en 

ese yacimiento ha aparecido junto a 

la cerámica, un cilindro-sello. 

J.L.M.F. Yo destaco las tablillas, 

porque encontrar dos textos es algo 

único y excepcional, a mí es la única 

vez que me ha pasado y no sé si me va a 

volver a pasar porque no es habitual, de 

hecho somos los primeros españoles 

que hemos tenido la suerte de encontrar 

tablillas cuneiformes. Tampoco era tan 

difícil, porque éramos o nosotros o 

nadie  ya que no hay muchos más 

proyectos arqueológicos españoles en la 

zona. Lo interesante es que hay que 

contextualizarlo todo, entonces la 

excepcionalidad de estas tablillas es que 

aparecen en un conjunto cerrado, en 

habitaciones que están precintadas, 

donde tenemos las tablillas por un lado, 

que no son sólo dos, sin duda 

pertenecían a un archivo, sólo que en 

esa campaña de 2010 sólo se 

encontraron esas dos. Sin duda si 

continuáramos los trabajos, ahora ya no 

se puede por la situación política, 

saldrían muchas más. Pero esas tablillas 

están contextualizadas, en un edificio y 

con todo un ajuar, todo un mobiliario, 

una cerámica que llamamos cerámica 

administrativa medio asiria, que es una 

cerámica interesante porque es una 

cerámica de imperio, es una cerámica 

que nos permite identificar. Antes de las 

tablillas, ya sabíamos que lo que había 

allí era asirio, porque la cerámica es una 

cerámica estandarizada que la impone el 

imperio asirio allí donde conquista, es 
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un poco la manera que ellos tienen de 

trabajar, digamos. 

 

 

Restaurando cerámicas medioasirias. Museo de Deir 

ez-Zor. Julio de 2008. Fotografía de Eloy Taboada. 

 

 

Conquisto e impongo una cultura de 

imperio, traerían alfareros con ellos, y 

crean una cerámica que es igual en este 

yacimiento que en la propia capital. Esa 

cerámica y ese cilindro-sello, que 

encontramos en 2009, nos indicaba que 

si allí había un cilindro-sello, allí había 

una autoridad, porque ese sello es 

utilizado para autentificar, es usado por 

un delegado de la autoridad central en 

esa fortaleza. Por tanto, ya intuíamos 

que allí habría un archivo porque si no, 

no tendría sentido un cilindro que es 

para imprimir sobre tablillas de arcilla. 

Normalmente los cilindros llevan 

imágenes alusivas a la cultura y religión 

del período. En este caso son una serie 

de motivos iconográficos de 4 dioses. 

Está muy desgastado, eso quiere decir 

que fue muy utilizado, es un sello muy 

antiguo, posiblemente incluso  es 

anterior a la época de la que estamos 

hablando, porque este tipo de piezas se 

usaban durante siglos.  Este puede ser 

del periodo paleobabilónico, por sus 

características lo situaríamos en el siglo 

XVIII a.C. pero lo encontramos en el S. 

XIII a.C. Ha pervivido durante siglos su 

uso, ya que son piezas que posiblemente 

se heredaran. Los motivos iconográficos 

son 4 dioses, que llevan la tiara de 

cuernos, característica de las 

divinidades, una de ellas es muy 

significativa, el dios Adad, dios de la 

tormenta que lleva rayos que salen de 

sus manos y un carnero a sus pies, un 

dios muy vinculado con el mundo 

babilónico y asirio. 

 

L.B.M. ¿Cómo es el día a día en una 

excavación en Siria?  

J.L.M.F. El día a día es duro, porque 

nosotros vamos, o íbamos, nuestra 

última campaña fue en febrero de 2011, 

en marzo ya estalló la crisis, y claro, 

lógicamente nuestro trabajo de campo 

en sí se vio interrumpido y bueno, soy 

bastante pesimista con nuestro regreso 

allí, lo veo muy lejano, e incluso en este 

momento casi imposible. Pero cómo era 

el día a día: como vamos un tiempo 

limitado, normalmente vamos un mes, 
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por razones de tiempo, no puedes 

ausentarte tanto tiempo de la 

universidad, ni todo el equipo puede 

ausentarse más tiempo, y por el coste 

económico que supone, entonces al ser 

un mes, es un trabajo muy intenso. Hay 

que aprovechar cada minuto que 

estamos allí, es importante, sobre todo 

porque estamos a 5000 km, y cualquier 

dato que no obtengas, o que se te olvide, 

pues tienes un problema. Entonces 

nuestro día a día se divide en dos partes, 

una parte es la mañana, que es el trabajo 

de campo, es la parte digamos más 

importante, donde nosotros tenemos 

datos de primera mano, que es la 

excavación arqueológica. Nos 

levantamos tempranísimo, porque 

normalmente vamos en la peor fecha 

posible, normalmente íbamos en verano, 

a principios, con un calor en aquella 

zona terrible, de 40 grados, 45 en algún 

momento, entonces empezamos el 

trabajo de campo a las 6 de la mañana y 

hasta la 1 o 2 trabajamos sobre campo, 

excavando, obteniendo todos los datos 

de excavación, topográficos, 

fotográficos etc. y luego ya por la tarde 

hacemos trabajos más de laboratorio, de 

catalogación, de limpieza, de 

restauración de todos los objetos, 

realización de los diarios, etc. Así, 

mínimo son tres semanas a un ritmo 

frenético. El día que descansábamos era 

el viernes, que descansábamos del 

trabajo de campo, pero de descansar 

nada, porque siempre quedan cosas 

atrasadas, cosas que había que 

recuperar... y ese es un poco el trabajo 

allí. Luego, el trabajo verdadero, 

continúa aquí, no termina con la 

excavación, sino que es aquí donde 

luego ya estudiamos en laboratorio las 

muestras que traemos: carbono 14, 

restos de fauna, restos de cerámica para 

analizar residuos, etc. y es aquí ya 

cuando le damos una interpretación, 

conclusiones, publicaciones, congresos, 

conferencias.   

 

 

Excavando en Tell Humeida. Febrero de 2011. 

Fotografía de Eloy Taboada. 

 

Te he hablado del trabajo que hacemos 

allí, pero no te he hablado del trabajo 

que hay detrás, de preparación, de los 

permisos, de los seguros, de formar el 

equipo, las subvenciones... un trabajo 
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agotador mucho antes de la campaña, o 

sea, que no es un mes. Pero ahora, no 

tenemos ese trabajo, y tenemos más 

tiempo para dedicarnos al estudio de los 

materiales, y en eso estamos, ahora es el 

momento de publicar, todo lo que 

hemos hecho, que ha sido mucho, y que 

la inercia de las primeras campañas 

pues no te permitía estudiar con la 

calma que ahora sí que podemos. Y el 

horizonte... no sabemos cuál va a ser 

nuestra vuelta, lo vemos muy lejano. Yo 

tengo contactos allí con arqueólogos  y 

compañeros, son muchos años 

trabajando allí, en mi caso yo empecé 

en el año 1992, fue mi primera campaña 

en Siria, y ahora la situación es terrible, 

y la zona en la que nosotros estamos 

especialmente, que es donde se ha 

instalado el estado islámico. La 

situación es triste, dura, difícil, y 

estamos pensando, ya desde hace un 

tiempo, y viendo otras posibilidades, 

hemos estado esperando tres años, 

porque nadie sabía cómo iba a 

evolucionar, visto Egipto, visto Túnez, 

visto Libia, fue todo más o menos 

rápido, no es que estén mejor que antes, 

pero bueno, en Siria se ha enquistado, y 

es otro conflicto diferente al que 

empezó, entonces ya vimos que volver 

allí era imposible. Yo quiero a Siria, 

estimo a Siria, quiero volver algún día, 

pero también quiero seguir trabajando 

en el campo en el que me he formado, y 

por eso estamos mirando otras 

posibilidades, pero está muy difícil, 

porque realmente en próximo oriente la 

arqueología está en sus momentos más 

difíciles, en Irak por ejemplo, muchos 

equipos fueron al Kurdistán, y ahora 

están igual, entonces ahora estamos 

mirando otras opciones, pero son 

escasas. Estamos mirando todavía muy 

por encima, en los territorios palestinos, 

y dos días antes de que estallara la crisis 

de Gaza estábamos allí, incluso cuando 

fue el secuestro de estos tres chicos, lo 

vivimos en directo... es que es todo tan 

inestable.... hemos hecho contactos en 

Líbano también, pero está difícil,  en 

Irán también ya que dentro de lo que es 

la zona es un poco más estable, y 

seguro, pero tampoco es fácil, y a eso 

añades la situación de crisis económica 

que hay, porque cada vez las 

subvenciones y ayudas económicas es 

cada vez más complicado, pues hace 

que estemos en un momento de espera, 

para ver cómo evoluciona todo. 
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L.B.M. Con los conflictos bélicos 

existe, como pasó en su día en Irak, 

una gran pérdida de piezas de gran 

valor, tanto artístico como histórico, 

que se sacan de su contexto original al 

ser expoliadas, ¿qué opina al 

respecto? 

J.L.M.F. Una cosa es el conflicto de la 

guerra, la guerra es una barbarie, y lleva 

asociado todo, la pérdida de vidas 

humanas y de todo lo que se ponga por 

delante. Y algo que es muy lamentable 

y triste es el saqueo organizado de 

mafias que se dedican a eso, a especular 

con un patrimonio que no les pertenece. 

Los pobres campesinos, o las personas 

que lo hacen allí, se juegan la vida en 

ello, lo hacen por alimentar a su familia, 

cosa que me parece lógica y justificable 

aunque sea triste. Lo que es 

injustificable es dónde va luego eso, no 

nos engañemos, a los mercados de 

antigüedades europeos que es donde se 

especula con ese patrimonio, porque al 

pobre campesino le dan un puñado de 

dólares y poco más, porque no es capaz 

de entender y valorar lo que ha 

encontrado. Y también hay que 

denunciar otra cosa, que en muchos 

casos hay colaboración de compañeros, 

colegas de profesión, porque ese 

patrimonio hay que catalogarlo para 

valorarlo, hay que tasarlo, y eso no lo 

puede hacer cualquiera. Imagínate una 

tablilla cuneiforme, eso no lo lee 

cualquiera, no es lo mismo un texto 

administrativo que un texto literario, eso 

lo tiene que hacer un asiriólogo, un 

colega de profesión, eso me parece muy 

triste. Cada uno tiene su ética 

profesional. Es una minoría, pero está 

ahí. Ese es un patrimonio que se pierde, 

aunque luego se recupere, que se 

recuperan algunas. INTERPOL, 

UNESCO y demás, realizan muchas 

reuniones, pero al final en la práctica no 

hacen nada. 

 

L.B.M. Pero sin duda Siria vive ahora 

una pérdida peor, la de vidas 

humanas, además de las graves 

dificultades por las que pasa la 

población. Los niños son las víctimas 

más inocentes, y más indefensas. Para 

ellos han realizado una exposición 

Arte x Siria
51

. Cuéntenos un poco 

sobre este precioso proyecto.   

J.L.M.F. La idea surge porque somos 

personas que tenemos una sensibilidad. 

Somos un equipo que se ha beneficiado 

de Siria, de su patrimonio, de su gente. 

Hemos sido siempre muy bien acogidos 

allí y hemos colaborado con la 

población, y ellos han colaborado con 

nosotros. Nos parecía de justicia que 

                                                           
51

 http://artexsiria.blogspot.com.es/   

http://artexsiria.blogspot.com.es/


ArtyHum 6 47 

 

ArtyHum, Revista de Artes y Humanidades  

 
 

después de lo que habían hecho por 

nosotros en el tiempo allí estuvimos 

pues teníamos que devolvérselo de 

alguna manera. Hablé con miembros del 

equipo, artistas, fotógrafos y dibujantes. 

Lo propuse, y decidimos hacer una 

exposición solidaria de fotografías y 

obras pictóricas, de los artistas que 

habían estado allí con el proyecto. A 

finales de abril inauguramos la 

exposición de Arte x Siria en Ferrol, 

luego estuvo en Vigo.  La finalidad por 

un lado es denunciar, sensibilizar, hay 

noticias que dejan de ser noticia, pero el 

drama sigue allí. Entonces pensamos en 

hacer una iniciativa en favor de 

UNICEF. Precisamente ayer hemos 

tenido un encuentro con UNICEF, y le 

hemos entregado lo que hasta ahora 

hemos recaudado, 2100 euros. 

Necesitan fondos porque las 

necesidades son tremendas. El proyecto 

sigue, nos hemos constituido como un 

colectivo que se llama Arte x Siria, y 

queremos seguir creando iniciativas, 

tanto recaudar fondos para proyectos no 

sólo de UNICEF, también de otros que 

trabajen con Siria, como sensibilizar, 

por la parte humanitaria, y también por 

la parte del patrimonio cultural, que 

también es un drama a denunciar, ya 

que no es patrimonio sirio 

exclusivamente, es patrimonio de la 

humanidad, excepcional, que si se 

pierde se pierde para todos, es nuestra 

historia. Permanecer insensibles ante 

eso me parece triste. Tenemos que estar 

en la sociedad en la que vivimos, yo soy 

profesor de universidad, quiero 

investigar, quiero dar mis clases, pero 

también quiero colaborar a mejorar esta 

sociedad que sin duda lo necesita. 

 

El equipo de ArtyHum le da las 

gracias por esta entrevista, ya que ha 

sido un verdadero placer poder conocer 

más sobre su trabajo e investigaciones. 

Es admirable. 

 

 

 

 

 

 

 

 

 

 

 

 

 

 

 

 

 

* Portada: el Dr. Juan Luis Montero Fenollós. 
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¿QUÉ ES EL ARTE? 

Por Ana Isabel Pérez Santos. 

 

Palabras clave: Arte, definición, error, mirada, 

subjetividad. 

El error en la mirada. 

¿Qué es el arte? ¿Existe una 

definición exacta y objetiva para este 

término? Estudiar el concepto de arte 

puede convertirse en una tarea ardua y 

complicada si, de antemano, no somos 

capaces de asumir que la mirada 

humana es subjetiva y en la subjetividad 

no hay certezas.   

 

 

 

Pasearse por un museo, del tipo 

que sea, puede ser una experiencia muy 

clarificadora en relación con la pregunta 

de qué es el arte. 

Pensemos, por ejemplo, que 

visitamos un museo cuya colección 

haga un recorrido por el arte a través de 

la historia, ya se sabe, esas épocas 

grandiosas: la Grecia y la Roma 

clásicas, el Renacimiento, el Barroco… 

Posiblemente haya discordancias 

entre las opiniones de sus visitantes, que 

encontrarán que determinadas obras no 

son de su gusto pero, con seguridad y en 

líneas generales, todos opinarán que lo 

que conforma el museo es ARTE, de 

ése que se escribe con mayúsculas.  

 

 

 

 

 

 

ARTE 
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La creación de Adán (c. 1511), Miguel Ángel. 

Bóveda de la Capilla Sixtina (Roma). 

Es curioso, pero seguro que 

hallamos muchas personas que, sin 

haber visitado  nunca el museo en 

cuestión, compartan la misma opinión.  

Puestos a imaginar, imaginemos 

ahora que el museo a visitar abarca el 

conocimiento de una época concreta, un 

museo de arte contemporáneo, por 

ejemplo. Arte y contemporáneo son dos 

palabras que, unidas, chirrían en los 

oídos de muchas personas antes incluso 

de saber de qué va el asunto. Si les 

preguntamos su opinión acerca de las 

obras del museo en cuestión el espanto 

es aún mayor. Salvo los adeptos al arte 

contemporáneo y los entendidos en la 

materia, la inmensa mayoría de las 

opiniones dirán que eso que se puede 

ver ahí ni es arte, ni es nada. Ni que 

decir tiene que, de nuevo, un gran 

número de las personas que compartan 

esta opinión tampoco habrán puesto 

nunca un pie en el museo en cuestión. 

De un ejemplo tan vulgar pero, al 

mismo tiempo, tan real se deduce 

fácilmente que el arte tiene mucho que ver 

con la belleza y el gusto, conceptos tan 

relativos como el mismo concepto de arte 

en sí. Porque, ¿quién establece lo que es 

bello y lo que no? ¿Quién puede decirle a 

otra persona lo que debe o no debe 

gustarle? Y lo que es más importante, ¿por 

qué se debe basar el arte en la existencia de 

belleza? ¿Acaso no puede ser arte algo que 

nos parezca feo, espantoso? 

Según la Real Academia Española 

de la Lengua, belleza es “la propiedad 

de las cosas que hace amarlas, 

infundiendo en nosotros deleite 

espiritual”. La belleza artística es 

aquella “que se produce de un modo 

cabal y conforme a los principios, por 

imitación de la naturaleza o por 

intuición del espíritu”. 

Analizando esta definición se 

puede deducir que lo que hoy en día 

calificamos de belleza tiene mucho que 

ver con un estado de ánimo o, más bien, 

con una sensación: la que nos produce 

la observación y/o el conocimiento del 

objeto o del hecho en sí. Habla de la 

naturaleza y de su imitación, de 

mímesis, y da por hecho que una 

verdadera obra de arte ha de 

considerarse bella o, mejor dicho, que 
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solo se puede hablar de arte si hay 

belleza. 

Solo basta recordar a Stendhal y 

su famoso síndrome, el cual se atribuye 

a esa sensación de placer, casi éxtasis, 

que se siente al contemplar una obra de 

arte especialmente bella y que se 

relaciona, en particular, con la visión de 

la ciudad de Florencia por ser ésta 

donde el escritor francés sintió por 

primera vez esa sensación. 

 

Panorámica de Florencia y la Basílica de Santa María  

de las Flores. 

 

“El rasgo distintivo del arte es 

que produce belleza. (…) La belleza es 

su propósito, su logro y su valor 

principal. (…) Pero la belleza es una 

noción ambigua. En su sentido más 

amplio, la palabra puede significar 

cualquier cosa que agrade. (…) En un 

sentido más restringido, se entiende 

muy a menudo como el significado de 

un cierto tipo de equilibrio, claridad, 

armonía de formas”
52

. 

En muchas ocasiones, el público 

tiende a pensar que el arte que se hacía 

antes, especialmente el comprendido 

entre el Renacimiento y la aparición de 

las vanguardias a principios del siglo 

XX, es el arte por antonomasia, el 

verdadero. Obras que se ven y se 

interpretan, que tienen un sentido claro. 

Quizá también tenga mucho que ver en 

esto el hecho de que los periodos 

artísticos en los que se hacían han sido 

vendidos como las grandes eras del arte 

y la historia. 

Lo que se hace a partir de las 

vanguardias, el arte moderno y el arte 

contemporáneo, tiende a mirarse con los 

ojos puestos aún en el pasado, en ese 

pasado glorioso. Ahí radica el error, en 

las miradas erróneas y en los momentos 

equivocados. 

No hace falta sino pensar, por 

ejemplo, en el Renacimiento. Una época 

en la que se quiso volver a la 

Antigüedad clásica, ese momento 

grandioso y perfecto de la historia, a su 

vida y a su arte. Eso supuso la 

denostación y el rechazo de todo el arte 
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llevado a cabo en la Edad Media, 

calificada por los pro-renacentistas 

como una época oscura y sucia que 

había que borrar de la memoria. ¿Se 

puede considerar, de verdad, que el arte 

legado por el Románico o el Gótico es, 

entonces, digno de desprecio y olvido? 

A lo largo de la historia, las élites 

dominantes han establecido cánones y 

pautas que, en cada momento, 

dictaminaban lo que era bello y lo que 

era arte, asemejando ambos conceptos; 

es decir, ponían en una mano aquellas 

características que consideraban de su 

agrado (normalmente por motivos 

estéticos, pero también propagandísticos 

o relacionados con el poder) y las 

aplicaban al arte, elaboraban una 

regulación y gritaban a los cuatro 

vientos que eso era ARTE, porque ellos 

así lo querían. 

Y como la historia es una 

sucesión de ciclos que se repiten 

incansablemente una y otra vez, cada 

élite a lo largo de cada periodo ha 

establecido sus pautas, las cuales han 

ido variando, como es lógico, según la 

época, el lugar y, por supuesto, los 

intereses puestos en juego. 

 

 

“El carácter variado de lo que 

denominamos arte es un hecho. El arte 

no solo adopta formas diferentes según 

las épocas, países y culturas; 

desempeña también funciones 

diferentes. Surge de motivos diferentes y 

satisface necesidades diferentes”.
53

 

Estas pautas, por norma general, 

han sido respetadas. Excepto, claro está, 

por esos excéntricos que osaban 

saltárselas porque no se identificaban 

con ellas, porque consideraban que 

podían y/o querían aportar un arte 

diferente, porque había que combatir al 

poder… Y, más tarde, ha llegado otra 

élite con sus nuevas normas y otro 

grupo de excéntricos con su nueva 

lucha. 

Cada época ha tenido sus propios 

acontecimientos y, en base a ellos, cada 

élite ha tenido unos intereses que han 

ido variando a la par de sus dictámenes 

artísticos. Y es que el arte puede ser un 

arma muy poderosa, puede llegar al 

pueblo y entrar en su cabeza como el 

más hábil de los mentalistas. Por eso ha 

sido siempre tan importante para los 

poderes dejar muy clara su visión sobre 

el arte que era y debía ser arte. Pero era 

una visión fugaz que se perdía en sus 
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propias ideas en cuanto otras ideas 

llegaban a sustituir a las originales. 

Igualmente, hay que tener en 

cuenta el importante y omnipresente 

factor de la subjetividad. No todos los 

seres humanos tienen el mismo 

concepto de lo que es bello y lo que es 

feo y esos mismos conceptos, además, 

pueden variar sustancialmente 

dependiendo del momento o del estado 

de ánimo del receptor. De la misma 

manera, esos elementos subjetivos 

pueden influir en el emisor quien, en un 

momento determinado, podría mandar 

un mensaje diferente al que tiene en su 

cabeza. Los seres humanos nos guiamos 

–quizá en demasiadas ocasiones- por las 

emociones y los sentimientos, algo que 

puede operar como un poderoso 

desequilibrador de la realidad.  

 

Peine del Viento (1976),  Eduardo Chillida.  

San Sebastián. 

“Es un hecho universalmente 

reconocido que el arte es selectivo. Lo 

es a causa del papel que desempeña la 

emoción en el acto de expresión. 

Cualquier humor predominante excluye 

automáticamente todo lo que no 

congenia con él (…). Si uno examina 

por qué razón ciertas obras de arte nos 

ofenden, es probable encontrar que la 

causa es que no hay una emoción 

personalmente sentida que guíe, 

seleccione y reúna los materiales 

presentes”
54

. 

 

Difícilmente, por tanto, puede 

darse una definición clara de un 

concepto que cambia constantemente, 

como ya lo decía Adorno
55

: “el arte 

tiene su concepto en la constelación, 

históricamente cambiante, de sus 

momentos. Se resiste a la definición”
56

. 
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56

 ADORNO, T.: Teoría estética. Madrid, 
Ediciones Akal, 2004, p. 21. 



ArtyHum 6 53 

 

ArtyHum, Revista de Artes y Humanidades  

 
 

_____________________________ 

 

BIBLIOGRAFÍA. 

ADORNO, T.: Teoría estética. Madrid, 

Ediciones Akal, 2004. 

DEWEY, J.: El arte como experiencia. 

Barcelona, Ediciones Paidós Ibérica, 2008. 

TATARKIEWICZ, W.: Historia de seis ideas. 

Madrid, Editorial Tecnos, 2001. 

 

WEBGRAFÍA 

www.rae.es 

www.wikipedia.org 

http://pixabay.com/es/florencia-duomo-tuscany-

paisaje-386231/ 

http://pixabay.com/es/peine-del-viento-san-

sebasti%C3%A1n-106907/ 

 

 

 

 

*Imagen de portada: Marcel Duchamp, 

La fuente (1916-17). Hay diversas copias 

(también realizadas por Duchamp) repartidas 
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CONTRA LO ESTABLECIDO, 

AUTONOMÍA. 

 

Por Ana Isabel Pérez Santos. 

 

Palabras clave: Arte, autonomía, establecido, 

normas, ruptura. 

 

Las normas del arte y su ruptura. 

El arte es un conjunto de normas 

que se modula según la época, la moda 

o el poder vigente. Es un camino 

establecido que a veces, y solo a veces, 

puede derivar en otros senderos de la 

mano de la autonomía y la rebeldía. 

 

 

 

Autonomía como modus vivendi. 

Durante siglos ha sido instaurada 

la idea de que el importante 

teocentrismo generado durante la Edad 

Media fue combatido y mitigado con la 

llegada del Renacimiento –por esa 

posición prioritaria que decía dar al 

hombre- pero lo cierto es que basta con 

echar un vistazo a la inmensa mayoría 

de las obras artísticas –

independientemente del género- que se 

realizaron durante el periodo en 

cuestión para darse cuenta de que no fue 

tanto así: iglesias, muchas iglesias de 

grandes cúpulas que miran a ese cielo 

que alude al paraíso, esculturas, 

pinturas, frescos y bóvedas que 

representan o narran pasajes bíblicos y 

que, en su mayoría, se llevaban a cabo 

bajo la atenta supervisión de la Iglesia 

que, con su total omnipotencia, las 

aceptaba o rechazaba y situaba en los 

altares o denostaba a aquellos artistas 

que las llevaban a cabo. 

Hubo que esperar a la Ilustración 

(siglos XVII-XVIII) para que las leyes 

divinas comenzaran a cuestionarse e, 

incluso, a despreciarse. La Razón marcaba 

ahora las normas y esto, sin duda, tuvo 

mucho que ver con esa autonomía que 

empezaba a abrirse camino. 

ARTE 
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“El carácter autónomo del 

hombre, emancipado de cualquier otra 

autoridad que no sea la de su propia 

razón, lleva consigo el que la 

sensibilidad humana adquiera o 

recupere un valor propio, independiente 

en cierta medida de la razón”
57

. 

La autonomía tiene una definición 

sencilla, no es más que independencia, 

la no dependencia de nadie. En el caso 

de la autonomía del arte, vendría a ser, 

ni más ni menos, que la posibilidad de 

que el arte se dicte sus propias leyes y 

normas. 

“La autonomía postula la 

posibilidad de determinar uno mismo 

los fines que se persiguen y las normas 

a las que nos queramos atener para 

alcanzar dichos fines”
58

. 

Para ser justos, hay que decir que 

en el Renacimiento también hubo 

intentos de rebelión ante lo establecido 

y unos primeros apuntes dirigidos hacia 

la autonomía del arte. Fue en ese 

periodo cuando se empezó a hablar de 

la natura naturans, que viene a decir 

que hay que asemejarse a los seres que 

pueblan la naturaleza, libres de 
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 SCHILLER, F.: Kallias. Cartas sobre la 
educación estética del hombre, Estudio 
introductorio de Jaime Feijóo. Barcelona, 
Anthropos Editorial, 2005, p. IX. 
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 CLARAMONTE, J.: La República de los fines. 
Murcia, Cendeac, 2010, p. 21. 

imposiciones absurdas y autoritarias, 

libres de crecer siguiendo su propio 

conjunto de premisas, siendo, en 

definitiva, autónomos. La idea recibió 

duros ataques, señal inequívoca del 

teocentrismo todavía entonces vigente 

que veía en Dios la razón de ser de todo. 

Durante la Ilustración se retoma 

de nuevo esta idea de natura naturans 

como una crítica clara al control 

ejercido por los Estados Absolutistas en 

todos los ámbitos del ser humano 

inclusive, por supuesto, el artístico, 

representado por las Academias. 

La Reforma y la Contrarreforma 

supondrán un retroceso para la idea de 

autonomía, que se verá relegada a un 

segundo plano para dar cabida, de 

nuevo y más si cabe, a las opulentas 

muestras de poder de la Iglesia, 

empeñada en demostrar al mundo que el 

mango de la sartén era suyo aunque, eso 

sí, sibilinamente, puesto que de manera 

oficial lo era de los Estados 

Absolutistas, quienes marcaban a fuego 

las normas a seguir y los pasos que 

había que dar. 

Lo estético tiene mucho que ver 

con la belleza y el gusto lo que, a su 

vez, tiene mucho que ver con el espíritu 

y lo subjetivo. Nada mejor para la 

autonomía que refugiarse en el arte –
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alineado con el principio de imitación 

de la naturaleza que le otorgaba el 

concepto de natura naturans-, el cual le 

ofrece un marco perfecto. Un marco 

perfecto para luchar contra la no tan 

perfecta máxima de los Estados 

Absolutistas: obedecer. Esto, como era 

de esperar, mantiene en alerta a un 

poder que no está dispuesto a ceder ni 

un milímetro de su terreno. 

Pero si se pretende logar la 

independencia del régimen ilustrado hay 

que poner toda la carne en el asador y es 

por eso que “la autonomía ilustrada se 

relacionará desde su mismo origen con 

la instauración de ámbitos de esfera 

pública, en principio destinados a la 

distribución y recepción de la 

producción artística fuera de las Cortes 

y enseguida conectadas con 

movimientos de discusión más amplios 

y de más claro cariz político”
59

. 

La esfera pública, esa es la clave. 

Y es que no hay ataque más certero para 

el poder que el hecho de que el pueblo 

pueda disponer por sí mismo de algo 

que le es vetado por ese poder que le 

gobierna. Pero no hay que lanzar las 

campanas al vuelo puesto que esa esfera 

pública aún se limitaba únicamente a 

los entendidos y a los críticos del arte, 

                                                           
59

 Ibídem, p. 85. 

los cuales quedaban claramente 

identificados con una burguesía cada 

vez más emergente. 

Tras la Revolución Francesa se 

rompe el hechizo. El poder está ahora 

en manos de los que un día parecían 

luchar contra él y se siente que lo que se 

ha debatido y expuesto públicamente 

hasta ahora ya no tiene sentido. El arte 

y, con él, la autonomía requieren una 

vuelta de tuerca que da lugar al 

concepto de autonomía moderna. 

Como siempre pasa, la historia 

son ciclos que se repiten una y otra vez 

y con el arte no iba a ser diferente. Tras 

una lucha y una consolidación (mayor o 

menor) llega una falsa estabilidad tras 

la que se van cociendo a fuego lento las 

nuevas razones –o no tan nuevas puesto 

que, con algunas variantes, siempre son 

las mismas- que darán lugar a la nueva 

lucha. 

“Si alguna vez los Salones 

Literarios fueron núcleos de 

conspiración política y de construcción 

de un nuevo imaginario social, en la 

Restauración y de la mano de la ola de 

desencanto y reacción política 

conservadora, las prácticas artísticas 

verán su autonomía reconvertida en 

una especie de nicho aislado donde 

podrán crear, siempre en armonía con 
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las ideas morales y políticas 

convenientes que, además, como 

sucediera en el clasicismo del Rey Sol, 

se verán confirmadas por una 

Naturaleza y una Industria bien claras y 

ordenadas”
60

. 

Es decir, en ese instante se ha 

vuelto al momento inicial pero con una 

diferencia: ahora las metas van a ser 

distintas y las ideas que envuelvan a la 

autonomía, también. 

En un primer momento, el 

concepto de natura naturans sigue 

estando presente y dominará el 

pensamiento de la imitación de la 

naturaleza como fuente donde reside la 

verdadera autonomía. 

Pero algo cambia; las buenas 

razones de la Revolución Francesa se 

vieron de alguna manera diluidas en una 

ola de salvajismo y represión que hizo 

al mundo plantearse muchas cosas. Los 

pensadores y los teóricos no iban a ser 

menos. Esto, aplicado a la teoría del arte 

y, más concretamente, a la autonomía 

hizo que se movieran sus cimientos y se 

encendiera una luz que avisaba de que 

algo no iba bien, que quizá ya era hora 

de variar las ideas seguidas hasta el 

momento. 
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 Ibídem, p. 108. 

Y si se trata de cambiar el 

pensamiento hasta ahora establecido, 

hay que empezar por la raíz: la 

naturaleza. A partir de ahora comienza a 

concebirse a la naturaleza y a lo 

establecido como lo positivo –también 

como lo real o diurno- y es 

precisamente de eso de lo que hay que 

huir. Por lo tanto, la clave de la nueva 

autonomía es la negatividad –lo 

nocturno-, la cual viene dada por la 

necesidad de alejarse, especialmente, de 

la violencia que se estaba desarrollando 

en las calles. 

Podría pensarse entonces que se 

concibe la autonomía del arte como una 

herramienta para mantenerse al margen 

de la realidad, para no luchar, pero no 

tiene nada que ver. La autonomía sigue 

siendo una herramienta para darle 

independencia al arte, para que éste se 

regule por sus propias normas y no por 

las establecidas por el poder, sea el que 

sea, pero no para crear una especie de 

burbuja protectora que le mantenga 

alejado de los problemas, todo lo 

contrario: 

“La autonomía no solo no es 

contraproducente para una posible 

función social del arte sino que es la 

mayor garantía de que tal función 
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social, y aun política, pueda ser 

plenamente cumplida”
61

. 

Resultaría evidente pensar que 

cuanto más alejado esté el arte del poder 

y de lo establecido por éste –

negatividad- más capacitado y 

estimulado estará para enfrentarlo. Si se 

situara de su lado y lo apoyara sería 

prácticamente imposible que se pusiera 

en su contra y que se mostrara 

realmente autónomo. Y esto, 

obviamente, no debe significar 

aislamiento sino independencia de 

actuación y pensamiento. 

Ya  no se trata de crear algo 

paralelo a lo establecido y al margen de 

esto, sino de negarlo y de negar su valía 

al igual que la posibilidad de eliminarlo. 

Se trata de tomar una vertiente más 

oscura –de ahí la distinción entre diurno 

y nocturno-, de ponerse en contra y 

tratar así de sustituirlo. 

Antes, en la época ilustrada, se 

trataba de llevar el arte al terreno 

diurno, de compatibilizar, de hacerlo 

público. Ahora, una vez completada esa 

fase y observando que el nuevo poder 

obliga a empezar de nuevo, se trata de 

llevarlo al espacio contario, de 

distinguirlo. Y también se puede 

entender, de alguna manera, como una 
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 Ibídem, p. 25. 

forma de eludirse, de ahí que se acuda a 

conceptos como la noche, los sueños, la 

infancia o la locura: “loada sea la 

Noche eterna; sea loado el Sueño sin 

fin”
62

. 

Más adelante, a finales del siglo 

XIX, esta postura se acentúa y todo lo 

que comprende la vida normal, el 

ámbito diurno, se desprecia, se 

considera burgués –calificativo que 

adquiere tintes bastante peyorativos- y 

trata de ser desligado radicalmente del 

arte. 

A cambio, la autonomía moderna 

busca modelos extraños y alternativos 

que, en definitiva, se desmarquen de lo 

rutinario. No hay que olvidar tampoco 

que a principios del siglo XX 

comienzan a aparecer los movimientos 

vanguardistas, muy relacionados con 

este pensamiento. 

Pero, como decíamos al empezar 

a hablar de la autonomía moderna, todo 

acaba por volver al punto de partida 

para volver a repetirse y llega un 

momento en el que, de nuevo, se quiere 

volver a la original unión entre arte y 

normalidad para que después, 

nuevamente, tras el final de la II Guerra 

Mundial todo vuelva a empezar.  
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Lo establecido y su lucha. 

De igual manera que hay muchas 

cosas que pueden catalogarse dentro del 

concepto Arte, el Arte también puede 

entenderse de muchas maneras y usarse 

con mil fines diferentes. 

En su pensamiento, Marx 

distinguía dos tipos de seres: los activos 

y los pasivos. Al referirse a estos 

últimos se refería a los animales, 

mientras que al hablar de seres activos 

se refería al hombre, de quien decía que, 

a diferencia del animal, es activo porque 

produce sus medios de subsistencia, es 

decir, tiene la capacidad de tomar un 

elemento de la naturaleza y crear algo 

totalmente diferente. De nuevo la 

naturaleza, pero desde el punto de vista 

de la creación y no de la mímesis. 

Marx hablaba, igualmente, de 

dialéctica, entendida ésta como la 

relación entre el hombre y lo social (su 

mundo) y el hombre y la naturaleza. 

Para Marx, la dialéctica es la marcha de 

la historia siendo su motor las 

contradicciones. ¿Por qué? Porque en 

cada momento histórico, los contrastes 

y oposiciones que le son propios obran 

como factores que impulsan el 

desarrollo. Es decir ¿qué sería de la 

historia sin la existencia de contrastes y 

oposiciones a lo establecido? 

Pero no es solo una cuestión de 

teoría sino también de práctica; igual que 

Marx hablaba de luchas políticas y 

sociales, de revolución, los artistas 

actúan desde sus propias competencias. 

Es por eso que a lo largo de la historia el 

ser humano ha utilizado el arte como 

contraste y oposición, como un medio de 

expresión, desde las prehistóricas 

pinturas rupestres hasta las 

contemporáneas performances callejeras. 

Porque, al margen de los recursos 

estilísticos, de la belleza o la fealdad, de 

la mímesis, el arte es un megáfono que 

permite al hombre hablar, gritar, lo que 

piensa y lo que siente. 

Esto, consciente o 

inconscientemente, es sabido por todos 

y los poderes que han gobernado el 

mundo a lo largo de los siglos han 

sabido dar cuenta de ello. En cada época 

ha habido unos dictámenes estilísticos 

que se tomaban como cánones que 

debían ser cumplidos por el artista. Esa 

era la norma, era lo correcto, lo bello. 

No había más.  

Que el arte es poder es algo que se 

entendió muy pronto. ¿Por qué 

comenzó, si no, la segregación del arte 

en museos? Por una absoluta 

manifestación de poder. Napoleón se 

dio cuenta y acaparó obras de estilos y 
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países diferentes que después mostró 

orgulloso al mundo. Más tarde, el 

capitalismo ha tenido mucho que ver en 

esto, en el hecho de que se tienda a 

separar el arte de la vida cotidiana. 

“Los noveaux riches
63

, que son un 

importante producto del capitalismo, se 

han sentido especialmente impelidos a 

rodearse de obras de arte (…). 

Hablando en general, el coleccionista 

típico es el típico capitalista”
64

. 

Esto es aplicable a la sociedad y a 

los poderes en general que hacen una 

demostración de su poder mediante la 

acumulación de obras en museos o la 

construcción de edificios emblemáticos. 

Estas obras no dejan de ser arte pero no 

es el arte por el arte sino el arte por el 

poder. 

Por tanto y forzosamente, hay que 

hablar, como decía Dewey, de artes 

oficiales y artes populares, siendo las 

primeras aquéllas impuestas por el 

poder –ya sea oficial o religioso- lo que, 

a su vez, es sinónimo de clase y 

distinción social. Las artes populares, en 

cambio, se concebían como… todo lo 

contrario: “no eran dignas de mención 

en la discusión teórica y probablemente 
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ni siquiera eran pensadas como 

artes”
65

. 

Como se ha expuesto en varias 

ocasiones, el arte puede ser un arma 

muy poderosa, el problema es que 

termine en las manos equivocadas. Esto 

nos obliga a relacionar el arte con la 

política, relación que siempre ha sido 

motivo de polémica entre quienes 

defienden el uso del arte como arma 

política y quiénes no. A colación de 

esto, hay que recordar la discusión 

mantenida en 1936 entre Theodor 

Adorno y Walter Benjamin sobre este 

tema: Benjamin opinaba que la 

reproducción del arte lo convertía en 

accesible para la gente que antes no 

había tenido ese privilegio y que, por 

esa misma razón, era capaz de fomentar 

una sociedad más igualitaria, 

especialmente, por el hecho de que para 

entender hay que conocer y a veces el 

horror ante el arte moderno se basa más 

en la incomprensión y en los prejuicios 

que en cualquier otra cosa –amén de 

que, igualmente, hay determinadas 

obras que resultan incomprensibles 

desde cualquier punto de vista-. 
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“Desde su punto de vista, el arte 

técnicamente reproductible, que 

destruye el aura de la obra de arte 

tradicional, puede convertirse en un 

instrumento de emancipación que 

permitirá establecer una sociedad 

igualitaria (…)”
66

. 

Adorno, sin embargo, opinaba que 

la destrucción del aura de la obra de arte 

tradicional hace que la nueva dueña del 

aura sea la obra de arte autónoma, lo 

que le otorga un carácter revolucionario. 

Benjamín, a pesar de su postura, 

señalaba algo muy importante a tener en 

cuenta: el peligro del mal uso del arte 

por parte del poder, más concretamente 

–recordemos que se trataba del año 

1936- por parte de los fascismos. ¿Tiene 

sentido la advertencia de Benjamin? Por 

desgracia, sí, tiene mucho sentido. Ya 

se ha hablado de cómo en siglos 

anteriores la Iglesia usaba su poder para 

regular el arte que se hacía y el que no. 

Si lo hacía la Iglesia ¿cómo no iba a 

hacerlo el fascismo? 

En Europa han destacado tres 

grandes y vergonzosos estados 

dictatoriales: el italiano, con Mussolini 

al poder, el alemán con Hitler y el 

español con Franco. Las tres dictaduras 
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 AZNAR, Y.; MARTÍNEZ, J.: Últimas 
tendencias del arte. Madrid, Editorial Centro de 
Estudios Ramón Areces, 2009, p. 174. 

y sus tres representantes usaron el arte –

en cualquiera de sus variantes- como 

medio propagandístico. 

Pero ¿es posible saltarse esas 

normas y conseguir un arte 

verdaderamente autónomo que sea 

capaz de autodefinirse? Sin duda es 

difícil pero también, y de nuevo, 

depende del momento y las 

circunstancias. Es mucho más fácil ser 

autónomo ahora que serlo en los años 

cuarenta con el peso de una dictadura 

sobre los hombros. Pero el hecho es 

que, con o sin dictaduras, con o sin 

facilidades, con o sin reconocimientos, 

siempre ha habido personas que se han 

salido del camino marcado y han 

autodelineado el suyo propio. 

Hoy en día, el artista no es ese ser 

elevado y admirado que trabajaba para 

los papas y los reyes elaborando sus 

obras con mimo y paciencia a sabiendas 

de que –salvo excepciones- ésta iba a 

ser igualmente admirada. Hoy en día 

todo está mecanizado y el artista, 

incapaz de formar parte de ese modelo 

de industria “encuentra pertinente 

dedicarse a su trabajo como un medio 

aislado de autoexpresión y, a fin de no 

participar en las tendencias de las 

fuerzas económicas, se siente a menudo 
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obligado a exagerar su separación 

hasta la excentricidad”
67

. 

Saltarse lo establecido y cumplir 

una función social tienen mucho que 

ver; aun así, hay quien opina que arte y 

función social no deben caminar de la 

mano bajo ninguna circunstancia sin 

darse cuenta de que ambos conceptos 

pueden –y, en ocasiones, deben- ser una 

misma cosa. 

“Es un mero prejuicio la idea de 

que haya en el arte una contraposición 

entre la consumación inmanente 

artística y la función social. La relación 

real entre la misión social y la obra 

consiste más bien en que cuanto más 

orgánica es la consumación estética 

inmanente de una obra de arte, tanto 

más capaz es ésta de cumplir la misión 

social que le ha dado vida”
68

. 

 

 

 

 

 

 

 

                                                           
67

 DEWEY, J., op. cit., p. 10. 
68

 LUKÁCS, G.: Estética I, La peculiaridad de lo 
estético, vol. 4. Barcelona, Ediciones Grijalbo, 
1967, p. 369. 

_________________________________ 

 

BIBLIOGRAFÍA. 

AZNAR, Y.; MARTÍNEZ, J.: Últimas 

tendencias del arte. Madrid, Editorial Centro de 

Estudios Ramón Areces, 2009. 

CLARAMONTE, J.: La República de los fines. 

Murcia, Cendeac, 2010. 

DEWEY, J.: El arte como experiencia. 

Barcelona, Ediciones Paidós Ibérica, 2008. 

LUKÁCS, G.: Estética I, La peculiaridad de lo 

estético. Vol. 4. Barcelona, Ediciones Grijalbo, 

1967. 

NOVALIS, E.: Himnos a la noche. Barcelona, 

Orbis, 1989. 

SCHILLER, F.: Kallias. Cartas sobre la 

educación estética del hombre, Estudio 

introductorio de Jaime Feijóo. Barcelona, 

Anthropos Editorial, 2005. 

 

 

 

 

 

 

*Portada: La libertad guiando al pueblo 

(1830), Eugène Delacroix. Pintura del 

Romanticismo que hace alusión a la Revolución 

de julio de 1830. Actualmente en el Museo 

Louvre en Lens (desde 2012), Francia. 



ArtyHum 6 63 

 

ArtyHum, Revista de Artes y Humanidades  

 
 

 

 

 

EL QUADERN ROBAT  

(Barcelona).  

EXPOSICIÓN ORIOL 

JOLONCH:  

ANECDOTARI DEL SEGLE XXI  

i ALTRES REALITATS 

INVENTADES. 

 

Por Marta Teixidó, Crítico de Arte. 

 

 

Palabras clave: El Quadern Robat, Oriol 

Jolonch. 

Mito y alegoría fotográficos. 

“Las ciencias adelantan que es una 

barbaridad”, decía el personaje de D. 

Hilarión en la archiconocida zarzuela La 

Verbena de la paloma. La evidencia de 

esta sentencia es tan certera, que si bien 

hace algo más de un siglo, con la 

aparición de la fotografía, pintores 

figurativos y paisajistas vieron mermados 

sus encargos gracias a la plasmación 

real de la imagen en papel, al cabo de 

algo más de una centuria, la fotografía 

puede mostrar fantásticos paisajes 

procedentes de oníricos universos 

surgidos de la imaginación humana. 

Buena prueba de lo mencionado en 

el texto introductorio es la muestra 

fotográfica Anecdotari del segle XXI i 

altres realitats inventades, que Oriol 

Jolonch, recientemente galardonado con 

el primer premio de fotografía Fundació 

Vila Casas, presenta en la galería El 

Quadern Robat, hasta mediados del 

próximo mes de noviembre. 

Una exposición donde la imagen 

real de espacios, ambientes, personas o 

paisajes sirve como soporte y a la vez 

elemento a la creatividad de un joven 

fotógrafo nacido en Barcelona en 1973, 

autodidacta por vocación, con amplios 

estudios de diseño y fotografía, y que 

presenta una obra realizada a partir del 

año 2008 hasta la  actualidad, con 

ARTE 
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preciso y magnífico dominio de la 

técnica, y con conocimiento explícito de 

los materiales empleados: Fotografía 

digital sobre papel Fujicolor Crystal 

mate, siendo algunas de las imágenes 

tratadas manualmente con una capa 

de barniz mate. 

Jolonch invita al espectador al 

recreo intelectual, a través de la 

surrealista contemplación de una 

inconsciente realidad, impuesta desde 

la vorágine de acontecimientos que nos 

envuelven, la estresante actividad a que 

nos vemos sometidos, o los constantes 

mensajes que nuestra mente recibe en el 

día a día. 

El simbolismo de sus trabajos 

extraña y en ocasiones, divierte al 

visitante, al observar éste, ironía, 

protesta, crítica, sentido del humor y 

morbosidad en muchas de las 

creaciones expuestas. La indiferencia es 

inexistente, y el visitante no puede 

evitar encontrar en una u otra imagen,  

un reflejo de sus circunstancias. 

El divertimento circense de 

estética victoriana,  de una sociedad 

abocada a la irracionalidad del 

espectáculo,  donde el aspecto moral de 

la miseria humana se pone en venta por 

el simple entretenimiento mental, queda 

perfectamente reflejado en El director 

de Pista, siendo los animales metáfora 

de esa sociedad que acepta sin rechistar 

lo que un “homo sapiens” y sus 

mercantiles intereses imponen desde un 

absolutismo desilustrado.  

La soledad del ser humano en las 

turbulencias de la era digital y de las 

redes sociales, máximos exponentes de 

la comunicación en el siglo XXI, es una 

característica bastante común en la 

obra de Jolonch. Paraguas con nube, El 

invierno de Vivaldi, Lost, Capitán 

Sardina entre otras, muestran un deseo 

incontenible de libertad, de dirigir 

nuestra propia vida, individualmente, 

solos, de sostener el paraguas de nuestra 

existencia, en medio de paisajes 

desolados, bajo cielos encapotados, en 

medio de frondosos bosques o encima 

de altos muros, en la constante 

reivindicación de nuestras propias 

decisiones, sin sometimiento a intereses 

de otros.  

Rainman constituye una 

espléndida rareza surgida desde lo más 

profundo del surrealismo. Composición 

inconexa con elementos dispares, nos 

muestra con toda crudeza que en nuestra 

vida existe una última estación, sin 

nadie que nos aguarde y donde debemos 

bajarnos porque es fin de trayecto. 
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In your room, una de las diversas 

piezas en color, Jolonch hace un canto a 

la vida, a través de una parábola de la 

maternidad; el hecho físico de nacer a 

través de los dos vientres gestantes e 

intelectual en los textos ilegibles de los 

mismos. 

 

El faro (2012), ed. 15 ej. papel 45 x 35 cm. 

 

De absolutamente hermosa puede 

considerarse El faro. Una pieza cargada 

de lirismo en imágenes: una luz urbana, 

con connotaciones decimonónicas,  en 

medio del mar iluminando minúsculos y 

frágiles barcos de papel, como puede 

ser en ocasiones la existencia humana, 

que cae en el océano de las 

contradicciones y los errores,  y navega 

sin rumbo en busca de la mente 

iluminada. 

No es esta la única pieza con 

connotaciones poéticas. Algunas de sus 

obras denotan optimismo y una apuesta 

por la vida, por la capacidad de crear del 

Ser Humano, y de creer en quimeras y 

sueños que pueden hacerse realidad: 

Metamorfosis, El pensador o Cazador 

de lunas muestran a un artífice lleno de 

romanticismo y poesía, a la par que 

apuesta con firmeza por la gran 

capacidad de nuestras mentes de 

evolucionar, y de ser activos mental y 

emocionalmente. 

 

 

Metamorfosis (2010), ed. 101 ex. foto 49 x 39 

cm. papel 70 x 50 cm. 
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Una de las obras exhibidas que 

resulta más contundente es Tomorrow. 

Una pequeña puerta y una ventana 

tapiadas, simbolizando la constante de 

un futuro desalentador, mientras los 

seres humanos hacemos cola, ante una 

vieja y destartalada casona, llamando 

con humildad ante la cerrazón del 

dominio. 

 

Cazador de lunas (2008), ed. 101 ex.                   

foto 39 x 49 cm. papel 50 x 70 cm. 

El lado “morboso” del fotógrafo 

puede encontrarse en Old Draculea,  

una peculiar naturaleza muerta.  En una 

elegante copa de cristal llena de agua, 

una singular y afilada dentadura postiza, 

limpiando sus impurezas, al lado de una 

rosa encendida. Una figurada 

conjunción de Tanatos y Eros, de 

afiladas connotaciones. 

El particular anecdotario del siglo 

XXI de este joven artista de la imagen, 

nos invita a unas realidades inventadas, 

que tal como indica la nota de prensa: 

“podría incluir los mismos conceptos 

que ya expresó Breton, el padre del 

Surrealismo, en su primer manifiesto en 

1924: lo que interesa es la auténtica 

función del pensamiento, la ausencia 

total de control ejercido por la Razón y 

la relativización de cualquier 

preocupación estética y moral”. 

 Aparentemente, la Gnosis, no es 

visible en las composiciones de Jolonch. 

Sin embargo profundizando en las 

imágenes, se observa con cristalina 

nitidez la transformación de lo atávico 

en realidad. 

 

Old Draculea (2012), ed. 15 ej.                        

Papel 45 x 35 cm. 

*Portada: El director de pista (2010), 

ed. 101 ej. Foto 49 x 39 cm. Papel 70 x 50 cm.  
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DALÍ CINEASTA. 

Por Chrystelle Ferrara Viforcos. 

 

Palabras clave: Disney, Historia del Cine, 

iconografía, Salvador Dalí, Surrealismo.  

Iconografía de sus principales 

proyectos cinematográficos. 

La figura de Salvador Dalí ha 

sido infinidad de veces estudiada por la 

historiografía artística, ya fuera 

atendiendo a su extravagante 

personalidad y al mito que el propio 

artista creó de sí mismo, así como a su 

extensa y heterogénea carrera 

pictórica. Pero en muchas ocasiones, se 

olvida otra faceta de suma importancia 

en su producción artística y sobre la 

que, además, dicho artista dejó 

constancia de su pensamiento. Me 

refiero a sus proyectos 

cinematográficos, la mayor parte de 

ellos nunca materializados, pero que 

representan un testimonio crucial para 

entender su obra. 

A la hora de abordar un texto 

sobre el Surrealismo y sus integrantes, o 

cualquiera de los movimientos artísticos 

surgidos en las primeras décadas del 

siglo XX, se tiende a centrar la atención 

en las manifestaciones tradicionales, 

como son la pintura, la escultura o la 

arquitectura que, obviamente, siguen 

teniendo un peso fundamental en el 

devenir artístico del siglo pasado. Pero 

no debemos olvidar otras formas de 

expresión, como la música o la 

fotografía, que también despiertan el 

interés de muchos artistas 

contemporáneos y, por supuesto, el 

denominado Séptimo Arte- esto es, el 

Cine- increíblemente atractivo para la 

vanguardia, dado su carácter de obra de 

arte “total” y por su innegable 

capacidad para generar verdaderas 

imágenes icónicas que, desde 

comienzos del siglo XX hasta la 

actualidad, han quedado 

irremediablemente grabadas en la retina 

del espectador. 

CINE 
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Es en este contexto, por tanto, 

donde debemos incluir el Surrealismo y 

sus aproximaciones al cinematógrafo. 

El propio André Breton
69

, así como 

muchos de sus acólitos, veían en el cine 

un vehículo perfecto para la trasmisión 

de las ideas surrealistas en relación con 

el cambio social y moral que pretendían 

implantar en la sociedad, dada la 

capacidad reproductora del cine, 

pudiendo llegar a número ingente de 

espectadores. Pero además, 

consideraban esta manifestación, así 

como el hecho de “ir al cine”, un acto 

surrealista en sí mismo, sobre todo por 

su carácter onírico (sala oscura, 

introducción del espectador en una 

realidad paralela, imágenes en blanco y 

negro- cromatismo del sueño como se 

suponía por aquel entonces- imágenes 

encadenadas que aparecen y 

desaparecen mediante fundidos a 

negro…). Aunque hay que decir que 

este interés por el séptimo arte, 

disminuyó notablemente con la 

introducción del sonoro y el color, ya 

que cada vez más, el cine se aproximaba 

a la realidad, mientras que el 

Surrealismo intentaba alejarse de ella
70

. 

                                                           
69

 André Breton (1896-1966). Teórico y fundador 
del movimiento surrealista. 
70

 TORREIRO, C.: “El cine surrealista en el 
papel. Las posiciones teóricas del movimiento 
sobre el cinematógrafo”, en: VV.AA.: 

Dejando atrás la disputa sobre si 

realmente existe un cine surrealista o 

no, debido a la imposibilidad de llevar a 

cabo las operaciones cinematográficas 

mediante el automatismo psíquico 

(asunto de gran interés, pero que escapa 

al tema principal del presente artículo); 

pasaré a centrarme, sin más dilación, en 

la figura de Salvador Dalí y sus 

incursiones cinematográficas, obviando, 

precisamente, por no caer en la 

redundancia, sus dos obras más 

conocidas- y realizadas junto a Luis 

Buñuel- como son Un perro Andaluz y 

La Edad de Oro, dos producciones 

ampliamente estudiadas y analizadas 

por la historiografía. Preferimos pues, 

centrarnos en otros proyectos fílmicos 

en los que Dalí participó más o menos 

activamente, no tan conocidos por el 

público general. 

 

El pensamiento cinematográfico de 

Dalí. 

En primer lugar, y a modo de 

advertencia, debemos poner de 

manifiesto el carácter contradictorio del 

pensamiento daliniano acerca del 

séptimo arte, ya que si bien en algunas 

ocasiones se muestra optimista respecto 

a este medio, en otras, se posicionará de 

                                                                               
Surrealistas, Surrealismo y Cinema. Barcelona, 
Fundación La Caixa, 1991, p. 81-106. 
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manera totalmente opuesta, siendo 

realmente difícil extraer unas 

conclusiones definitivas sobre su 

concepción del cine
71

. 

Podemos resumir el pensamiento 

cinematográfico de Dalí, mediante las 

consideraciones que él mismo apunta en 

su artículo Film-arte, film anti-artístico, 

de 1927, publicado en La Gaceta 

Literaria. De él podemos deducir la 

existencia, según el artista, de dos 

posiciones ante el cine: la anti-artística 

y la artística. La primera de ellas, será la 

defendida por Dalí, ya que es la que 

propende a un arte objetivo, que escapa 

de la subjetividad; mientras que la 

segunda representa el polo negativo, 

impregnada por las emociones y 

sentimientos del artista. Y nada mejor 

para entender la postura de Salvador, 

que sus propias palabras “El cineasta 

anti-artístico ignora el arte; filma de 

una manera pura, obedeciendo 

únicamente a las necesidades técnicas 

de su aparato y al instinto alegrísimo de 

su fisiología deportiva […] se limita a 

emociones psicológicas, primarias, 

constantes, estandarizadas, que 

permiten la supresión de la anécdota 

[…] el cineasta artístico conoce el arte 

                                                           
71

 FANÉS, F. “Salvador Dalí, cineasta sin films”, 
en: VV.AA.: Surrealistas, Surrealismo…op. cit., 
pp. 169-184. 

casi siempre groseramente, y obedece a 

las arbitrariedades sentimentales de la 

genialidad […] con un afán risible de 

originalidad, situación que conduce a la 

anécdota con apariencias de 

trascendalismo, pero, en el fondo, de 

una perfecta inocencia y puerilidad. El 

cine-arte está espantosamente infectado 

con todos los gérmenes de la 

putrefacción artística”
72

. 

Como es lógico, los ejemplos 

defendidos y admirados por Dalí, serán 

aquellos propios del cine-documental, a la 

manera de Noticiario Fox, o los films 

científicos. Pero también encumbra 

aquellas películas cómicas tendentes al 

absurdo y al humor irracional (Mack 

Sennet, Harry Langdon, William Powell 

y, posteriormente, los hermanos Marx).  

Por el contrario, despreciaba el 

cine de vanguardia, como por ejemplo, 

las tentativas de cine cubista, futurista o 

dadá; además de arremeter contra 

directores como Abel Gance, Fritz 

Lang o Murnau
73

. 

 

 

 

 

                                                           
72

 FANÉS, F., “Salvador Dalí…”, op. cit., pp. 
169-184. 
73

 Ibídem. 
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Aportaciones y colaboraciones 

cinematográficas. 

Un perro andaluz o La edad de 

Oro, como apuntábamos, no constituyen 

los únicos acercamientos de Dalí al 

cinematógrafo, sino que, a lo largo de 

su vida, podemos rastrear una serie de 

proyectos, materializados o no, pero que 

demuestran el interés nunca perdido del 

artista por el cine. 

Así pues, entre 1930 y 1932, 

podemos fechar uno de esos guiones 

nunca materializados, que pretendía ser 

una especie de documental sobre el 

Surrealismo, en el que participarían los 

miembros del grupo. En el texto se habla 

de imágenes dobles, procedimiento que 

utiliza por primera vez en Durmiente 

invisible, caballo y león (1930). En este 

documental, se explicarían la 

importancia del automatismo y del 

subconsciente para el Surrealismo, y se 

analizarían técnicas como el collage o el 

cadáver exquisito
74

. 

En 1932 presenta el guión de 

Babaouo, una película surrealista, 

acompañado de un prólogo titulado 

“Breve historia crítica del cine”. Aunque 

realmente se desconoce cuál era el 

propósito que Dalí perseguía con este 

film, se cree que podría haber sido 

                                                           
74

 Ibídem. 

concebida como película-espectáculo, 

pero basada en los gustos teatrales del 

artista, que lógicamente, se alejaban de 

las representaciones convencionales en 

pos de una mayor irracionalidad, en la 

línea, como él mismo expresó, de los 

hermanos Marx
75

. 

En Babaouo se plantean una serie 

de imágenes que podemos rastrear en su 

producción pictórica. Así es el caso, por 

ejemplo, de la aparición de objetos y 

figuras veladas, envueltas en sábanas o 

en paños, que podemos contemplar en 

obras como La vejez de Guillermo Tell 

(1931) o Le coeur volé de 1932. Otra de 

las imágenes que más llaman nuestra 

atención, es la de un grupo de ciclistas 

que circulan con una barra de pan en la 

cabeza y los ojos vendados. Un perro 

andaluz, ya contaba con la presencia de 

un personaje en bicicleta; y en La Edad 

de Oro, se nos muestra a un hombre que 

pasea con una piedra en la cabeza. 

Aquí, por tanto, tendríamos una especie 

de mezcla entre ambas imágenes 

(aunque en vez de una piedra, se trate 

de una barra de pan), pero es que 

además, en futuros proyectos 

cinematográficos de Dalí, vuelve a 

                                                           
75

 FANÉS, F., “Salvador Dalí…”, op. cit., pp. 
169-184. 
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aparecer la figura del ciclista con la 

piedra sobre su cabeza.
76

 

En cierto modo inspirado por Les 

Mystères de New York, de Pearl White, 

decide en 1935 realizar su propia versión, 

Misterios surrealistas de Nueva York, de 

la que, desgraciadamente, sólo se 

conservan algunas páginas del guión y 

algunos dibujos. Algo similar ocurrió con 

otros dos guiones realizados en la década 

de los treinta, La Chèvre sanitaire y el 

documental catalán Le Sang catalán, que 

tampoco llegaron a buen puerto.
77

 

Durante su viaje a Hollywood, en 

1937, comenzó un guión junto a Harpo 

Marx, por el cual sentía una gran 

admiración, titulado Jirafas cabalgando 

en una ensalada, pero del que 

nuevamente, sólo se conservan algunas 

anotaciones y dibujos.
78

 

Incluso recibió el encargo, en 

1941, de componer una secuencia sobre 

el sueño de un borracho, para la película 

Moontide, dirigida por Archie L. Mayo, 

aunque en un principio se había 

designado a Fritz Lang como director. 

Otro proyecto que cayó en saco roto.
79
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 ADES, D., Salvador Dalí. Barcelona, 
Biblioteca ABC, 2004, pp. 219-236. 
77

 VV.AA., Dalí. Cultura de masas. Madrid, Museo 

Nacional Centro de Arte Reina Sofía, 2004. 
78

 ADES, D. op. cit., pp. 219-236. 
79

 VV.AA., Dalí…op. cit., pp. 82-117. 

Dalí y Hitchcock: el sueño de 

Spellbound. 

En 1945, Dalí viajará nuevamente 

a Hollywood, motivado por el encargo 

de diseñar una escena onírica, destinada 

a la película Spellbound (Recuerda), 

dirigida por Alfred Hitchcock.  El 

director estaba realmente interesado en la 

colaboración de Dalí ya que deseaba 

reproducir “unos sueños muy visuales, 

de rasgos agudos y claros, con una 

imagen incluso más limpia que la de la 

película”. Por otra parte, Salvador 

aceptó de buen grado el encargo ya que, 

además, el argumento del film versaba 

sobre el Psicoanálisis, temática 

innovadora y original por aquel 

entonces, la cual, como sabemos, atraía 

enormemente al artista. El sueño en 

cuestión, constituía una de las partes más 

importantes de la película, dado que en 

él se encontraban las claves necesarias 

para poder resolver el misterio en torno 

al cual giraba la historia
80

. 

Algunas de las ideas propuestas por 

Dalí, serían posteriormente descartadas, 

como por ejemplo, una escena en la que 

Ingrid Bergman se convierte en una 

estatua, u otra en la que se reproduciría un 

                                                           
80

 VV.AA., Dalí…op. cit., pp. 82-117. 
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baile, en un espacio decorado con pianos 

colgantes del techo.
81

  

Esta última imagen, puede remitir 

a la presencia de este mismo 

instrumento en Un perro andaluz, 

aunque esta vez tendría un sentido más 

decorativo o indicativo del carácter 

burgués de la velada, como elemento 

que le es asociado normalmente, más 

que una feroz crítica hacia la expresión 

artística, como ocurría en el film de 

1929.
82

 

La secuencia definitiva, de dos 

minutos y cuarenta y nueve segundos de 

duración, presenta una serie de 

imágenes que resultan realmente 

interesantes, algunas de ellas ya 

habituales dentro de la iconografía 

daliniana. Así pues, la incorporación de 

ojos nos resulta familiar, sobre todo en 

comparación con Un perro andaluz, 

máxime cuando uno de ellos es cortado 

mediante unas tijeras gigantes (minuto: 

0:42), en una clara alusión al impactante 

inicio de la película realizada junto a 

                                                           
81

 Ibídem. 
82

 La escena de Un Perro Andaluz en cuestión, 
es aquella que nos muestra la presencia de un 
piano, sobre el que descansa un burro muerto. 
Este objeto, asociado a la burguesía, representa 
aquí una crítica a dicha clase social, con la que 
los artistas de vanguardia no simpatizaban. Pero 
contra lo que realmente se arremete, aquello 
que verdaderamente es humillado e insultado, 
es el Arte. El piano, pues, representa la 
expresión artística, que en este caso se nos 
insinúa muerta, sin vida, como indica el burro 
que yace sobre el instrumento, más aún, 
podrida, putrefacta. 

Buñuel. Esta analogía se refuerza aún 

más, si tenemos en cuenta el hecho de 

que se trata de la imagen que da 

comienzo a la narración del sueño, en 

sintonía con la pretensión de Un perro 

andaluz de advertirnos que, a partir del 

corte de ese ojo, de esa mirada, todo lo 

que veamos a continuación no estará 

regido por las leyes de la realidad 

convencional
83

. 

En el caso del personaje con la 

cara velada, recordemos como ya en 

Babaouo había utilizado este 

procedimiento, y como también había 

sido llevado a alguno de sus ejemplos 

pictóricos. Pero no debemos olvidar, 

además, las influencias de otros artistas 

que, inevitablemente y como es natural, 

hacen mella en sus diseños, siendo en 

este caso Magritte y sus Amantes, el 

referente, a mi juicio, más directo. 

Otra referencia evidente, es la que 

establece con Giorgo De Chirico y sus 

obras de carácter inquietante. El propio 

Hitchcock declaró que Dalí le recordaba 

a dicho pintor por “las sombras 

alargadas, las distancias infinitas, las 

líneas que convergen en la perspectiva, 

los rostros sin forma”.
84
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https://www.youtube.com/watch?v=xcKsY2rW

XUs 
84

 VV.AA. Dalí…op. cit., pp. 219-236. 

https://www.youtube.com/watch?v=xcKsY2rWXUs
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ArtyHum 6 73 

 

ArtyHum, Revista de Artes y Humanidades  

 
 

Una visión personal sobre el Destino 

en su colaboración con Disney. 

Salvador Dalí, como hemos visto 

hasta ahora, y junto con la figura de 

Luis Buñuel, representarían dos de los 

máximos exponentes del Surrealismo 

cinematográfico, tanto a nivel nacional 

como internacional. 

Aunque se debe apuntar que el 

caso de Dalí resulta cuanto menos 

insólito, ya que sus incursiones 

cinematográficas nunca cesaron a lo 

largo de toda su carrera artística y, sin 

embargo, la inmensa mayoría de sus 

proyectos no consiguieron salir a flote. 

Y no es de extrañar si se tiene en cuenta 

el hecho de que los conocimientos, 

tanto teóricos como prácticos, que 

poseía Dalí respecto al lenguaje 

cinematográfico, eran un tanto 

limitados, lo que llevó al artista a 

extrapolar a la pantalla sus recursos 

pictóricos, lo cual explica, además, que 

en ambas manifestaciones artísticas, 

veamos siempre representados los 

mismos motivos iconográficos, que se 

reiteran una y otra vez casi de manera 

obsesiva.  

Toca ahora, pues, detenerse en 

uno de sus proyectos más interesantes y, 

aunque parezca extraño, no tan 

conocido como cabría esperar. Proyecto 

confeccionado, además, en la década de 

los cuarenta (1946), momento en el que 

Salvador contaba ya con una importante 

madurez artística, lo cual convierte a 

este trabajo en una especie de 

compendio de sus intereses, obsesiones 

y motivos preferidos que, como dije 

anteriormente, se repiten en su obra sin 

cesar. Nos referimos a su colaboración 

con Walt Disney en Destino. 

Gracias a su participación en 

Recuerda, Dalí tuvo la ocasión de 

conocer a Walt Disney, el cual le 

propuso participar en un proyecto 

similar a Fantasía, encargándole al 

artista una secuencia de unos seis 

minutos de duración, en la que debía 

combinar los diferentes dibujos con el 

ballet, todo ello al son de Destino, una 

canción de Armando Domínguez. 

Finalmente, sólo se llegaron a filmar 

unos dieciocho segundos, ya que Disney 

decidió suspender el proyecto.
85

 El 

cortometraje que a día de hoy podemos 

contemplar (fue completado en 2003 

por Baker Bloodworth y Roy Oliver 

Disney, a partir de las instrucciones y 

los dibujos conservados), plantea la 

imposibilidad de dos amantes de 

encontrarse, los cuales se buscan 

constantemente, pero que nunca llegan a 
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 ADES, D., op. cit., pp. 219-236. 
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coincidir en el mismo espacio-tiempo. 

Sin embargo, si realizamos una lectura 

un poco más profunda, al menos a mi 

juicio, de lo que realmente se nos está 

hablando es del incontrolable paso del 

tiempo y, ante todo, de la imposibilidad 

del ser humano de controlar un destino 

que ya está previamente predefinido y 

configurado por un ser divino superior 

que maneja nuestra existencia. Este 

pensamiento puede parecer un tanto 

contradictorio si se atiende a la 

modernidad y al vanguardismo propio 

de los primeros años artísticos de Dalí, 

pero sin olvidar su conversión posterior 

al catolicismo, agudizada con el paso de 

los años, sobre todo tras su retorno a 

España bajo la dictadura franquista. 

Esta idea del destino irremediable 

al que cada uno está predestinado, 

queda expuesta de manera explícita en 

una imagen concreta de Destino, 

concebida por el propio Dalí y no fruto 

de la finalización que se llevó a cabo del 

proyecto en 2003. Me refiero a aquella 

que describe un tablero de ajedrez sobre 

el que se sitúan una estructura pétrea 

coronada por la cabeza de un dios 

griego (como el propio Dalí lo 

denomina en sus bocetos), frente a un 

torso desnudo que se erige sobre una 

construcción, o más bien, sobre una 

copia exacta y literal de La Torre de 

Babel de Bruegehl “El viejo”. En mi 

opinión, teniendo en cuenta el tema de 

la canción y todos los elementos que 

componen esta imagen, considero que 

lo que Dalí deseaba representar era una 

partida de ajedrez entre Dios, el cual, 

según el pensamiento religioso, controla 

nuestra existencia (máxime cuando se 

alude aquí a una divinidad griega)
86

, y 

el ser humano, el cual se niega a 

permanecer bajo ese control divino e 

intenta ser el dueño de su propio 

destino, actitud soberbia del hombre 

simbolizada en la Torre de Babel.
87

 El 

resultado sería la victoria y la 

reafirmación de la idea mitológica-

religiosa, frente a la humanista, ya que 

la joven, al saltar hacia el vacío 

existente entre ambos participantes de la 

partida, es recogida por un artilugio 

proveniente del dios griego evitando su 

caída, es decir, finalmente es el poder 

divino el que somete a la voluntad 

humana (minuto: 1:59
88

). 

 

 

                                                           
86

 La idea de destino en el sistema mitológico 
griego representa uno de sus pilares 
fundamentales, así como la concepción de los 
seres humanos como verdaderos títeres a 
merced de la voluntad divina. 
87

 Iconográficamente, y siguiendo la tradición 
bíblica,  la Torre de Babel simboliza la soberbia 
debido a la osadía humana en su intento de 
construir un edificio que llegara hasta el cielo, 
hasta Dios. 
88

https://www.youtube.com/watch?v=yr4nGMiuZ

OY  

https://www.youtube.com/watch?v=yr4nGMiuZOY
https://www.youtube.com/watch?v=yr4nGMiuZOY
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Otras observaciones. 

En cuanto a las imágenes que 

conformarían la totalidad del 

cortometraje, podemos observar como 

se trata de las habituales en el artista, 

alusivas no sólo a sus obras pictóricas, 

sino también a las cinematográficas 

(rodadas o no). Aunque quizás llame la 

atención, la constante utilización de 

imágenes dobles, como es el caso de la 

sombra de la mujer que puede 

confundirse con la de una campana, las 

hormigas que salen de la mano del 

personaje masculino (alusión a Un 

perro andaluz y símbolo del deseo y la 

excitación sexual ) y que se convierten 

en ciclistas con una barra de pan en la 

cabeza (Babaouo); la imagen de la 

joven arrodillada que se transforma en 

el ceño, los ojos y la nariz de la cabeza 

del dios griego…  

Por supuesto, también las 

imágenes de ojos forman parte de la 

iconografía de Destino, constituyendo 

uno de los motivos principales del 

imaginario daliniano. También resulta 

interesante el hecho de que el propio 

Walt Disney contratara a Dalí para crear 

una animación protagonizada por una 

bailarina, teniendo en cuenta la 

admiración y el interés que el ballet 

despertaba en el artista. 

Como conclusión, se debe hacer 

alusión y reiterar la influencia de la 

pintura de De Chirico, incorporando, 

incluso, el motivo del maniquí, tan 

recurrente y característico del pintor 

metafísico. Esta presencia de la obra de 

De Chirico en la carrera artística de 

Dalí, puede ser rastreada desde sus 

comienzos cinematográficos, como 

observamos en los planos generales 

iniciales de Un Perro Andaluz, que nos 

muestran al personaje en bicicleta, el 

cual atraviesa unas calles vacías, donde 

impera la quietud y la nitidez visual. 

Estas imágenes evocan ciertas 

composiciones del pintor, donde 

presenta a personajes solitarios, cuya 

única compañía es su propia sombra, y 

que se sitúan en calles porticadas que se 

prolongan longitudinalmente hacia el 

horizonte. También Recuerda se hace 

eco de dicha influencia, siendo el propio 

Hitchcock el que declarara encontrar 

paralelismos entre ambos en “las 

sombras alargadas, las distancias 

infinitas, las líneas que convergen en la 

perspectiva, los rostros sin forma”.
89
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 TRUFFAUT, F.: El cine según Hitchcock. 
Madrid, Alianza Editorial, 1974. 
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SÓCRATES.  

 

Por Manuel Ortuño Arregui. 

 

 

 

Palabras clave: Filosofía, intelectualismo, 

Mayéutica, moral, Sócrates. 

 

Sólo sé que no sé nada
90

. 

 

 

                                                           
90

 Su célebre frase «Solo sé que no sé nada» 
(Ἓν οἶδα ὅτι οὐδὲν οἶδα, hèn oîda hóti oudèn 
oîda). En esta frase se resume su manera de 

interrogar a la gente para luego poner en 
evidencia la incongruencia de sus afirmaciones; 
a esto se le denominó «ironía socrática». 

Breve biografía.  

Sócrates nació en Atenas el año 

470 a.C., en una familia, al parecer, de 

clase media. Fue maestro de Platón, 

quien tuvo a Aristóteles como discípulo, 

siendo estos tres los representantes 

fundamentales de la filosofía de la 

Antigua Grecia.  

Su padre era escultor y su madre 

comadrona, lo que ha dado lugar a 

alguna comparación entre el oficio de su 

madre y la actividad filosófica de 

Sócrates. Fue hijo de Sofronisco —

motivo por el que en su juventud lo 

llamaban Σωκράτης Σωφρονίσκου 

(Sōkrátēs Sōfronískou, ‘Sócrates hijo de 

Sofronisco’)—, de profesión cantero, y 

de Fainarate, comadrona, 

emparentados con Arístides el Justo. 

Los primeros años de la vida de 

Sócrates coinciden, pues, con el período 

de esplendor de la sofística en Atenas. 

Desde muy joven, llamó la atención de 

los que lo rodeaban por la agudeza de 

sus razonamientos y su facilidad de 

palabra, además de la fina ironía con la 

que salpicaba sus tertulias con los 

ciudadanos jóvenes aristocráticos de 

Atenas, a quienes les preguntaba sobre 

su confianza en opiniones populares, 

aunque muy a menudo él no les ofrecía 

ninguna enseñanza. Tuvo por maestro al 

filósofo Arquelao quien lo introdujo en 

FILOSOFÍA 

http://es.wikipedia.org/wiki/Solo_s%C3%A9_que_no_s%C3%A9_nada
http://es.wikipedia.org/wiki/Iron%C3%ADa_socr%C3%A1tica
http://es.wikipedia.org/wiki/Arist%C3%B3teles
http://es.wikipedia.org/wiki/Filosof%C3%ADa_griega
http://es.wikipedia.org/wiki/Filosof%C3%ADa_griega
http://es.wikipedia.org/wiki/Sofronisco
http://es.wikipedia.org/wiki/Fainarate
http://es.wikipedia.org/wiki/Ar%C3%ADstides_el_Justo
http://es.wikipedia.org/wiki/Razonamiento
http://es.wikipedia.org/wiki/Oratoria
http://es.wikipedia.org/wiki/Iron%C3%ADa
http://es.wikipedia.org/wiki/Arquelao_(fil%C3%B3sofo)
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las reflexiones sobre la física y la moral.
 

Se casó con Xantipa (o Jantipa), que era 

de familia noble. Según una tradición 

antigua, trataba muy mal al filósofo, 

aunque en realidad Platón muestra, al 

narrar la muerte de Sócrates en el 

Fedón, una relación normal e incluso 

buena entre los dos. 

Aunque durante la primera parte de 

su vida fue un patriota y un hombre de 

profundas convicciones religiosas, 

Sócrates sufrió sin embargo, la 

desconfianza de muchos de sus 

contemporáneos, a los que les disgustaba 

la nueva postura que tomó frente al 

Estado ateniense y la religión establecida, 

principalmente en contra de las creencias 

metafísicas de Sócrates, que planteaban 

una existencia etérea sin el 

consentimiento de ningún dios como 

figura explícita. Fue acusado en el 399 

a.C. de despreciar a los dioses y 

corromper la moral de la juventud, 

alejándola de los principios de la 

democracia. 

La Apología de Platón recoge lo 

esencial de la defensa de Sócrates en su 

propio juicio; una valiente 

reivindicación de toda su vida. Fue 

condenado a muerte, aunque la 

sentencia sólo logró una escasa 

mayoría. Cuando, de acuerdo con la 

práctica legal de Atenas, Sócrates hizo 

una réplica irónica a la sentencia de 

muerte del tribunal proponiendo pagar 

tan sólo una pequeña multa dado el 

escaso valor que tenía para el Estado un 

hombre dotado de una misión filosófica, 

enfadó tanto al jurado que éste volvió a 

votar a favor de la pena de muerte por 

una abultada mayoría. Los amigos de 

Sócrates planearon su huida de la 

prisión pero prefirió acatar la ley y 

murió por ello. Pasó sus últimos días 

con sus amigos y seguidores, como 

queda recogido en la obra Fedón de 

Platón, y durante la noche cumplió su 

sentencia bebiendo una copa de tósigo 

preparado con cicuta siguiendo el 

procedimiento habitual de ejecución 

"suicida". Según la tradición sus últimas 

palabras fueron irónicas o acaso más 

bien sarcásticas: «Acuérdate de 

comprar un gallo para Asclepio». 

Murió a los 70 años de edad.  

A su muerte surgen las escuelas 

socráticas, la Academia Platónica, las 

menores, dos de moral y dos de 

dialéctica, que tuvieron en común la 

búsqueda de la virtud a través del 

conocimiento de lo bueno.
 
Platón no 

pudo asistir a los últimos instantes y 

éstos fueron reconstituidos en el Fedón, 

según la narración de varios discípulos.  

http://es.wikipedia.org/wiki/F%C3%ADsica
http://es.wikipedia.org/wiki/Moral
http://es.wikipedia.org/wiki/Xantipa
http://es.wikipedia.org/wiki/Academia
http://es.wikipedia.org/wiki/Moral
http://es.wikipedia.org/wiki/Dial%C3%A9ctica
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Pensamiento. 

El interés de la reflexión filosófica 

se centraba entonces en torno al ser 

humano y la sociedad, abandonando el 

predominio del interés por el estudio de 

la naturaleza. Probablemente Sócrates 

se haya iniciado en la filosofía 

estudiando los sistemas de Empédocles, 

Diógenes de Apolonia y Anaxágoras, 

entre otros. Pero pronto orientó sus 

investigaciones hacia los temas más 

propios de la sofística. 

Sócrates no escribió nada y, a 

pesar de haber tenido numerosos 

seguidores, nunca creó una escuela 

filosófica. Sócrates no escribió ninguna 

obra, nos podemos acercar a su figura 

por medio de cuatro fuentes: 

Los diálogos de Platón como 

material más importante. 

Los escritos de Jenofonte en los 

que habla de Sócrates, los cuales, no 

obstante, contienen errores históricos y 

geográficos. 

La comedia de Aristófanes, Las 

nubes, que fue escrita cuando Sócrates 

tenía solamente 41 años, ridiculizándolo 

y colocándolo en el lugar de los sofistas. 

Y finalmente, las menciones de 

Aristóteles a lo largo de todas sus obras; 

no lo conoció directamente pero 

tradicionalmente se considera que su 

recuento es el más objetivo. 

Aristófanes habla de él en la 

comedia Las nubes (representada en 

Atenas en el 423), presentándolo en 

perspectiva denigratoria, colocándolo 

con sofistas y naturalistas (se refiere 

probablemente al periodo juvenil de 

Sócrates). Sócrates es descrito como un 

holgazán que se sentaba al aire para 

corromper las mentes de los jóvenes, 

enseñándoles sus tesis naturalistas 

acerca de los dioses, negando las 

tradiciones religiosas de la polis. 

Polícrates fue un sofista y se 

opuso a Sócrates acusándolo, en la obra 

“Acusación contra Sócrates” del 393, de 

conservadurismo político y de desprecio 

de la democracia. Esto no tiene nada que 

ver con las tesis filosóficas de Sócrates, 

sino que muestran un forzada 

caricaturización de aspectos que no 

fueron centrales en Sócrates. 

Jenofonte fue discípulo de 

Sócrates, pero no teniendo una mente 

filosófica comprende poco su mensaje 

más profundo: el retrato que no deja en 

“Los Memorables” raya con lo banal y 

superficial. El maestro que Jenofonte 

recuerda con veneración, es descrito 

sobretodo en sus características 

exteriores de bondad y paciencia. 
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Platón además que ser discípulo 

de Sócrates tenía una inteligencia 

filosófica que le permitió penetrar 

plenamente en el sentido del mensaje 

socrático; Pero también por esto la 

filosofía del maestro es leída a través de 

la óptica, fuerte y creativa del discípulo 

y por lo mismo no resulta fácil entender 

dónde termina Sócrates y donde 

comienza Platón. Seguramente en los 

diálogos platónicos juveniles es más 

fuerte la incidencia del Sócrates real, 

mientras que en los diálogos sucesivos 

Platón coloca en boca de Sócrates sus 

tesis. 

 

Muerte de Sócrates (detalle) (1787), 
Jacques-Louis David (1748-1825). 

Nueva York, Museo Metropolitano de Arte. 

 

Aristóteles tiene el valor de ser un 

auténtico filósofo, habilitado para 

comprender en profundidad las tesis de 

Sócrates, pero la limitación de no 

haberlo conocido personalmente. 

Allí donde los testimonios 

concuerdan y atribuyen a Sócrates tesis 

que antes ninguno había sostenido, y 

que después de él entraron a circular en 

la filosofía griega, es donde se puede 

afirmar con total verosimilitud que tales 

tesis fueron realmente sostenidas por 

Sócrates. 

Las llamadas escuelas socráticas 

fueron iniciativa de sus seguidores. 

Acerca de su actividad filosófica nos 

han llegado diversos testimonios, 

contradictorios entre ellos, como los de 

Jenofonte, Aristófanes o Platón, que 

suscitan el llamado problema socrático, 

es decir la fijación de la auténtica 

personalidad de Sócrates y del 

contenido de sus enseñanzas. Si 

creemos a Jenofonte, a Sócrates le 

interesaba fundamentalmente la 

formación de hombres de bien, con lo 

que su actividad filosófica quedaría 

reducida a la de un moralista práctico: 

el interés por las cuestiones lógicas o 

metafísicas sería algo completamente 

ajeno a Sócrates.  

Más problemas plantea la 

interpretación del Sócrates platónico: 

¿Responden las teorías puestas en boca 

de Sócrates en los diálogos platónicos al 

personaje histórico, o al pensamiento de 

Platón? La posición tradicional es que 



ArtyHum 6 81 

 

ArtyHum, Revista de Artes y Humanidades  

 
 

Platón puso en boca de Sócrates sus 

propias teorías en buena parte de los 

diálogos llamados de transición y en los 

de madurez, aceptando que los diálogos 

de juventud reproducen el pensamiento 

socrático.  

El rechazo del relativismo de los 

sofistas llevó a Sócrates a la búsqueda 

de la definición universal, que pretendía 

alcanzar mediante un método inductivo; 

probablemente la búsqueda de dicha 

definición universal no tenía una 

intención puramente teórica, sino más 

bien práctica. Los sofistas habían 

afirmado el relativismo gnoseológico y 

moral. Sócrates criticará ese 

relativismo, convencido de que los 

ejemplos concretos encierran un 

elemento común respecto al cual esos 

ejemplos tienen un significado. Si 

decimos de un acto que es "bueno" será 

porque tenemos alguna noción de "lo 

que es" bueno; si no tuviéramos esa 

noción, ni siquiera podríamos decir que 

es bueno para nosotros pues, ¿cómo lo 

sabríamos? Lo mismo ocurre en el caso 

de la virtud, de la justicia o de cualquier 

otro concepto moral. Para el relativismo 

estos conceptos no son susceptibles de 

una definición universal: son el 

resultado de una convención, lo que 

hace que lo justo en una ciudad pueda 

no serlo en otra. Sócrates, por el 

contrario, está convencido de que lo 

justo ha de ser lo mismo en todas las 

ciudades, y que su definición ha de 

valer universalmente. La búsqueda de la 

definición universal se presenta, pues, 

como la solución del problema moral y 

la superación del relativismo. 

 

El método socrático.  

Sócrates desarrolla un método 

práctico basado en el diálogo, en la 

conversación, la "dialéctica", en el que 

a través del razonamiento inductivo se 

podría esperar alcanzar la definición 

universal de los términos objeto de 

investigación. Dicho método constaba 

de dos fases: la ironía, donde finge la 

ignorancia, y la mayéutica, que ayuda a 

definir los conceptos.  

El propio Sócrates comparaba tal 

método con el oficio de comadrona que 

ejerció su madre: se trataba de llevar a 

un interlocutor a alumbrar la verdad, a 

descubrirla por sí mismo como alojada 

ya en su alma, por medio de un diálogo 

en el que el filósofo proponía una serie 

de preguntas y oponía sus reparos a las 

respuestas recibidas, de modo que al 

final fuera posible reconocer si las 

opiniones iniciales de su interlocutor 

eran una apariencia engañosa o un 

verdadero conocimiento. 
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En sus conversaciones filosóficas, 

al menos tal y como quedaron reflejadas 

en los Diálogos de Platón, Sócrates 

sigue, en efecto, una serie de pautas 

precisas que configuran el 

llamado diálogo socrático. A menudo 

comienza la conversación alabando la 

sabiduría de su interlocutor y 

presentándose a sí mismo como un 

ignorante: tal fingimiento es la 

llamada ironía socrática, que preside la 

primera mitad del diálogo. En ella, 

Sócrates proponía una cuestión (por 

ejemplo, ¿qué es la virtud?) y alababa la 

respuesta del interlocutor, pero luego 

oponía con sucesivas preguntas o 

contraejemplos sus reparos a las 

respuestas recibidas, sumiendo en la 

confusión a su interlocutor, que acababa 

reconociendo que no sabía nada sobre la 

cuestión. 

Tal logro era un punto esencial: 

no puede enseñarse algo a quien ya cree 

saberlo. El primer paso para llegar a la 

sabiduría es saber que no se sabe nada, 

o, dicho de otro modo, tomar conciencia 

de nuestro desconocimiento. Una vez 

admitida la propia ignorancia, 

comenzaba la mayéutica propiamente 

dicha: por medio del diálogo, con 

nuevas preguntas y razonamientos, 

Sócrates iba conduciendo a sus 

interlocutores al descubrimiento (o 

alumbramiento) de una respuesta 

precisa a la cuestión planteada, de modo 

tan sutil que la verdad parecía surgir de 

su mismo interior, como un 

descubrimiento propio. 

En resumen la dialéctica se 

articulaba en cuatro aspectos o 

momentos fundamentales: 

 a) La ignorancia (“solo sé que no 

sé nada”), con lo cual Sócrates antes de 

proponer la propia concepción deja que 

sea el interlocutor el que se exprese, 

fingiendo ser ignorante.   

b) La ironía, con la cual Sócrates 

finge estar ensimismado en los 

presupuestos de su interlocutor; 

c) La refutación (elegkon), con la 

cual el muestra como de tales 

presupuestos se llega a consecuencias 

inaceptables para el mismo interlocutor; 

d) La mayéutica, es decir el arte de 

hacer parir (profesión de la partera), con 

la cual, después de haber destruido las 

falsas certezas y las falsas opiniones de 

su interlocutor, Sócrates lo ayuda a 

llegar con su misma razón, y ahora de 

manera bien fundamentada, a una nueva 

verdad. Se trataba en general de 

definiciones (o valores éticos) cargados 

de una validez universal, reconocibles 

como tales por todos (a diferencia de las 

tesis sofistas). 
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El intelectualismo ético. 

Este intelectualismo socrático o 

intelectualismo moral socrático es aquel 

que identifica la virtud como el 

conocimiento. Según Sócrates, bastaba 

el conocimiento de lo justo (la 

autognosis) para obrar correctamente. 

Según esta doctrina, las malas acciones 

son producto del desconocimiento, esto 

es, no son voluntarias, ya que el 

conocimiento de lo justo sería suficiente 

para obrar virtuosamente. Es decir, el 

intelectualismo socrático es una teoría 

moral para la que la conducta moral 

sólo es posible si se basa en el 

conocimiento del bien y la justicia. 

Incluso decía que el conocimiento no es 

algo que se pueda aprender, sino que es 

algo que ya está adquirido. 

Desarrolló la teoría del 

intelectualismo moral, partiendo de la 

base del dualismo antropológico, es 

decir, a partir de la afirmación que el 

hombre está formado por una parte 

material (el cuerpo) y una parte no 

material (el alma), sin tener ésta última 

un significado religioso y la vez siendo 

la parte más importante del hombre (de 

ahí la frase “Conócete a ti mismo”). Por 

tanto, se da supremacía a los valores 

internos, y la salud del hombre residirá 

en su alma. Esta salud será únicamente 

alcanzable a través de la virtud (hacer lo 

correcto), la cual, a su vez, se alcanza 

mediante el conocimiento (conocimiento 

de la verdad, no el conocimiento 

erudito). Es decir, ser virtuoso conducirá 

a una conducta justa, la cual llevará a la 

felicidad y la satisfacción. 

La tesis esencial del 

intelectualismo moral es la siguiente: la 

experiencia moral se basa en el 

conocimiento del bien. Sólo si se 

conoce qué es el bien y la justicia se 

puede realizar el bien y la justicia. 

Sócrates hace las siguientes 

consideraciones a sus conciudadanos: 

cuando uno de vosotros está enfermo no 

propone una votación entre los 

miembros de la familia para establecer 

qué remedio es adecuado para curar la 

enfermedad: ocurre más bien que llama 

al médico y se somete a su juicio y 

recomendaciones; cuando un ejército 

quiere derrotar al enemigo no se realiza 

una consulta popular para establecer el 

modo de atacar, es el estratega quien 

decide el modo de dirigir a los soldados 

y plantear las batallas; cuando queremos 

levantar un edificio no hacemos una 

votación para decidir el modo de 

construirlo, dejamos que sea el 

arquitecto quien imponga su criterio. Y 

pregunta a continuación Sócrates: ¿Por 

qué cuando se trata de lo más importante 

de todo, que es el bien de la ciudad y las 
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leyes que son adecuadas para la 

convivencia entre los ciudadanos, 

dejamos que todo el mundo opine y nos 

sometemos a la mayoría y no llamamos a 

aquél que sabe? Para el intelectualismo 

moral los asuntos morales y políticos 

tienen que ser cosa de expertos. Esta 

propuesta socrática puede dar lugar a 

interpretaciones políticas 

antidemocráticas y elitistas (como, por 

cierto, se ve claramente en la filosofía 

política de su discípulo Platón). 

El punto de vista de Sócrates está 

aquejado de cierta ambigüedad: cuando 

Sócrates pide que en la base de la moral 

y la política se encuentre el 

conocimiento ¿a qué conocimiento se 

refiere? Podemos distinguir entre el 

saber hacer algo y el saber en qué 

consiste ese algo. Por ejemplo, el artista 

sabe hacer belleza, pero es muy posible 

que no sepa en qué consiste la belleza, 

ni qué pasos concretos hay que seguir 

para alcanzarla. El primer tipo de saber 

es un saber entendido como destreza 

(bien sea corporal o espiritual) para la 

realización de algo, y el segundo tipo es 

un saber entendido como conocimiento 

explícito y consciente de algo (como 

ocurre por ejemplo en la ciencia). Es 

fácil observar que estas dos formas de 

saber no tienen que ir necesariamente 

unidas, así el historiador y el crítico del 

arte pueden saber explícitamente 

muchas cosas relativas a la belleza, pero 

es muy posible que no sepan crear arte 

ni belleza. Parece ser que Sócrates pedía 

un conocimiento del segundo tipo como 

garantía de las acciones buenas y justas. 

De ahí la confusión que creaba en sus 

interlocutores cuando les preguntaba 

por una definición de aquello para lo 

cual se les suponía expertos. 

Nuestras convicciones vulgares 

parecen contrarias al intelectualismo 

moral pues creemos que alguien puede 

saber que algo está mal y sin embargo 

realizarlo. Para el intelectualismo moral 

la perfección moral es una consecuencia 

de la perfección del intelecto o razón; 

sin embargo otros autores como 

Aristóteles se acercarán más al punto de 

vista corriente al considerar que el 

conocimiento no es condición suficiente 

para la conducta justa y buena. Este 

autor pondrá como fundamento de la 

práctica moral la perfección de la 

voluntad más que la perfección del 

intelecto: la conducta buena no depende 

tanto del conocimiento como de la 

disciplina de la voluntad en la 

realización de las acciones justas. Así, 

desde el punto de vista de Aristóteles y 

en contra del intelectualismo moral, 

cabe concluir que seguramente para ser 

justo es necesario saber realizar la 



ArtyHum 6 85 

 

ArtyHum, Revista de Artes y Humanidades  

 
 

justicia, pero aquí esta palabra no 

designa un conocimiento explícito y 

teórico de la justicia sino la posesión de 

una habilidad o disposición para la 

realización de acciones justas. 

Este intelectualismo socrático,  

dominó el pensamiento griego hasta la 

aparición de Aristóteles, quien introdujo 

elementos voluntaristas a la conducta 

moral. 

La antropología.  

Su rechazo hacia la reflexión de 

temas metafísicos o cosmológicos ha 

sido interpretado en varias formas. Para 

algunos sería indicio del escepticismo, lo 

que lo pondría en relación directa con los 

sofistas. Sin embargo, esta conclusión no 

parece justa: Sócrates testimonió con su 

palabra y con su vida que creía en una 

verdad absoluta y obedeciendo a esto 

llegó hasta la muerte. Antes bien, 

probablemente percibió que era más 

urgente detenerse en el tema 

antropológico, más necesario entonces, 

sobre todo después de las desilusionantes 

contradicciones a las que parecía haber 

llegado la parábola de la anterior 

reflexión metafísico-cosmológica. 

Lo más importante, lo que 

verdaderamente vale es el alma, que 

efectivamente tiene un nivel respecto 

superior al cuerpo (semejante y más aún 

que la superioridad del vegetal sobre la 

piedra o del animal sobre el vegetal); y 

realmente el alma perdura más que el 

cuerpo. Tal tesis no es nueva en la 

cultura griega: todo el llamado filón 

mediterráneo (pre-indoeuropeo), es 

decir el órfico-mistérico, el filón de la 

religión dionisiaca que se oponía a la 

olímpica, colocaba la consistencia del 

hombre en su alma; sin embargo 

Sócrates es el primero que emparenta 

íntimamente, que une, la idea de alma 

espiritual inmortal con el carácter de la 

racionalidad: el filón órfico-mistérico 

ponía la esencia del alma en la 

racionalidad, o el menos en una 

instintividad afectivo-emocional. Como 

decíamos, el hombre no se encuentra a 

sí mismo cuando abdica de la 

racionalidad (como en las fiestas 

dionisiacas), sino reflexionando, usando 

su conciencia, lo que significa 

que realizar lo humano, es realizar la 

racionalidad, comportarse 

racionalmente. 

 

La influencia de Sócrates. 

Sócrates ejercerá una influencia 

directa en el pensamiento de Platón, 

pero también en otros filósofos que, en 

mayor o menor medida, habían sido 
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discípulos suyos, y que continuarán su 

pensamiento en direcciones distintas, y 

aún contrapuestas. Algunos de ellos, 

fundaron escuelas filosóficas conocidas 

como las  "escuelas socráticas 

menores", como Euclides de Megara 

(fundador de la escuela de Megara), 

Fedón de Elis (escuela de Elis), el 

ateniense Antístenes (escuela cínica, a 

la que perteneció el conocido Diógenes 

de Sinope) y Aristipo de Cirene 

(escuela cirenaica). 
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PATRONES 

POBLACIONALES EN 

GROENLANDIA. 

 

Por Belén Torrente Torrente. 

 

Palabras clave: Dinamarca, Groenlandia, 

migración, población. 

 

Red de comunidades aisladas en contacto. 

Dada su situación ártica, 

Groenlandia, a pesar de ser la isla más 

grande del mundo, es uno de los países 

con menor densidad de población.  De 

sus más de 2 millones de kilómetros 

cuadrados de superficie, solamente el 

19% está libre de hielo. Además, la 

distancia entre el punto más al norte (el 

Cabo Morris Jesup), y el punto más al 

sur (el Cabo Farewell) hay una 

distancia de 2670 kilómetros, por lo que 

de norte a sur hay diferencias notables. 

Groenlandia se compone de numerosas 

comunidades que están aisladas, si bien 

este aislamiento a día de hoy es 

puramente geográfico, existiendo 

importantes intercambios de población 

entre localidades, y también con 

Dinamarca. 

 

Debido a las condiciones 

extremas de su clima, solamente las 

zonas cercanas a la costa son habitables 

para el ser humano. De hecho, desde 

aproximadamente el 2500 a.C., las 

distintas regiones de la isla ha estado 

pobladas por diversas culturas de forma 

intermitente
91

. Por una parte, están las 

culturas llamadas “paleoesquimales” 

que llegaron a la isla a través de 

Canadá, cruzando por el hielo, o tal vez 

en embarcaciones  (Independence I, 

Saqqaq, Independence II, Dorset, 

Dorset 2). Por otro lado, están los 

vikingos procedentes de Islandia y de 

Noruega. Tanto los pobladores nórdicos 

como los paleoesquimales se 

extinguieron, y los actuales habitantes 

de Groenlandia, son principalmente de 
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origen inuit (descendientes de las 

cultura Thule e Inughuit) y danés.  

La cultura Thule llega a 

Groenlandia en torno al siglo XIII, 

procedentes de lo que hoy en día sería 

Canadá y, si retrocedemos en el tiempo, 

de Siberia. Entran a través de la Isla de 

Ellesmere. Se estima que en el siglo XIV, 

esta cultura ya había alcanzado su 

máxima extensión, ocupando todas las 

zonas libres de hielo.  Posteriormente, 

debido a la actividad de los balleneros 

noruegos, la región noreste de la isla se va 

quedando progresivamente sin población, 

tal y como la conocemos hoy en día.  

A pesa del relativo aislamiento, 

hay que tener en cuenta los intercambios 

que se producen entre los groenlandeses 

de las distintas áreas, y también entre los 

groenlandeses y los balleneros europeos 

en el estrecho de Davis. 

Una nueva migración procedente 

de Canadá tiene lugar en el siglo XVII. 

Se trata de los Inughuit, que se asientan 

principalmente en el norte. A diferencia 

del resto de la población de 

Groenlandia, estos habitantes del norte 

tardarán en entrar en contacto con 

Dinamarca hasta el siglo XX. Los 

primeros extranjeros con los que los 

Inughuit entran en contacto son los 

exploradores polares del siglo XIX (el 

primero de ellos fue el escocés en el 

1818). Hasta entonces, los Inughuit 

habían estado tan aislados que creían 

que eran los únicos habitantes del 

mundo.  

La llegada de los daneses y el 

inicio del dominio colonial de 

Groenlandia ocurre de manera casual, a 

partir del siglo XVIII. Hay que tener en 

cuenta que el contacto con los 

habitantes nórdicos de Groenlandia, se 

había perdido hacía mucho tiempo y 

que, de seguir vivos sus descendientes, 

con toda probabilidad seguirían siendo 

católicos, dado que desconocerían la 

Reforma Protestante.  El misionero de 

origen noruego Hans Egede llega a 

Groenlandia en 1727, con financiación 

del gobierno danés, para tratar de 

convertir a los descendientes de los 

colonos vikingos al luterarismo, y al no 

encontrarlos, pero sí encontrar 

población inuit, decide cristianizarlos.  

El periodo colonial se puede 

dividir en tres períodos: la fase de los 

pioneros (desde la llegada de Hans 

Egede en 1721 hasta 1789), el período 

de los pioneros (1789-1911), y el 

período colonial final (1911-1953).  

La colonización supone un 

cambio radical en los patrones de 

población de la cultura Thule, que 



ArtyHum 6 89 

 

ArtyHum, Revista de Artes y Humanidades  

 
 

solían vivir en asentamientos muy 

pequeños, la situación de los cuales 

estaba basada en los recursos existentes 

en el entorno. El asentamiento más 

grande que se conoce de tiempos 

precoloniales, constaba de unas 20 

casas
92

. A finales del siglo XVIII, la 

costa oeste de Groenlandia desde 

Julianehåb en el sur (cuyo nombre 

oficial hoy en día es Qaqortoq), hasta 

Upernavik en el norte estaba organizada 

en 12 colonias, que funcionaban como 

ciudades. Es en esta época cuando se 

funda la Real Compañía de Comercio 

para Groenlandia (Den Kongelige 

Grønlandske Handel, que hoy en día 

perteneciente al gobierno local y recibe 

el nombre de KNI), con monopolio para 

exportar los productos groenlandeses, y 

también para importar productos de 

Europa. También cambia el tipo de 

vivienda, y se empiezan a construir 

casas de maderas con materiales 

importados de Escandinavia. 

Tradicionalmente, las casas de los inuit 

en Groenlandia eran de turba, y 

prácticamente la única madera que se 

conocía era la de deriva.  
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La influencia del comercio con 

Europa en esta época, está latente en el 

traje nacional groenlandés, en 

elementos como las telas usadas, o las 

cuentas de colores que lo adornan (esto 

último en el caso del traje femenino)
93

. 

El siglo XX, supone el inicio de 

actividad ganadera en el sur, y actividad 

minera en diferentes partes del país, 

creándose oficialmente algunas 

ciudades y asentamientos. En algunos 

casos, el cese de la actividad minera 

supondrá el cierre de las poblaciones 

basadas en esta industria, como por 

ejemplo Ivittuut (que en su día tuvo 

categoría de ciudad), o Qullissat (en 

cuyo caso más de 1000 residentes 

fueron trasladados, algunos de manera 

voluntaria, y los últimos de manera 

obligatoria). 

Pocos meses antes de que 

Groenlandia dejara de ser oficialmente 

una colonia, tiene lugar en el norte del 

país uno de los episodios más 

vergonzosos en relación al movimiento 

forzado de la población. Estados Unidos 

obtiene permiso para construir una base 

aérea (llamada Thule Air Base) en el 

territorio del asentamiento de Pituffik. 

Los habitantes de Pituffik y del vecino 
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asentamiento de Dundas (Uummannaq) 

son obligados a trasladarse a la ciudad 

de Qaanaaq, creada precisamente para 

este fin. Pero mientras se construyen sus 

casas, tienen que vivir en condiciones 

infrahumanas durante varios meses, 

soportando el frío ártico en tiendas de 

campaña. En el año 2003, el grupo de 

protesta Hingitaq 53 trató de emprender 

acciones legales para poder volver al 

territorio de Pituffik, pero sus esfuerzos 

a día de hoy no han dado fruto, y Thule 

Air Base sigue en activo.  

Volviendo al año 53, es en junio 

de este año cuando Groenlandia deja de 

ser una colonia
94

 y pasa a ser una parte 

del Reino de Dinamarca, y con esto 

consigue dos representantes en el 

Parlamento. Esto no quiere decir que la 

actitud de Dinamarca hacia Groenlandia 

deje de ser paternalista. El programa 

parlamentario, incluye una serie de 

medidas de modernización de las 

infraestructuras. Se piensa en una 

estrategia de explotación industrial 

principalmente de la pesca (y en menor 

medida, de la caza), que requiere 

concentrar a la población en unos pocos 

lugares donde poder desarrollar la 
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actividad industrial. Son lugares en la 

costa oeste, como Godthåb (hoy Nuuk), 

Frederikshåb (Paamiut) y Sukkertoppen 

(Maniitsoq). Se trató de convencer a la 

gente de que esto solamente traería 

ventajas, ya que se mejorarían las 

expectativas de empleo, el acceso a la 

educación, y el bienestar general. 

Algunos edificios fueron trasladados 

literalmente desde los asentamientos 

hasta las ciudades, pero en general las 

personas procedentes de los 

asentamientos fueron realojadas en 

enormes bloques de viviendas, muchos 

de los cuales todavía existen hoy en día.  

El tiempo demostró que este tipo 

de vivienda no era adecuado para el 

estilo de vida inuit (por ejemplo, por 

falta de espacio para almacenar 

equipamientos, o limpiar la caza y el 

pescado). El caso más extremo de este 

tipo de vivienda es el Bloque P en 

Nuuk, terminado en el año 1966, y 

derribado en el 2012, que en su día fue 

el mayor bloque de viviendas de toda 

Dinamarca, albergando el 1% de la 

población de Groenlandia. 

En el plano político, aunque 

Groenlandia ha ido adquiriendo con el 

tiempo cada vez más autonomía, con la 

entrada en vigor en 1979 del 

Hjemmestyre (gobierno desde casa), y 
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en el 2009 del Selvstyre (autogobierno), 

la posibilidad de una futura total 

independencia de Dinamarca es un tema 

controvertido, y dependerá en gran 

medida de la posibilidad de explotar los 

recursos naturales disponibles a largo 

plazo
95

. 

En el año 2009, con la 

introducción del autogobierno, y en un 

intento de ahorrar en costes 

administrativos, en número de 

municipios se reduce de 18 a cuatro: 

 Qaanaaq, Upernavik, 

Uummannaq, Qeqertarsuaq, Ilulissat, 

Aasiaat, Kangaatsiaq y Qasigiannguit 

dan lugar a Qaasuitsup Kommunia 

(región noroeste). 

 Sisimiut y Maniitsoq dieron 

lugar a Qeqqata Kommunia (región 

centro-oeste). 

 Nuuk, Paamiut, Ivittuut, 

Illoqqortoormiut y Ammassalik dieron 

lugar a Kommuneqarfik Sermersooq 

(región centro-sur). 

 Qaqortoq, Narsaq y Nanortalik 

dieron lugar a Kujalleq (la región más 

meridional). 
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Los antiguos municipios 

constaban únicamente de una ciudad. A 

partir de la unificación municipal, cada 

antiguo municipio pasa a ser un distrito. 

Además, existe otra zona sin núcleos de 

población permanentes, el Parque 

Nacional, en el noreste de la isla. 

La tendencia a la concentración en 

un número cada vez menor de núcleos 

continúa, pero con medidas como la 

eliminación de parte de los viejos 

bloques se está tratando de mejorar la 

calidad de vida de los ciudadanos. Esto 

supone nuevamente un movimiento de 

población, eso sí, intraurbano. En el 

caso del Bloque P, por ejemplo, a los 

habitantes se les ofreció vivienda en 

unos nuevos bloques del extrarradio. 

 

 

El Bloque P de Nuuk, pocos meses antes de ser 

derribado. Este tipo de vivienda de los años 60 

demostró no ser la adecuada para la sociedad 

groenlandesa. Fotografía cedida por Niels 

Joelsen Heilmann. 

 

http://nyheder.ku.dk/groenlands-naturressourcer/rapportogbaggrundspapir/To_the_benefit_of_Greenland.pdf
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En el año 2011, según el registro 

de localidades, había 92 localidades 

activas, de las cuales 17 eran ciudades, 

62 eran asentamientos, 4 son zonas de 

ganadería, y 6 estaciones. El último 

asentamiento cerrado es Moriusaq, en el 

año 2010, cuando el último habitante se 

mudó a Qaanaaq. Existen más de 35 

localidades que han sido cerradas, según 

consta en el registro. 

La denominación de ciudad o 

asentamiento, no tiene nada que ver con 

la población, sino con el estatus como 

centro administrativo de alguno de los 

municipios anteriores a 2009. 

Igualmente, la no pertenencia al registro 

de localidades es más bien un hecho 

administrativo, que afecta a los 

servicios públicos ofrecidos, pero 

existen zonas habitadas de facto. Un 

ejemplo de ello son las numerosas áreas 

en las cercanías de la capital, Nuuk, con 

casas y cabañas que sirven de residencia 

de vacaciones a los habitantes de Nuuk. 

Una de estas áreas, Qoornoq, es 

precisamente un antiguo asentamiento, 

que fue abandonado a principios de los 

años 70. Muchas otras ciudades tienen 

localidades satélite con viviendas 

vacacionales. También hay que 

puntualizar que en Groenlandia no 

existe propiedad privada del terreno, el 

cual simplemente se administra 

mediante licencias de utilización por 

área. Se puede solicitar una licencia de 

utilización dentro de cualquier núcleo 

poblacional, pero también en las zonas 

deshabitadas. La concesión de áreas 

depende de los planes a nivel municipal 

y nacional, así como las diversas zonas 

protegidas (se puede encontrar más 

información en la web nacional de 

mapas NunaGIS
96

). 

 

 

Mapa actual de Groenlandia, mostrando las 

principales ciudades, así como la división 

administrativa. Fuente: NunaGIS 

http://www.nunagis.gl/  
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Según el Instituto de Estadística 

de Groenlandia
97

, a fecha del 1 de enero 

de 2014 había 48197 habitantes en 

ciudades, y 7678 habitantes en 

asentamientos, lo cual contrasta con los 

datos de 1977, cuando había solamente 

37213 habitantes en ciudades, pero en 

cambio 11435 en asentamientos. El 

número de habitantes en las diversas 

estaciones se ha reducido 

considerablemente, de 858 en 1977, a 

156 en 2014. También hay cada vez 

menos personas fuera de núcleos de 

población debido al pastoreo, 210 en 

1977, pero 159 en 2014.  

Pero el crecimiento poblacional 

en las ciudades no afecta a todas por 

igual. Mientras que Nuuk, Qaanaaq, y 

Tasiilaq han duplicado 

aproximadamente su población desde 

1977, otras ciudades han tenido un 

crecimiento negativo. También hay 

casos de asentamientos que han sufrido 

un crecimiento poblacional, aunque se 

trata de casos excepcionales. 

Con respecto a la población total, 

la tendencia hasta el año 2005 era 

ligeramente creciente, pero desde 

entonces se ha ido perdiendo población 

año tras año. Esto se explica 

principalmente por el saldo migratorio 
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 Statistics Greenland. Disponible online: 
http://www.stat.gl/default.asp?lang=en 

negativo. Hoy en día, muchos 

groenlandeses se marchan a Dinamarca. 

Si estudiamos la distribución geográfica 

de la población groenlandesa, no nos 

podemos olvidar de toda la diáspora en 

Dinamarca (y, en menor medida, en 

otros países nórdicos). Si contamos 

como groenlandeses a las personas 

nacidas en Groenlandia, pero también a 

sus descendientes, estamos hablando de 

unas 20000 personas, y el número sigue 

en aumento
98

. El origen de esta 

migración está en la llegada de 

trabajadores daneses  a Groenlandia en 

los años 60, muchos de los cuales 

terminaron regresando a Dinamarca con 

sus esposas groenlandesas. De esta 

manera, se establece un precedente para 

que, mediante lazos familiares, vaya 

llegando más y más población. 

Existen en Dinamarca cuatro 

“casas de Groenlandia” (Copenhague, 

Aalborg, Odense y Århus), además de 

varios locales sociales en otras ciudades 

y pueblos. Es destacable el caso de 

Aalborg, donde desde los años 70 está 

situado el puerto que sirve a toda 

Groenlandia, y que tiene la concesión 

hasta el año 2022. La presencia del 

puerto, así como las ayudas sociales, 
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 Departement for Boliger, Infrastruktur og 
Trafik. “Rapport: Grønlændere i Danmark” 
http://www.smv.gl/DK/mobilitet/rapporter/06_mo
bilitet_v04_gronlandere_danmark.pdf 
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ayudan a explicar el crecimiento de la 

población groenlandesa en Aalborg en 

los últimos años.   

En Groenlandia no existen trenes, 

ni carreteras que conecten ciudades, 

pero ello no quiere decir que las 

comunicaciones sean escasas. Como la 

mayoría de los núcleos de población 

están en la costa, es posible llegar a 

ellos en barco en los meses y zonas 

donde el mar está libre de hielo. Por 

otro lado, en los años 60 se crea la 

compañía aérea Grønlandsfly, 

renombrada como Air Greenland en el 

año 2002
99

. El número de pasajeros ha 

aumentado de 15000 en 1965, a 390000 

en 2012. La mayoría de las principales 

ciudades tienen aeropuerto, y algunas 

ciudades y asentamientos tienen 

helipuerto o, al menos, parada de 

helicóptero.  

En total, se puede acceder a 13 

destinos nacionales en avión, y 61 en 

helicóptero. Los vuelos internacionales 

tienen como principal destino 

Copenhague, aunque también existen, 

de manera no continuada, vuelos a 

Canadá y a Islandia.   
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 Air Greenland. History: 
http://www.airgreenland.com/about/history 

 

Aasiaat, en el norte de Groenlandia. El barco es 

importante como medio de transporte y, para 

muchos, también como medio de subsistencia. 

 

Groenlandia está formada por un 

conjunto de comunidades separadas 

geográficamente, pero los flujos de 

población entre localidades van en 

aumento, una tendencia que, con toda 

seguridad, se acentuará en el futuro. 

 

 

 

 

 

 

 

 

 

 

 

 

 

 

http://www.airgreenland.com/about/history
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*Portada: Qaqortoq, en el sur de 

Gronlandia. Fundada como colonia en el 1775, 

esta ciudad se desarrolló gracias a la actividad 

comercial. 
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EL CRECIMIENTO 

ESPACIAL URBANO. 

 

Por Manuel Ortuño Arregui. 

 

 

 

Palabras clave: CBD, ciudad, espacio, 

Geografía Humana, industrial, postindustrial,   

preindustrial, subdesarrollada, urbanismo, 

urbano. 

 

 

Desarrollo de la ciudad 

preindustrial, industrial y 

postindustrial, y su actual evolución 

dentro del espacio de crecimiento 

urbano. 

 

 

 

La historia de las ciudades del 

mundo es en general larga, dado que las 

primeras ciudades habrían surgido entre 

quince a cinco mil años atrás, como 

asentamientos permanentes poco 

complejos; esto hace que la rama de 

la historia y del urbanismo sean las 

encargadas del estudio de las ciudades y 

del proceso de urbanización. 

Las primeras ciudades verdaderas 

son a veces consideradas aquellos 

grandes asentamientos permanentes 

donde sus habitantes ya no eran los 

simples dueños de las áreas cercanas al 

asentamiento, sino que pasaron a 

trabajar en ocupaciones más 

especializadas en la ciudad, donde el 

comercio, la provisión de alimentos y el 

poder fueron centralizados. Pero para 

hacer un breve estudio de las ciudades 

habría que diferenciar tres grandes 

fases: la ciudad preindustrial, la ciudad 

industrial y la ciudad posindustrial, que 

son las que vamos a desarrollar a 

continuación:  

La ciudad preindustrial.  

La ciudad preindustrial 

evoluciona por causas diversas: 

político-administrativas  para gestionar 

un territorio; militares para asegurar la 

seguridad de la zona; económicas para 

explotar minas y  la actividad artesanal 

GEOGRAFÍA 

http://es.wikipedia.org/wiki/Historia
http://es.wikipedia.org/wiki/Urbanismo


ArtyHum 6 97 

 

ArtyHum, Revista de Artes y Humanidades  

 
 

y comercial; culturales para potenciar la 

educación y religiosas en torno a los 

espacios de culto. 

El tipo de trama era cerrada con 

poca densidad edificatoria, dominando 

las viviendas de una o dos plantas. Se 

organizaban por  barrios  según los 

oficios; e incluso existían zonas  que se 

separaban por diversas minorías étnicas, 

religiosas o culturales. 

Por el centro  se ubicaban las 

construcciones más significativas del 

poder político (palacio o dependencia 

administrativa), religioso (templo) 

y  económico (mercado principal). 

Las primeras ciudades conocidas 

aparecieron en Mesopotamia (Ur, por 

ejemplo), a lo largo del río Nilo, en 

el valle del Indo y en China, entre 

aproximadamente siete a cinco mil años 

atrás, siendo generalmente resultado del 

crecimiento de pequeñas aldeas y/o de 

la fusión de pequeños asentamientos. 

Antes de esta época, los asentamientos 

raramente alcanzaron algún tamaño 

significativo, aunque hay casos 

excepcionales como  Jericó, Çatal 

Höyük y Mehrgarh.  

Harappa y Mohenjo-Daro, ambas 

ciudades del valle del Indo, eran las más 

populosas de estas antiguas ciudades, 

con una población conjunta estimada 

entre 100 y 150 mil habitantes. 

El crecimiento de 

los imperios antiguos y medievales coad

yuvó en la aparición de grandes 

ciudades capitales y sedes de 

la administración provincial, 

como Babilonia, Roma, Antioquía, Alej

andría,  Cartago, Seleucia del 

Tigris, Pataliputra (localizada en la 

actual India), Chang'an (localizada en la 

actual  República Popular de 

China), Constantinopla (actual Estambu

l), y, posterior y sucesivamente, 

diversas ciudades chinas e indias.  

El urbanismo clásico comienza 

con las ciudades de las  grandes 

civilizaciones mediterráneas: Grecia y 

Roma. Atenas fue la más representativa 

de las polis de la Grecia clásica. El 

modelo clásico se ensayó en Priene, 

ciudad junto al mar Egeo, que en el 

siglo IV a.C., fue diseñada por 

Hipodamo de Mileto, con un trazado de 

calles que se cruzaban en línea recta 

(plano hipodámico). En la antigua 

Roma, se denominaba ciudad (civitas) a 

la zona habitada por ciudadanos (civis), 

los cuales eran aquellos que poseían 

derechos ciudadanos, 

independientemente de su actividad. 

Roma, era la capital de un Imperio que 

iba desde las Islas Británicas hasta 

Mesopotamia, llegó a tener más de un 

millón de habitantes. A raíz de la crisis 
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el Imperio Romano se inició una 

decadencia urbana que llegó hasta el 

siglo XI en Europa occidental, época en 

la que resurge la vida en las ciudades. 

Excepciones a esta decadencia serán las 

ciudades bajo dominio islámico, como 

Córdoba, Bagdad o Damasco. Otros 

grandes centros administrativos, 

comerciales, industriales y ceremoniales 

emergieron en otras áreas, siendo 

considerada Bagdad como la primera 

ciudad en batir la marca del millón de 

habitantes, que ostentaba Roma. 

Durante la Edad Media 

en Europa, una ciudad era tanto una 

entidad político-administrativa como 

una agrupación de casas. En la España 

medieval y del Renacimiento, una 

ciudad era la población que no tenía 

señor y era regida directamente por el 

rey. Tenía el privilegio de 

enviar procuradores a las cortes para 

negociar las tasas y gabelas que le 

pudieran ser impuestas, a cambio 

de fueros. Esta calificación de ciudad 

era independiente del tamaño, 

así, Madrid, capital de España 

desde 1561, no era ciudad sino villa, 

estatus que aún conserva. Algunas 

ciudades, excepcionalmente, tales 

como Venecia, Génova o Lübeck, se 

convirtieron en ciudades-

estados poderosas, tomando en 

ocasiones el control de las tierras 

próximas o estableciendo extensos 

imperios marítimos. Tal fenómeno no se 

limitó solamente a Europa, sino que se 

dieron casos como el de Sakai, que 

poseía un considerable grado de 

autonomía en el Japón medieval. En 

Europa se consideraban las ciudades 

más importantes de esta época 

Venecia, Róterdam, Florencia y Lisboa, 

las cuales crecieron todas al alero de sus 

puertos y un rol importante en el 

intercambio comercial. 

A medida que las ciudades-

estados situadas en los litorales 

del Mediterráneo y del mar 

Báltico comenzaban a desaparecer a 

partir del siglo XVI, las grandes 

capitales europeas se beneficiaron del 

incremento del comercio que surgió 

fruto de la colonización de América y el 

establecimiento de una economía 

transatlántica. Hacia finales del siglo 

XVIII, Londres se había convertido en 

la mayor ciudad del mundo, con una 

población que se aproximaba al millón 

de habitantes, con París, Bagdad, Pekín, 

Estambul y Kioto como otras grandes 

ciudades. Pero fue el inicio de la 

Revolución Industrial y el crecimiento 

de la industria moderna, a fines del siglo 

XVIII, lo que permitió la urbanización 

masiva y el surgimiento de nuevas 
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grandes ciudades, primeramente en 

Europa, y luego en otras regiones, a 

medida que las nuevas oportunidades 

generadas en las ciudades hicieran que 

un gran número de emigrantes 

provenientes de comunidades rurales se 

instalasen en áreas urbanas. 

La ciudad industrial. 

A raíz de la Revolución Industrial, 

desde finales del siglo XVIII, hay un 

gran crecimiento de la población en 

Europa por las mejoras alimentarías. El 

exceso de población de las zonas rurales 

se trasladará a las ciudades, en donde se 

sitúan las primeras fábricas. Con la 

Primera Revolución Industrial caen las 

barreras que impedían el crecimiento de 

la población y las ciudades aumentan su 

tamaño, con lo que surgen nuevos 

barrios de obreros con viviendas en 

malas  condiciones y se derriban las 

murallas medievales que impedían el 

desarrollo urbano.  

Las mejoras en el transporte, 

gracias a la máquina de vapor, 

permitirán traer a la ciudad, alimentos y  

materias primas a través de los barcos 

de vapor o del ferrocarril. Las ciudades 

del siglo XIX no sólo aumentan en 

población, sino también en extensión al 

surgir barrios nuevos alejados del 

centro.  

A finales del XIX, surge también 

la distribución social del espacio urbano: 

barrios obreros, barrios burgueses, zonas 

de comercio y negocios, zonas o barrios 

industriales, etc.  

Aparecerán los aspectos negativos 

que caracterizan hoy a casi todas las 

ciudades del mundo: la contaminación 

del aire, de las aguas o de la tierra, la 

masificación y la falta de vivienda, la  

marginación social, etc. 

Mientras en el siglo XIX el 

planeamiento urbano se preocupó sobre 

todo de la mejora de las condiciones 

sociales de las clases trabajadoras, 

desde finales del siglo XIX surgen 

nuevos modelos que tratan de mejorar el 

espacio urbano y sus usos: es el 

urbanismo social
100

. Sirvan de ejemplo 

los proyectos de la “ciudad - jardín” de 

Ebenetzer Howard
101

, formulado en 

1898, o los “falansterios” de 

Fourier
102

.  

                                                           
100

 Los proyectos de los planificadores urbanos 
del siglo XIX se dirigían más a mejorar las 
condiciones penosas de los trabajadores que a 
la belleza de la arquitectura.  
101

 Con su proyecto de Ciudad– jardín propone 
la síntesis entre la vida en la ciudad y la vida en 
el campo. Proyecta un esquema de ciudad y la 
vida en el campo. Proyecta un esquema de 
ciudad concéntrica edificada alrededor de un 
parque central y dividido en seis sectores de 
actividad. Ese ideal de ciudad no debería tener 
más de 30.000 habitantes.  
102

 Plantea un estado ideal en el que la sociedad 
se dividía en pequeñas cooperativas de unas 
1.600 personas que vivían en los falansterios, 
enormes edificios situados en el centro de una 

http://es.wikipedia.org/wiki/%C3%89xodo_rural
http://es.wikipedia.org/wiki/%C3%89xodo_rural


ArtyHum 6 100 

 

ArtyHum, Revista de Artes y Humanidades  

 
 

Estas ideas trataban de mejorar la 

relación entre la ciudad y su entorno, 

trasladando parte de la  población a esa 

área y dejando el centro para los 

negocios o el comercio. Así se produce 

la aparición  de un “cinturón verde” en 

Londres o las ciudades dormitorio que 

desplazaron a buena parte de la  

población fuera del núcleo histórico. 

Otras ciudades, como Brasilia (Brasil) o 

Islamabad (Pakistán)  han sido creadas 

por una decisión política.  

 

La ciudad postindustrial.  

La ciudad postindustrial surge a 

partir de la década de los setenta del 

siglo XX especialmente en los países 

desarrollados con rasgos característicos:  

a) El  centro  pierde funciones 

residenciales y tiende a una 

especialización mayor en las 

actividades terciarias. Para reducir 

la contaminación y congestión se 

peatonalizan calles y se fomenta 

el uso del transporte público. 

b) La  tendencia a 

la flexibilización del proceso 

productivo ha permitido desplazar 

parte de las fábricas a otras zonas. 

En la periferia se ubican 

                                                                               
gran área agrícola en la que la asignación al 
trabajo se basaba en el talento. 

polígonos industriales junto a 

parques empresariales, 

industriales y tecnológicos. 

c) La facilidad del transporte y las 

comunicaciones permite el 

desplazamiento de la población a 

zonas cada vez más alejadas, pues 

lo que importa es la accesibilidad 

(tiempo) no las distancias. 

 

Durante la década de los 90 

empieza a destacar el término ciudad 

global (que no debe ser confundido con 

megalópolis o con megaciudad, que fue 

inventado por la socióloga Saskia 

Sassen
103

 en  en 1991. La 

expresión megaciudad se refiere a una 

gran área urbana, mientras que una 

ciudad global se distingue por su gran 

influencia a nivel regional, nacional e 

internacional. Las ciudades globales, 

según Sassen, tienen más características 

semejantes entre sí que con otras 

ciudades de su mismo país. 

La noción de ciudad global visualiza 

a la ciudad como un contenedor donde 

                                                           
103

 Conocida internacionalmente a partir de la 
publicación de su obra seminal La Ciudad 
Global, en 1991 (Princeton University Press), 
reeditada y revisada en 2001. Más 
recientemente, editó una colección de artículos 
científicos sobre el tema en la Routledge: Redes 
Globales-Ciudades Ligadas. El 15 de mayo de 
2013 fue galardonada con el Premio Príncipe de 
Asturias de Ciencias Sociales por sus 
contribuciones a la comprensión del fenómeno 
de la globalización y la sociología urbana.  

http://es.wikipedia.org/wiki/Megal%C3%B3polis
http://es.wikipedia.org/wiki/Megaciudad
http://es.wikipedia.org/wiki/Sociolog%C3%ADa
http://sassen/
http://sassen/
http://es.wikipedia.org/wiki/1991
http://es.wikipedia.org/wiki/Contenedor
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habilidades y recursos están concentrados. 

Cuanto más una ciudad es capaz de 

concentrar habilidades y recursos, más 

próspera y poderosa es, volviéndose 

suficientemente poderosa para influenciar 

lo que ocurre alrededor del mundo. 

Críticos de esta noción alegan la 

ambigüedad de la expresión "poder". En 

una ciudad global, poder  se refiere 

primariamente  poder económico y/o 

político y, por lo tanto, puede no incluir 

ciudades que son poderosas en otros 

sentidos.  

 

Las ciudades en el mundo 

subdesarrollado.  

Mientras, que en el mundo 

subdesarrollado el crecimiento de la 

población urbana es del 1 % anual, lo que 

indica un descenso en el ritmo, en los 

países pobres, el porcentaje de 

crecimiento supera el 3,5 % anual, siendo 

el continente africano el que experimenta 

una mayor aceleración, sobre todo por  su 

escasa población urbana.  

A estas ciudades las caracteriza la 

limitada tecnología de la que disponen, 

la escasez de medios  de transporte, el 

trazado de las calles es irregular y 

complicado, la densidad es muy alta con 

grandes concentraciones humanas y un 

predominio de la actividad comercial 

sobre la industrial.  

Además, se observa en algunas de 

ellas (Argel, Sao Paulo o La Habana) la 

coexistencia de barrios  coloniales de 

estilo europeo junto a zonas de 

poblamiento y viviendas autóctonas. 

Incluso algunas  fueron transformadas 

por las potencias coloniales y la 

convirtieron en centros de su poder en 

esos  países, como son los casos de 

Singapur, Hong Kong o Delhi.  

En el urbanismo de estas ciudades 

destaca la presencia de extensos barrios 

pobres o zonas periféricas, con 

viviendas de ínfima calidad hechas con 

materiales de desecho, frágiles y 

situados en zonas peligrosas.  

Son el símbolo de la miseria que 

contrasta con el lujo de alguno de los 

barrios de la misma ciudad. En ellos se 

hacina la población inmigrante que 

huye de la miseria del campo para 

refugiarse  en la pobreza de la ciudad.  

El mismo carácter tiene el proceso 

de emigración desde los países del norte 

de África, Sudamérica o  del Este de 

Europa hacia el mundo desarrollado, 

donde formarán parte de la población 

marginal con escasas perspectivas de 

mejorar su situación.  

http://es.wikipedia.org/wiki/Poder_econ%C3%B3mico
http://es.wikipedia.org/wiki/Poder_pol%C3%ADtico
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Las funciones urbanas actuales.  

 

 

Pabellón de Aragón, Exposición Internacional 

2008. 

La ciudad como lugar para vivir. 

Las ciudades nacieron y se 

desarrollaron como lugares para agrupar 

a la gente y vivir en ellas. En las áreas 

desarrolladas, las zonas residenciales se 

han  trasladado a las afueras de la 

ciudad, alejadas del tráfico, la 

contaminación y la superpoblación,  

mientras que los barrios antiguos son 

hoy ocupados por población envejecida, 

marginal o inmigrantes. En las ciudades 

del Tercer Mundo, la aglomeración 

urbana desplaza a los más pobres a 

barrios periféricos carentes de toda 

clase de servicios.  La actividad 

industrial. Ha sido básica en muchas 

ciudades del mundo desarrollado 

durante los dos últimos siglos. En el 

último medio siglo se han trasladado a 

los alrededores de la ciudad, formando 

los polígonos industriales, ya que así se 

hace más fácil el transporte y se elimina 

la contaminación o el peligro de algunas 

industrias. Pero en las ciudades del 

mundo subdesarrollado muchas 

industrias se sitúan cerca de 

aglomeraciones urbanas, que están 

expuestas a peligros de  todo tipo.  

Las actividades terciarias o los 

servicios. Numerosas ciudades se han 

especializado en una actividad 

económica, relacionada con este sector: 

turismo, comercio administración, cine 

y arte,  universidades, etc. En estos 

casos, el centro de la ciudad es el eje de 

los comercios de lujo, la banca, la Bolsa 

y lo espectáculos. Las funciones 

residencial e industrial se desplazan 

hacia la periferia, donde surgen nuevas 

actividades del sector terciario. Este 

modelo se da con poca frecuencia en los  

países subdesarrollados por el bajo nivel 

económico.  

Las ciudades especializadas. 

Cuanto más especializada es la función 

de una ciudad, mayor es su ámbito de 

influencia. Lo mismo ocurre si posee 

numerosas funciones, como las grandes 

ciudades del mundo. Hay ciudades con 

función religiosa, que combinan con el 

turismo. Otras son centros turísticos que 
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atraen millares de visitantes cada año y 

que viven casi exclusivamente de esa 

actividad. La función intelectual, con 

cursos de verano o centros 

universitarios de prestigio se da en 

Cambridge, Oxford, Salamanca, 

Bolonia, la universidad de Harvard, 

cerca de Boston, etc.  

La ciudad sufre una fuerte 

transformación provocada por la 

revolución industrial. Aumenta la 

población por la llegada de numerosos 

inmigrantes. El desarrollo de los medios 

de transporte (ferrocarril y tranvía 

primero y carretera después) permite un 

aumento espectacular de la superficie 

ocupada.  La urbe se extiende a través 

de las vías de comunicación. Las 

murallas son derribadas siendo 

sustituidas por bulevares. La invención 

por Otis del ascensor permite el 

crecimiento en altura 

(rascacielos).           

La urbe actual se divide en zonas: 

a) Un centro con zonas residenciales 

lujosas y actividades comerciales 

y administrativas. 

b) Un ensanche para la burguesía 

con trazado regular, viviendas de 

calidad y nuevas comodidades 

(empedrado, alumbrado, 

canalizaciones, etc.). 

c) Las zonas exteriores ocupadas por 

las industrias y barrios de obreros, 

mal estructurados, con escasos 

equipamientos e infraviviendas, 

focos de marginalidad y de 

conflictividad social. 

Por otro lado, dentro de una 

contextualización de la ciudad por 

dentro, podemos diferenciar la 

zonificación
104

 y segregación que surge 

de la siguiente manera:  

El esquema interno o plano de una 

ciudad desarrollada. En el centro se 

encuentra el distrito de negocios o 

CBD
105

, con los bancos, los comercios 

de lujo muy especializados, las sedes de 

las grandes empresas y su aspecto se 

identifica con grandes  rascacielos y 

oficinas de todo tipo, restaurantes, etc. 

                                                           
104

 En sentido amplio, indica la división de un 
área geográfica en sectores homogéneos 
conforme a ciertos criterios. Por ejemplo: 
capacidad productiva, tipo de construcciones 
permitidas, intensidad de una amenaza, grado de 
riesgo, etc. 
105

 Es una zona muy animada durante el día, 
pero con poca gente a partir de la media tarde. 
Es lo que en inglés se denomina  CBD (Central 
Businnes District = Distrito Central de Negocios) 
y ha sido la parte más accesible a la ciudad. Las 
viviendas  del CBD o del segundo cinturón han 
sido abandonadas por los sectores sociales 
poderosos que se han trasladado a vivir a zonas 
peri – urbanas. Así el CBD, por la noche, es una 
ciudad fantasma. 



ArtyHum 6 104 

 

ArtyHum, Revista de Artes y Humanidades  

 
 

Hoy se tiende a descentralizar las 

funciones del CBD.  

 

Panorámica de la ciudad de Sydney. Ejemplo de 

CBD. Jeffrey Street, Kirribilli, 2008. 

 

 En un segundo cinturón en torno 

al CBD, encontramos una zona de 

viviendas de alta densidad,  muchas de 

ellas antiguas o rehabilitadas. Un tercer 

cinturón lo forman zonas residenciales 

de densidad media con algunos espacios 

abiertos (zonas verdes o jardines y 

parques).   

En la última zona, alejada del 

CBD, se sitúan las viviendas 

unifamiliares de baja densidad 

(urbanizaciones), con espacios abiertos, 

grandes centros comerciales y en ciertos 

lugares polígonos industriales y 

comerciales. Esta zona se difumina con 

el medio rural y se confunde con él. 

Este esquema ha variado algo a lo largo 

del tiempo los barrios históricos se 

convierten en zonas de residencia 

marginal, abandonados a la 

degradación, hecho que ha ocurrido en 

ciudades como Valencia o Roma. 
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LA OPERACIÓN 

BARBARROJA. 

 

 Por Aitor Pérez Blázquez. 

 

 

 

Palabras clave: Blumentritt, Hitler, Operación 

Barbarroja, Rokossosvky, Stalin. 

 

 

El camino a Stalingrado. 

Primer artículo dedicado al 

Frente Oriental. En él se hablará del 

inicio de las operaciones contra el 

ejército soviético y los grandes éxitos 

iniciales, que abrirán el camino al 

fracaso de Stalingrado. 

 

 

 

Operación Barbarroja. 

A finales de agosto de 1939 se dio 

el último de los conocidos como 

“virajes hacia la guerra” del profesor 

Pabón, con el Pacto de No Agresión 

Germano Soviético. Esta alianza 

contranatura tuvo importantes 

consecuencias tanto a corto, como a 

medio y largo plazo en el posterior 

desarrollo de la II Guerra Mundial. 

El más obvio, supuso el reparto 

entre ambos regímenes totalitarios del 

estado báltico y el hecho de compartir 

fronteras comunes, lo que facilitaría la 

posterior agresión germana contra su 

antiguo aliado. Sin embargo, este giro 

inesperado dejo descolocadas a las 

potencias occidentales, garantes de la 

soberanía polaca y en el caso francés, 

aliada de Francia. De nuevo, como en 

Múnich, se tuvo que abandonar a quien 

se había asegurado defender, aunque al 

final se declarase la guerra entre Francia 

y Gran Bretaña contra Alemania.  

Si las cancillerías de París y 

Londres no se explicaban este 

reposicionamiento del líder soviético, 

Stalin, menos aún los miembros de los 

partidos comunistas europeos, que 

siguiendo las consignas de Moscú, no 

ayudaron al esfuerzo de guerra de sus 

respectivos países, en especial, en 

HISTORIA 
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Francia, llegándose a casos de sabotaje 

en fábricas militares siguiendo las 

doctrinas de Moscú. 

Aunque esta alianza entre 

Alemania y la URSS no podría 

sostenerse de forma indefinida, se evitó 

el enfrentamiento hasta el verano de 

1941, llevando el peso de la contienda 

hasta ese momento Gran Bretaña, 

obligada no solo a defender el territorio 

metropolitano de la cercana amenaza 

nazi, situada en el mismo Canal de la 

Mancha, sino también a enviar tropas a 

otros escenarios bélicos, como el norte 

de África o los Balcanes, y de asegurar 

el cordón umbilical con el resto de las 

colonias, el Canal de Suez. 

Es cierto, que si la campaña 

contra la URSS no se inició antes no fue 

más que producto de la necesidad de 

apoyar a sus aliados italianos, teniendo 

que intervenir y dedicar recursos, 

siempre escasos en el caso alemán, en 

operaciones militares iniciadas por sus 

aliados italianos, como fueron los casos 

ya citados.  

Esto motivó que se tuviera que 

esperar al mes de junio de 1941 para 

desencadenar el ataque contra la Unión 

Soviética, convirtiéndose en el 

verdadero cementerio de la Alemania 

Nazi, a pesar de que sean mucho mejor 

conocidas, entre otros motivos por la 

ingente cantidad de filmes, las 

campañas en Italia y Francia. Sin 

embargo, la cifra de bajas y de soldados 

y equipamiento utilizado en el Frente 

Oriental fue superior a la suma del resto 

de teatros de operaciones durante toda 

la guerra
106

. 

A esto hay que añadir otra serie de 

condicionantes como fueron los 

siguientes: 

 La brutalidad de la lucha por ambas 

partes, no respetándose ningún tipo 

de convenio referente al trato de 

prisioneros o con respecto a la 

población civil. Esto fue debido por 

un lado al desprecio que se sentía por 

los eslavos en general y por los 

soviéticos en particular, 

menospreciando su capacidad de 

lucha. Por el otro, fue debido a la alta 

ideologización de las tropas 

soviéticas a través de su propaganda, 

llegándose a decir que el “único 

alemán bueno era el no nacido
107

”. 

                                                           
106

 WEINBERG, G.: Un mundo en armas. La 

Segunda Guerra Mundial: Una visión de conjunto, 
Vol. 1. Barcelona, Grijalbo, 1995, p. 281. 
107 Véase BEEVOR, A.: Berlín. La caída: 1945. 

Barcelona, Crítica, 2005. Sobre la “polémica” de 
la participación de la Werhmarcht en crímenes 

de guerra, desde mediados de los 90 en 
Alemania se acabó con el tabú; por el cual la 
responsabilidad fue únicamente de los fanáticos 
miembros de las Waffen SS. Con la exposición 
titulada “Guerra de Exterminio. Crímenes del 
ejército alemán”, se rompía esa imagen de 
respetabilidad del militar de carrera frente al 
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 El punto anterior llevaba a considerar 

que el soldado ruso tendría una 

motivación de lucha aún más baja, 

por el hecho de detestar el régimen 

comunista, por lo que un certero 

golpe derrumbaría todas las 

estructuras militares soviéticas, 

asegurándose una rápida victoria 

sobre Stalin
108

. 

 Los puntos anteriores se vieron 

reforzados por la subestimación de 

los recursos con los que podía contar 

la Unión Soviética y la 

sobreponderación de los recursos y 

capacidad logística de las tropas 

alemanas. Sin embargo, ni las 

fuerzas soviéticas eran tan escasas ni 

la superioridad germana fue tal a 

partir de la sorpresa inicial durante el 

verano de 1941.  

                                                                               
fanático nazi de las Waffen SS. Dicha 
exposición causo una honda polémica en 
Alemania. En relación a los crímenes de guerra 
perpetrados por el ejército alemán, remitimos a 
WETTE, W.: La Wehrmacht. Los crímenes del 
ejército alemán, Barcelona, Crítica, 2007.  El 

profesor Weinberg nos habla en su magna obra 
de la, cuanto menos pasividad, cuando no 
participación activa de generales y mariscales 
de la Wehrmacht en las políticas de exterminio 
llevadas en el Frente Ruso (WEINBERG, G.: op. 
cit. pp. 316 y ss.). Sin embargo, ya en 1989 el 
profesor Cuenca Toribio escribía que “... el 
ejército regular, si bien no compartía en casi su 
integridad las concepciones étnicas y culturales 
de Hitler, no mostró, en un principio, escrúpulos 
ni desagrado frente a una campaña que 
encerraba muchos alicientes y atractivos para 
acrecentar sus laureles...” en CUENCA 
TORIBIO, J.M: op. cit., p. 161. 
108

 CUENCA TORIBIO, J.M.: Historia de la 

segunda guerra mundial. Madrid, Espasa, 1989; 
BEEVOR, A.: Stalingrado. Barcelona, Crítica, 
2005. 

 El hecho de que a partir del verano 

de 1941 Gran Bretaña comenzó a 

sentir una menor presión por parte de 

la maquinaria de guerra alemana, la 

cual estaba concentrada en conseguir 

la “rápida” victoria sobre los 

soviéticos Esto respiro aumento 

cuando en otro error de Hitler, el 

líder nazi declaro la guerra a EE.UU. 

en diciembre de ese mismo año, 

legitimando y dando la oportunidad 

al presidente Roosevelt de poder 

intervenir en Europa y no solo contra 

Japón tras el ataque a Pearl Harbour. 

Esto a su vez dio lugar a otra alianza 

contranatura que a duras penas 

aguanto hasta mayo de 1945, aunque 

desde la Conferencia de Yalta 

(febrero de 1945) se comenzaba a 

resquebrajar una vez que era segura 

la derrota nazi
109

.        GENERAL GERHARD BLUMENTRITT 

Todo esto implicó un 

enfrentamiento de proporciones 

colosales que a pesar de la supuesta 

superioridad militar, técnica y racial 

“aria”, acabo por llevar a Alemania al 

colapso y a la destrucción. Como 

escribe el general Blumentritt “...El 

Führer no abandonó sus planes 

respecto a Rusia. Con mano firme asió 

                                                           
109

 IRAZAZÁBAL, P.J. De: “Rebatiña en Yalta. 

Stalin lleva la batuta”, La aventura de la Historia, 
76, 2005, pp. 26 – 33. 
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el timón de la nave alemana, que 

condujo hasta los escollos del 

desastre
110

”. 

 

General Gunther Blumentritt. 

 

De hecho, desde enero de 1940 

Hitler parece que ya empezaba a 

plantear la campaña de Rusia, 

justificándolo como una “guerra 

preventiva” ante un previsible ataque de 

Stalin, el cual había llevado una política 

de reforzamiento del Ejército Rojo antes 

del rearme alemán de 1935
111

.  

 

                                                           
110

 BLUMENTRITT, G.: “Moscú”, en VV.AA.: 
Batallas cruciales de la Segura Guerra Mundial. 
Barcelona, Luis de Caralt, 1965, pp. 49–103 
(54). 
111

Ibídem, p. 52. El general alemán reincide en 
esa justificación del “ataque defensivo” ante la 
amenaza soviética a lo largo de todo el capítulo 
dedicado a Moscú, aunque también admite 
como un elemento secundario el hecho de la 
búsqueda del “espacio vital” en el Este. 

Este argumento se podía justificar 

ante el establecimiento de potentes 

unidades soviéticas en posiciones 

estratégicas con vistas al inicio de una 

ofensiva soviética, como serían las 

posiciones de Bialistok y Lemberg, 

aunque eso implicase dejar expuestas no 

solo otros sectores de la frontera, sino 

incluso regiones enteras a una rápida 

penetración de las divisiones acorazadas 

alemanas. Sin embargo, parece que fue 

la indecisión de Stalin lo que hizo que 

nunca se llevasen a cabo ninguna 

planificación real de un supuesto avance 

contra Alemania
112

. 

Vemos por tanto, que el retraso 

del inicio de Barbarroja se debió a 

cuestiones estratégicas y logísticas y no 

al deseo de Hitler de evitar la guerra con 

su entonces aliado. La justificación de 

Barbarroja, además del ya citado 

“ataque preventivo”, era el 

expansionismo soviético en Europa 

oriental, al ocupar una serie de 

territorios, como parte de Finlandia o 

Besarabia, que reforzaba esa imagen de 

un Stalin ansioso por lanzarse contra 

Berlín. 

Esto dio lugar a unas intensas 

negociaciones entre los ministros de 

asuntos exteriores germano, Von 

                                                           
112

 CUENCA TORIBIO, J.M.: op. cit., p. 160. 
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Ribentropp, y soviético, Molotov, 

forcejeando en torno a las esferas de 

influencia Danubio-Balcanes y Báltica. 

La negativa soviética hizo que Hitler se 

decidiese a que había llegado el 

momento de acabar con su alianza con 

la URSS y con el “bolchevismo
113

”, con 

todo lo que implicaba dicha decisión
114

. 

Como se ha visto, desde enero de 

1940 se comenzó a vislumbrar que 

pronto se iniciaría la campaña rusa. La 

planificación real se inició en diciembre 

de 1941, sobreestimando la capacidad 

alemana y subestimando la soviética, 

tanto material, como en cuanto a moral 

de combate, a pesar de que no se tenían 

más que leves estimaciones del 

potencial militar soviético, superior al 

alemán tanto en hombres, como en 

materiales e incluso en tecnología Con 

respecto a los blindados, era superior el 

T-34 soviético a cualquier otro carro de 

                                                           
113

 Ibídem. 
114 En relación a los crímenes de guerra en el 

Frente Oriental remitimos a lo dicho en la nota 2. 
No obstante y a pesar de lo dicho por el profesor 
Cuenca Toribio, nos parece interesante resaltar 
una contradicción que aparece en la página 165 
y que citamos a continuación: “...Hitler trazaría, 
por su parte, directrices diferentes a las que 
habían informado aquéllas. Su resonante orden 
de fusilar ipso facto a los comisarios de guerra 
apresados fue muy mal recibida por la 
Wehrmacht, que solo de manera muy aislada la 
pondría en ejecución.”(las negritas son mías). 

Vemos cómo aunque se habla de la falta de 
escrúpulos para llevar a cabo una operación que 
supuso más de veinte millones de muertos por 
parte de los altos mandos germanos, sin 
embargo, no estaban de acuerdo con la 
ejecución inmediata de aquellos oficiales 
políticos capturados. 

combate alemán, sucediendo lo mismo 

en la aviación con el Sturmovik.  

 

 

Mariscal Konstantin Rokkosovsky. 

Empero, los estrategas alemanes 

menospreciaron al Ejército Rojo, 

considerando que su capacidad militar 

sería nula. Esta apreciación se basaba en 

dos cuestiones. La primera de ellas era 

que la doctrina militar de los soviéticos 

estaba desfasada con respecto a la 

aplicada por las fuerzas alemanas. La 

segunda estaba íntimamente relacionada 

con la anterior, debido a todas las 

purgas que se dieron en los años 30 y 

que llevaron a la cárcel y a la tortura
115

, 

                                                           
115

 Este fue el caso del Mariscal Rokossovsky, 

el cual tenía la doble maldición de su origen 
polaco, agravado con el hecho de que provenía 
de una familia aristocrática, perdiendo su 
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en el mejor de los casos, o a la muerte, a 

la práctica totalidad de los altos mandos 

soviéticos. 

De esta manera y sobre un frente 

de más de mil quinientos kilómetros, se 

inició el 22 de junio de 1941 la 

Operación Barbarroja. Las fuerzas 

iniciales alemanes fueron de ciento 

veinte divisiones de infantería, a la que 

habría que añadir setenta divisiones 

motorizadas y acorazadas. El total de 

fuerzas alemanas era de 190 

divisiones
116

, para cubrir un frente 

superior a los mil quinientos kilómetros, 

lo que daba un coeficiente de 7,8 km 

por división
117

.  

La misma inmensidad del frente 

hacía imposible cualquier tipo de 

maniobra, al menos en sus fases 

iniciales, que no fuese el ataque directo 

a las defensas soviéticas, la ruptura del 

frente y la rápida penetración en 

territorio enemigo para embolsar al 

mayor número posible de tropas. Frente 

a este principio, que fue finalmente la 

                                                                               
dentadura a raíz de las torturas tras su 
detención. 
116

 CUENCA TORIBIO, J.M.: op. cit., p. 164. 
117

 En el invierno de 1944, en vísperas de la 

ofensiva de Las Ardenas, las tropas aliadas en todo 
el Frente Occidental era de una división por 
kilómetro de extensión, siendo unas fuerzas 
escasas en caso de contraofensiva alemana en un 
punto concreto de la línea, como así sucedió 
(Coleccionable de ABC: Historia de la II Guerra 
Mundial, fascículo dedicado a la batalla de Las 
Ardenas). 

que decisión adoptar Hitler, existía una 

alternativa. Se basaba en dar amplio 

margen de autonomía a las unidades 

blindadas y mecanizadas y que estas 

pudieran llegar rápidamente a las 

principales ciudades y centros 

industriales.  

Pero en realidad, no existía 

ningún plan de batalla o estrategia más 

allá de las directrices básicas que 

señalábamos arriba. Esto era debido, 

como ya se ha señalado, a la inmensidad 

del Frente Oriental y a la gran dificultad 

que había para trasladar las tropas desde 

sus puntos de partida hasta los campos 

de batalla, más aun teniendo en cuenta 

la gran importancia que tenía la tracción 

animal para el mantenimiento de las 

líneas de avituallamiento. 

En los primeros compases de la 

campaña, se dio una gran victoria 

táctica de los mandos alemanes, 

rompiendo las líneas defensivas 

soviéticas y embolsando y capturando a 

cerca de medio millón de soldados, 

además de más de mil tanques y 

seiscientos cañones diez días después 

del inicio de la campaña. Sin embargo, 

y a pesar de la pasividad e incredulidad 

de Stalin en los primeros compases del 
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inicio de la Gran Guerra Patriótica
118

, 

que impidió que las unidades 

implicadas en las rupturas del frente 

pudieran replegarse o lanzar 

contraataques; la resistencia de los 

soldados, aún sin órdenes, fue más alta 

de lo que se podía esperar. A pesar del 

sacrificio de miles de soldados y 

oficiales rusos, las líneas se 

derrumbaron, pareciendo que las 

optimistas predicciones de Hitler y sus 

más cercanos colaboradores podrían 

hacerse realidad
119

.  

Una vez pasada la sorpresa inicial, 

y según se acercaba el otoño y el 

invierno, las dificultades, ya de por si 

altas debido a la enormidad de las 

distancias, para mantener el avance y 

abastecer a las tropas se fueron 

incrementando. A esto debemos añadir 

que poco a poco, las fuerzas soviéticas 

se iban reorganizando, pudiendo llevar a 

cabo operaciones cada vez más 

complejas, en especial a partir de la 

llegada del general Georgi Zhukov para 

defender la capital, tras ser llamado de 

Leningrado. De esta manera, el objetivo 

de llegar a conquistar Moscú cada vez 

era más imposible. 

La llegada del invierno hizo que 

                                                           
118

 Nombre por el que se conoce a la II Guerra 

Mundial en relación con la antigua URSS. 
119

 BLUMENTRITT, G., op. cit., pp. 49–103. 

las tropas alemanas tuvieran que pasar a 

maniobras defensivas. Pero a diferencia 

de lo que ocurrió en 1812 con Napoleón 

Bonaparte, en este caso las unidades 

alemanas se mantuvieron firmes sobre 

el terreno, y en primavera de nuevo 

pudieron volver a lanzar una poderosa 

ofensiva por la que los territorios que 

habían sido recuperados por los 

soviéticos volvieron a caer en manos de 

la Wehrmacht, además de ampliar el 

avance, llegando hasta el Cáucaso y 

pudiendo colocar, aunque fuera 

simbólicamente, la esvástica en la cima 

del Monte Elbruz.  

Sin embargo, los errores de los 

primeros meses de campaña se 

volvieron a repetir en 1942, siendo el 

mayor exponente de esto la campaña de 

Stalingrado, la cual extendió más allá la 

de todas las capacidades de la 

Wehrmacht y de toda Alemania, las 

lineas de comunicación germanas. La 

derrota en febrero de 1943 del VI 

Ejército de Von Paulus y la posterior 

derrota alemana en Kursk, meses 

después, supusieron el final de la 

capacidad ofensiva alemana en el Este. 

A partir de este momento, y con la plena 

implicación de EE.UU., que desde 

diciembre de 1941 comenzó a abastecer 

de material bélico a la URSS, hizo que 

los ejércitos teutónicos comenzaran a 



ArtyHum 6 113 

 

ArtyHum, Revista de Artes y Humanidades  

 
 

perder todo el territorio conquistado y 

masacrado a los soviéticos, dándose una 

larga agonía que duro hasta mayo de 

1945. 

 

________________________________ 
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SANTUARIO DE LA VIRGEN 

DE LA CABEZA (JAÉN): 

HOMENAJE A DON JUAN 

GARCÍA MARTOS.  

 

Por Beatriz Garrido Ramos. 

 

 

 

Palabras clave: Andújar, Cerro de la Cabeza, 

cofradías, homenaje, Jaén,  Juan García Martos, 

malagueño, Mengíbar, religión, romería, Santuario, 

Sierra Morena, siglo XIII,   Virgen de la Cabeza. 

Cofradía de la Virgen de la Cabeza. 

La devoción a la denominada 

Virgen de la Cabeza
120

, o Ntra. Sra. de 

la Cabeza de Sierra Morena, tiene una 

antigua tradición, puesto que se remonta 

hasta el siglo XIII (1227
121

), momento en 

el que se crearían las distintas cofradías 

que comenzarían a viajar en romería a 

finales del mes de abril. 

El domingo de Resurrección, la 

imagen de la Virgen de la Cabeza es 

bajada desde el Santuario de Sierra 

Morena a la ciudad de Andújar por las 

cofradías filiales. El Sr. Obispo, junto 

con los sacerdotes diocesanos y los 

religiosos trinitarios, acogen a la 

Virgen de la Cabeza en la Parroquia de 

la Divina Pastora de Andújar, y la 

acompañan en solemne procesión hasta 

la Parroquia de Santa María. 

                                                           
120

  Patrona de Andújar y de la Diócesis de 
Jaén. 
121

 GÓMEZ MARTÍNEZ, E.: La Virgen de la 
Cabeza: Leyenda, historia y actualidad. 
Colección El Madero. Torredonjimeno, Editorial 
Jabalcuz, 2002, p. 19. 

HISTORIA 
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En 2009, se cumplió el primer 

centenario de la coronación de La 

virgen. Es por ello que Juan Rubio 

Fernández y Andrés Borrego Toledano 

escribieron la obra titulada “Andújar, 

1909. La Virgen de la Cabeza coronada 

por su pueblo
122

”, con motivo del 

acontecimiento. 

Los autores como decíamos, son 

el sacerdote D. Juan Rubio Fernández, 

director de la revista Vida Nueva, y D. 

Andrés Borrego Toledano, profesor de 

religión. El Arciprestazgo de Andújar y 

la Academia de Estudios Marianos 

Historiador Salcedo de Olid, 

organizaron el treinta de marzo de 2009 

el acto de presentación de dicha obra, 

que retomó, más si cabe, la devoción 

popular que se tiene por la Virgen en 

esa zona. 

 

 

                                                           
122

 En el prólogo, el Sr. Obispo de Jaén, expuso:  
 “El momento en que aparece esta 

publicación no puede ser más oportuno y 
providencial. Cuando la Diócesis de Jaén se 
dispone a celebrar el centenario de la 
coronación canónica de la Santísima Virgen de 
la Cabeza y su declaración como patrona de la 
ciudad de Andújar, y el cincuentenario de su 
declaración como patrona de la Diócesis del 
Santo Reino, la obra que nos ofrecen Juan 
Rubio y Andrés Borrego sirve como saludable 
ejercicio evocador de los actos que configuraron 
aquellos acontecimientos, de los que nos separa 
ya una centuria”. Disponible en: 
http://www.diocesisdejaen.es/delegaciones-
100007/58-ano-jubilar-de-la-virgen-de-la-
cabeza/365-presentacion-del-libro-landujar-
1909-la-virgen-de-la-cabeza-coronada-por-su-
pueblor.html 

Breve historia. 

Según Gómez Martínez, su origen 

se encuentra en el hallazgo, por parte de 

un pastor granadino, de una imagen de 

la virgen. Según cuenta la historia, la 

Santísima Imagen le expresó su deseo 

de levantar allí un templo. 

Posteriormente le enviaría a la ciudad 

para que anunciara el acontecimiento 

que había tenido lugar.  

De esta forma, mostrará  a todos 

la recuperación del movimiento en su 

brazo, anteriormente sin movilidad 

alguna, con el fin de que dieran crédito 

a sus palabras al considerarlo un 

milagro. Bajó a la ciudad y anunció el 

suceso que no tuvieron más remedio 

que creer ante el testimonio de su brazo 

curado.  

 

 Detalle de la imagen de la Virgen con el niño. 

 

http://www.diocesisdejaen.es/delegaciones-100007/58-ano-jubilar-de-la-virgen-de-la-cabeza/365-presentacion-del-libro-landujar-1909-la-virgen-de-la-cabeza-coronada-por-su-pueblor.html
http://www.diocesisdejaen.es/delegaciones-100007/58-ano-jubilar-de-la-virgen-de-la-cabeza/365-presentacion-del-libro-landujar-1909-la-virgen-de-la-cabeza-coronada-por-su-pueblor.html
http://www.diocesisdejaen.es/delegaciones-100007/58-ano-jubilar-de-la-virgen-de-la-cabeza/365-presentacion-del-libro-landujar-1909-la-virgen-de-la-cabeza-coronada-por-su-pueblor.html
http://www.diocesisdejaen.es/delegaciones-100007/58-ano-jubilar-de-la-virgen-de-la-cabeza/365-presentacion-del-libro-landujar-1909-la-virgen-de-la-cabeza-coronada-por-su-pueblor.html
http://www.diocesisdejaen.es/delegaciones-100007/58-ano-jubilar-de-la-virgen-de-la-cabeza/365-presentacion-del-libro-landujar-1909-la-virgen-de-la-cabeza-coronada-por-su-pueblor.html
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Será a partir de entonces, y con el 

paso de los siglos, cuando se edificara 

una ermita de mayores dimensiones, 

que más tarde se convertiría en 

Santuario, en el llamado Cerro de la 

Cabeza
123

 (de ahí el nombre), dando 

lugar a la constitución de las cofradías, 

y celebrándose una romería con carácter 

anual. Hay que insistir en dicha 

denominación, puesto que a menudo se 

han referido a él de manera errónea 

como “Cerro del Cabezo”. En relación a 

esa cuestión, el historiador Salcedo 

Olid, en el “Panegírico Historial de 

Nuestra Señora de la Cabeza de Sierra 

Morena”, expuso: 

“(…) De lo qual conocieron 

claramente que era voluntad Divina que 

a la Virgen se le diese adoración en 

aquel monte, el qual por ser el mas alto, 

y encumbrado de los circunvecinos, 

parecia Principe, Rey, y Señor de Sierra 

Morena, y por ello le llamavan los de la 

tierra, la cabeça de todos los montes 

comarcanos, y por esta razon se le dio a 

la Sagrada Imagen el nombre de 

                                                           
123

 GÓMEZ MARTÍNEZ, E.: “El Cerro de la 
Cabeza”, Semanario Andújar Información, nº 371, 
Andújar, Publicaciones del Sur, 2007, pp. 6-7. 
En relación al Cerro, Cervantes escribió:  

“(…) Allí está el monte o mejor dicho el 
peñasco, en cuya cima está el Santuario que 
deposita en sí una Imagen llamada de la 
Cabeza, que tomó el nombre de la peña donde 
habita, que antiguamente se llamó Cabezo, por 
estar en la mitad de un llano (…)”             
(Madrid, 1617). 

Nuestra Señora de la Cabeça, titulo y 

denominación, que aunque parece 

vulgar, no fue a caso, sino muy 

misterioso, y adecuado
124

 (…)”. 

Refiriéndose a la importancia de 

la romería, Olid también comenta lo 

siguiente: “Y con más ponderación que 

todos Miguel de Cervantes en su 

Persilis, diziendo, que es una de las 

mayores fiestas que en todo lo 

descubierto del mundo se celebra
125

”. 

Otros historiadores que se han 

referido también al Cerro de la Cabeza, 

son: Antonio Terrones Robles 

(Caballero Capitular del Ayuntamiento), 

Bartolomé Pérez Guzmán (sacerdote y 

capellán del Santuario), Muñoz 

Garnica, Santiago Mesía, Luisa Fe y 

Jiménez,  Ramón Rodríguez de 

Mendoza (Diputado de la Real Cofradía 

de Andújar), y Carlos de Torres 

Laguna. 

Pero retomando de nuevo la 

historia, hay que exponer que, en 1773, 

debido a un cambio de mentalidad por 

parte del Estado y de la Iglesia, el Real 

Consejo de Castilla
126

, ordenaría la 

                                                           
124

 OLID, S.: Panegírico Historial de Nuestra 
Señora de la Cabeza de Sierra Morena. Madrid, 

1677, pp. 230-231. 
125

 OLID, S., Idem., p. 330. 
126

 Fue durante la época Moderna el gran 
consejo de la administración real castellana -la 
cual, al ser Castilla la sede de la corte, era la 
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suspensión de las cofradías, así como la 

supresión de la romería. Esto vendría de 

la mano del párroco de Montoro 

(Córdoba), Fernando López de 

Cárdenas
127

 (integrante de la Real 

Chancillería de Granada), que 

transmitió su denuncia al Conde de 

Aranda
128

. 

En la denuncia, López de 

Cárdenas, comienza haciendo unas 

consideraciones sobre el papel que el 

demonio ejerce sobre el hombre en los 

santuarios, cuando se asiste a una 

romería: 

“La utilidad de los Santuarios es 

manifiestamente conocida basta ser 

casa dedicada a Dios, á su Madre, y de 

                                                                               
más compleja y desarrollada de cuantas 
integraban la Monarquía de España en los 
siglos XVI y XVII. Se trataba además del 
consejo más antiguo, y ocupaba por ello un 
lugar protocolario de privilegio, al tiempo que su 
presidente o gobernador era considerado la 
segunda autoridad de la corte, después del rey. 
En el siglo XVIII, con el fin de la Monarquía de 
los Austrias, y la creación de las secretarías de 
Estado y del Despacho, el Consejo de Castilla 
sería el único que se mantuviera, e incluso  
incrementara sus competencias, extensivas a la 
desaparecida corona de Aragón, y sería 
entonces -y no antes, como dice José María 
Vallejo, siguiendo una opinión muy extendida 
entre los historiadores:  

“cuando el de Castilla se convirtió en el 
principal de los consejos; el único con capacidad 
política real, muy amplia y extensa por otra 
parte. De él dependía la mayor parte de la 
administración y gobierno interior en las 
materias más variadas, incluida la justicia”.  
127

 1719-1786. Historiador, bibliógrafo, 
genealogista, colector paleontológico del Real 
Gabinete de Historia Natural de Carlos III y 
descubridor de las Pinturas rupestres de 
Fuencaliente. Es conocido como el cura de 
Montoro. http://prieguenses3.blogspot.com.es/  
128

 Siétamo, España, 1719 - Épila, id., 1798. 
Militar y estadista español. 

sus Santos, para que la devoción crea, 

que teniendo en ellas particular 

asistencia son ellas peculiares los 

auxilios, favores; con todo el Demonio, 

como enemigo irreconciliable de Dios, 

y contrario inexorable de los hombres, 

incesantemente trabaja en que en estos 

lugares santos se hagan al Señor las 

mayores ofensas, y los Ombres 

tropiecen con la piedra, y donde debian 

hallar el sustento espiritual del Pan, y 

el pez, el Rvdmo. Feijoo en su teatro 

Crítico pondera muy bien los excesos de 

los Romeros y Peregrinos en aquellos 

dias en que se celebran las fiestas de 

algunos Santuarios de fama (...)”. 

(Real Chancillería de Granada). 

Más adelante, en su denuncia, 

alude directamente a la Virgen de la 

Cabeza: 

“(...) Pero lo mas particular, y 

que necesita remedio en esta tierra, es 

el biaje o romeria, que todos los años se 

ace a N.ª S.ª de la Caveza de Sierra 

Morena, Santuario sito en el termino de 

Andújar: tiene este Santuario mas de 30 

Cofradias extendidas en las poblaciones 

de la Andalucia, y Mancha: las que 

concurren á celebrar e la fiesta el 

domingo ultimo de Abril; el ermano 

mayor(que se elige acavada la funcion) 

http://prieguenses3.blogspot.com.es/
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con otros oficiales cuida de Juntar la 

Limosna, llebando bino, y tabaco que 

sirben de anzuelo para pillar a los 

Aperadores de trigo en la era, de los 

Pastores obejas, Carneros y Cabras, y 

de los molineros Aceyte, llegado el dia 

de salir parte la Cofradía para el 

Santuario con estandartes, y tambores 

acompañada de mas de 300 personas de 

uno, y otro sexo bien comidas y 

bebidas; las Salutaciones angelicas que 

resuenan en los caminos y lugares por 

donde pasan, son blasfemias, palabrar 

obscenísimas y demostraciones mui 

rediculas: llega a tanto su fatucidad, 

que no nombran a la Virgen sino con 

palabras, cuyo concepto objetibo, es 

una obscenísima impureza jactándose 

de que gusta la Reyna de los Angeles, 

de que le den este trato. No he 

encontrado en toda la Theogenia de los 

Gentiles, que la impura Venus gustase 

de impuras expresiones en sus cultos ni 

menos de que la imbocasen con 

respectos de impureza. Mucho menos 

gustaria de ellos la Madre del hermoso, 

y casto Amor (...)”. 

(Real Chancillería de Granada). 

Por otra parte, Arias de Saavedra 

y López-Guadalupe, se refieren a las 

cofradías de la siguiente forma: 

“En primer lugar, podemos 

afirmar que las cofradías eran una 

importante cédula social. Sin temor a 

exagerar pueden ser consideradas como 

cauce asociativo más generalizado 

durante toda la Edad Moderna. En 

efecto, no hubo ninguna otra asociación 

que rebasara en número e implantación 

social a las cofradías.  

Nacidas en la Edad Media, a 

partir del siglo XVI se multiplicaron por 

todas partes, no sólo por medio de 

nuevas fundaciones, sino también a 

través del reforzamiento de antiguas 

hermandades de origen medieval. Pero 

fue la época barroca la etapa en la que 

se produjo en nuestro país una 

auténtica eclosión cofradiera, de modo 

que en la primera mitad del siglo XVIII 

las cofradías llegaron al máximo de 

implantación, hasta el punto de motivar 

una importante actuación 

gubernamental por parte del Estado 

con vistas a su reducción, en la década 

de los 70 del siglo, cuando ya eran más 

de 25.000 las cofradías que existían en 

todo el país. Las cofradías estaban 

sólidamente implantadas en todas las 

regiones españolas, tanto en el mundo 

urbano, como en el mundo rural. 

Entonces rara era la persona adulta 

que no pertenecía al menos a una 

cofradía (...). 



ArtyHum 6 119 

 

ArtyHum, Revista de Artes y Humanidades  

 
 

La realidad cofrade estaba 

totalmente incardinada en el conjunto 

de la sociedad. Nobles, clérigos y, por 

supuesto el pueblo se agrupaban en el 

seno de las cofradías de mayor 

raigambre, e incluso existían 

hermandades más exclusivas, 

nobiliarias, clericales y grupales de 

muy diversa índole, aunque no cabe 

duda de que las cofradías tenían una 

indiscutible base popular
129

”. 

Según Frías Marín
130

 y Gómez 

Martínez
131

, las características 

expuestas anteriormente, se podían 

encontrar claramente en las cofradías de 

la Virgen de la Cabeza. Sirva de 

ejemplo la de Andújar, cuyos estatutos 

poseen marcado carácter asistencial 

para sus miembros. 

 

                                                           
129

 ARIAS DE SAAVEDRA, I.; LÓPEZ-
GUADALUPE MUÑOZ, M.: La Represión de la 
religiosidad popular. Crítica y acción contra las 
cofradías en la España del siglo XVIII. Motril, 
Universidad de Granada, Biblioteca de Bolsillo, 
2002, pp. 63-65. 
130

 FRÍAS MARÍN, R.: Las cofradías y el 
Santuario de Ntra. Sra. de la Cabeza en el siglo 
XVI. Marmolejo, Asociación Cultural Altozano, 
1997, pp. 35-47. 
131

 GÓMEZ MARTÍNEZ, E.: Los Estatutos de la 
Edad Moderna de la Cofradía de la Virgen de la 
Cabeza de Andújar. Año 1505. Estudio y Análisis. 
Estatutos de la Real e Ilustre Cofradía Matriz de 
la Stma. Virgen de la Cabeza. Andújar 1505. 
Andújar, Real e Ilustre Cofradía Matriz de la 
Santísima Virgen de la Cabeza, 2005, pp. 9-38. 

La Cofradía de la Virgen de la 

Cabeza de Mengíbar. 

Sebastián Barahona, cronista 

oficial de Mengíbar
132

, en el resumen de 

su obra “La Devoción a la Virgen de la 

Cabeza en Mengíbar”, comenta que se 

trata de un estudio referente a la 

Cofradía de la Virgen de la Cabeza de 

Mengíbar, así como la fundación de la 

misma en el siglo XVI. También analiza 

la causa de la pérdida de los estatutos 

fundacionales, que hoy se encuentran en 

poder de un coleccionista particular; 

finalmente, lleva a cabo otro estudio, en 

esta ocasión, en relación a las dos casas, 

que la Cofradía ha tenido en el 

Santuario de Sierra Morena, así como 

otros acontecimientos importantes, 

ocurridos a lo largo de su historia. 

Barahona
133

, en dicha obra, 

expuso: 

“La Cofradía de la Virgen de la 

Cabeza de Mengíbar, debió de ser una 

de las primeras que se fundaron en la 

provincia de Jaén, para venerar y dar 

culto a María Santísima, bajo la 

advocación de la Cabeza. Existen 

muchos datos que lo atestiguan y 

                                                           
132

  Pueblo situado a 21 km de Jaén, que es la 

capital de provincia. 
133

 BARAHONA VALLECILLO, S.: “La devoción 
a la Virgen de la Cabeza en Mengíbar”, Boletín 
del Instituto de Estudios Giennenses, nº 202, 
2010, p. 206. 
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confirman. Quizá el primero sea del 

año 1555, pues así consta en un 

inventario de la Cofradía Matriz de 

Andújar, en la que aparece una 

relación de cofradías, entre las que se 

encuentra la de Mengíbar
134

”. 

Gracias a la existencia de un 

Libro conservado en la Cofradía Matriz 

de Andújar, con fecha del 30 de abril de 

1570
135

, se han conocido varios datos de 

interés en relación a dicha cofradía, 

como es el caso de los nombres del 

prioste, del alcalde y algunos cofrades. 

De la Real Cofradía Matriz de 

Andújar se puede comentar que es la 

principal de todas las existentes. Tiene 

como titular a la Virgen de la Cabeza, y 

a día de hoy,  no hay datos concluyentes 

sobre su constitución (siglo XIII), puede 

decirse (según Argote de Molina) que 

es de las más antiguas de Andalucía. 

Desde 1889, y hasta nuestros días, 

salvo el triste período de la Guerra Civil 

(1936-1939), la cofradía ha funcionado 

con total normalidad, conservándose los 

libros de actas y cuentas, en los que 

aflora el amor y devoción a la Virgen de 

la Cabeza, por parte de los Hermanos 

                                                           
134

 CURIEL, F.A.: Nuestra Señora de la Cabeza 
y sus Cofradías. Secretariado de Misiones 
Trinitarias, 1995, pp. 56-57. 
135

 DOMÍNGUEZ CUBERO, J.: “El estandarte de 
la Cofradía de la Virgen de la Cabeza de 
Mengíbar”,  Diario IDEAL, 27 de abril de 1990. 

que reorganizaron la cofradía, como de 

los que fueron sucediendo
136

. 

Será precisamente después de la 

Guerra Civil cuando la Cofradía se 

plantear la necesidad de construir una 

nueva casa en el Santuario. 

El asedio
137

. Santiago Cortés 

González. 

Entre el 17 y el 18 de agosto de 

1936, el grueso de la Comandancia de la 

Guardia Civil de Jaén, se trasladó desde 

la capital de la provincia hasta el 

Santuario de Nuestra Señora de la 

Cabeza. Ese traslado se hizo con el 

consentimiento de las autoridades de la 

República. Una vez allí, la situación se 

tornó complicada: por un lado estaban 

los altos mandos, que adoptaron una 

actitud dubitativa sobre la postura a 

adoptar; por otro lado, la oficialidad, 

encabezada por el capitán Santiago 

Cortés González, partidario de 

sublevarse y unirse al Alzamiento 

producido en toda España un mes antes. 

La situación estalló el 14 de 

septiembre, cuando el comandante 

Nofuentes, pacta con las autoridades del 

                                                           
136

 BARAHONA VALLECILLO, S.: “Cofradía de 
la Virgen de la Cabeza de Mengíbar. Datos para 
su historia”, Mirando al Santuario, nº 7, 1993, 
pp. 11-12. 
137

 Para ampliar véase la siguiente bibliografía: 

http://santuario.info/bibliografia.htm  

http://santuario.info/bibliografia.htm
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Frente Popular la evacuación del 

campamento. Es entonces cuando el  

capitán Cortés suspende dicha 

evacuación, ya en marcha, rompiendo 

con las autoridades, declarándose de 

esta forma en clara rebeldía, y 

adhiriéndose, ya de forma definitiva, al 

Alzamiento Nacional. 

Se inició entonces un largo y 

tedioso asedio, aproximadamente de 

nueve meses de duración, en el que los 

guardias civiles que quedaron en el 

Santuario (alrededor de doscientos), a los 

que hay que sumar unos cuantos 

paisanos, fueron atacados por tierra y aire, 

por unas fuerzas militares siempre 

superiores, tanto en personal como en 

material de guerra. A esto hay que unir  el 

lastre moral que, para los sitiados, supuso 

el tener allí a sus propias familias, hasta 

superar el millar de personas. 

Finalmente, el día 1 de mayo de 

1937, a consecuencia de un ataque final, 

el Santuario cayó en manos del 

enemigo. Realmente, no puede hablarse 

de victoria militar de un ejército 

superior, sobre otro mermado y ya casi 

sin fuerzas, puesto que no existió 

igualdad de condiciones durante la 

contienda. Se puede deducir, por tanto, 

que allí nunca hubo rendición alguna. El 

heroico capitán Cortés recibió cristiana 

sepultura en un cementerio improvisado 

en la zona del conflicto.  

Escrito en letras de bronce, a la 

entrada de la cripta donde reposan los 

restos de Cortés y sus oficiales, puede 

leerse el siguiente poema: 

“El Cerro y las ruinas, montaña 

silenciosa, el Santuario modula su verso 

de sosiego, con cesares yacentes la 

sierra se desposa y aviva en las cenizas 

recuerdos de aquel fuego”. 

 

Finalmente, en 1965 se inauguró 

en el Cerro un precioso monumento, 

que representa a la Virgen, obra del 

escultor Antonio González Orea, 

dedicado a los “Héroes del 

Santuario
138

”. 

                                                           
138

 Exteriormente, el Monumento presenta tres 
partes claramente diferenciadas: la Virgen, el 
pedestal y la plataforma.  

“La figura de la Virgen, estilizada al 
máximo, es el motivo principal. Se nos muestra 
como Madre que acoge el sacrificio de sus hijos, 
y a la vez Ella ofrenda a todos los que allí 
permanecieron la condecoración que la Patria 
por su heroísmo les otorgó: la Cruz Laureada de 
San Fernando. La gran figura de la Virgen está 
realizada en piedra blanca de Colmenar, elegida 
por su calidad compacta, dureza y bello color. 
La cabeza de la imagen va rodeada de una orla 
de luceros de aluminio anodizado. Sobre la 
parte frontal empieza a elevarse el gran grupo 
de bronce, de unos ocho metros de altura, que 
representa el Ángel de la Victoria subiendo al 
cielo a uno de los héroes caídos”.  
Véase: http://santuario.info/monumento.htm  

http://santuario.info/monumento.htm
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Monumento a los Héroes del Santuario (1965). 

Antonio González Orea.  

Construcción de la casa del Santuario: 

la figura de Don Juan García Martos. 

La idea de la construcción de la 

casa que albergara el Santuario, cayó en 

el olvido durante un periodo de tiempo. 

No se hará efectiva hasta 1962, cuando 

se retome de nuevo la cuestión. 

 

     Reconstrucción del Santuario de la Virgen de la Cabeza. 

Y es aquí, en este preciso 

momento, cuando entra a formar parte 

de esta breve historia la figura central 

del artículo, concretamente, Don Juan 

García Martos, importante constructor 

de la región, que haría posible la 

edificación de la mencionada vivienda. 

Según expone Barahona, 

retomando sus propias palabras: 

“Es el 5 de mayo de 1962, cuando 

una comisión de Hermanos se traslada 

al Santuario de Sierra Morena, para ver 

los terrenos donde se construiría la casa.  

Y el 20 de junio de ese mismo año, 

la Cofradía entregó al contratista, Juan 

García Martos, 19.000 pesetas para el 

inicio de los primeros trabajos.  

En esta ocasión, las autoridades 

del Santuario ofrecieron a la Cofradía 

de Mengíbar un nuevo solar, situado a 

la izquierda de la carretera que sube al 

Santuario, pasada la explanada del 

arco monumental y frente a la casa de 

la Cofradía de Andújar.  

El 14 de mayo de 1963, la 

Cofradía vuelve a entregar al 

contratista 20.000 pesetas para las 

obras, por lo que la construcción ya 

estaba iniciada.  
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Aunque faltan algunas partidas de 

las obras, podemos asegurar que el 

costo de las mismas se calcula, 

aproximadamente, en 150.000 pesetas, 

cantidad que la Cofradía entregó al 

dicho contratista en distintas 

entregas
139

”. 

 Este pequeño fragmento, hace 

referencia a la figura de don Juan 

García Martos, cuya aportación fue de 

vital importancia en la época, para 

poder llevar a cabo la construcción de la 

edificación, tan destacable en la zona, 

como necesaria.  

Breve recordatorio y homenaje. 

Don Juan García, fue una persona 

destacable en el ámbito de la provincia 

de Jaén, donde era conocido, al igual 

que el resto de miembros de su familia 

como “el malagueño
140

”. 

Es por ello, y por lo expuesto con 

anterioridad que, con estas breves 

líneas, teniendo la oportunidad como 

directora de ArtyHum, de transmitirlo a 

futuras generaciones, y a pesar de no 

haberle conocido en persona, he querido 

rendirle un homenaje. 

                                                           
139

 BARAHONA VALECILLO, S., op. cit., 2010, 
p. 211. 
140

 Tanto él como su mujer, Doña Antonia 
Navarro Polaina, y sus hijos, recibían dicho 
sobrenombre por su procedencia de tierras 
malagueñas. 

Junto a Don Manuel Garrido 

García, su nieto, y mi padre, hemos 

querido hacer este pequeño recordatorio 

a su persona, para que quede constancia 

a posteriori, y forme así parte de la  

historia, ocupando en ella el lugar que le 

corresponde, a pesar de no ser apenas 

mencionado en las crónicas de la 

región. 

Mi padre, a lo largo de los años, 

me ha narrado las experiencias vividas 

de pequeño en aquéllas tierras de 

olivares, así como la importancia y el 

aprecio que se tuvo a su abuelo, tanto en 

su pueblo natal, como en la romería, a la 

que, como se ha expuesto 

anteriormente, contribuyó con su 

trabajo, en el proceso de construcción 

de lo que es hoy día.  

La finalidad de este artículo, por 

tanto, no es otra que la de recordar, a 

todos aquéllos visitantes y peregrinos 

que se acercan anualmente a tan bella 

romería, que su bisabuelo,  Don Juan 

García Martos “el Malagueño”, 

merece un digno espacio y recordatorio 

dentro de la historia de Mengíbar, y 

concretamente, dentro de la historia de 

la Virgen de la Cabeza, que tanto 

supuso y sigue suponiendo para las 

gentes de la región. 
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Árbol genealógico
141

 desde Don Juan García 

Martos hasta su bisnieta. 

 

 

 

 

 

 

 

                                                           
141

 Únicamente se nombran los miembros que, 
de manera principal o secundaria, han sido 
mencionados en el presente estudio. La familia 
es bastante más extensa. 

 

 

 

 

 

 

JUAN GARCÍA MARTOS ANTONIA NAVARRO POLAINA 

ANTONIA GARCÍA NAVARRO  JUAN GARRIDO LAGUNA 

MANUEL GARRIDO GARCÍA  

BEATRIZ GARRIDO RAMOS  
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 Nuestra Señora de la Cabeza.  

Misa de Campañia en el Santuario  

 (Andújar, Jaén). 

Fotografía de R. González. 
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Monumento del VII centenario de la aparición 

de la Virgen de la Cabeza.  

Obra de Fernando Cruz Muñoz (1890-1954),                                 

en un antiguo emplazamiento. 

Imagen de D. Manuel Andrés Barea. 
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LA ÉPOCA 

POSTALAYÓTICA DE LAS 

ISLAS BALEARES. 

 

Por Domingo Hernández Jiménez. 

 

Palabras clave: Baleares, Cultura Baleárica, 

Cultura Postalayótica, honderos baleáricos, 

Mallorca, Menorca, Taula. 

 

Tras el final de la Cultura 

Talayótica
142

, aparece la que será la 

última etapa de la prehistoria balear, el 

Postalayótico, en la cual las Baleares 

entran en la historia escrita de mano de 

griegos y romanos, mientras que sus 

habitantes, sufrirán la influencia 

púnica, llegando a destacar como 

mercenarios en las filas de los ejércitos 

cartagineses y romanos. 

                                                           
142

 HERNÁNDEZ JIMÉNEZ, D.C., “La Cultura 

Talayótica de las Islas Baleares”, ArtyHum nº4, 
septiembre de 2014. 

Características de la etapa 

Postalayótica. 

A partir del 650 a.C. comienza 

una etapa de transición que dará paso a 

la etapa Postalayótica, a partir del 450 

a.C. aproximadamente, también 

conocida como etapa Baleárica, que 

finaliza en el 123 a.C. con la conquista 

romana de las islas, aunque algunos 

elementos continuarán hasta el 70 a.C, 

aproximadamente
143

. Esta etapa se 

caracteriza porque se producen una serie 

de cambios en la sociedad prehistórica 

balear, mientras que la presencia 

púnica
144

 aumenta considerablemente, 

influyendo de forma  significativa en la 

cultura prehistórica isleña.  

La etapa Postalayótica comienza 

con una fase de transición, entre el 650 

y el 450 a.C., en la cual perduran 

algunos elementos de la Cultura 

Talayótica, mientras que otros cambian 

o desaparecen, a la vez que surgen los 

primeros elementos de la etapa 

Postalayótica. Por causas que aún no 

están muy claras, se abandona la 

construcción de los talayots y los 

                                                           
143

 Hasta no hace mucho se ha considerado a la 
cultura Postalayótica como una fase de la 
cultura Talayótica, hasta que no hace mucho se 
la ha comenzado a considerar como una etapa 
diferenciada de la prehistoria balear. 
144

 El término púnico hace referencia a los 
habitantes fenicios de Cartago. 

HISTORIA 
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turriformes
145

 característicos de la fase 

talayótica, aunque algunos son 

reutilizados posteriormente usándolos 

para otros fines. Los poblados de la 

época talayótica se siguen usando 

durante esta etapa aunque cambia su 

distribución interior, y en este periodo 

se levantan la mayoría de murallas 

ciclópeas que los rodean, las cuales 

aparte de tener un función defensiva, 

podrían tener una función de prestigio 

de la comunidad, acotando el espacio 

doméstico comunal y separándolos del 

territorio circundante. A las murallas se 

llegan a adosar un gran número de 

habitaciones, mientras que aparecen 

recintos habitacionales más grandes, 

con diversas dependencias y patios 

interiores, y en estas casas aumentan las 

actividades productivas, económicas y 

sociales del poblado, que se trasladarían 

a las mismas tras el abandono de las 

construcciones talayóticas donde tenían 

lugar en la etapa anterior, por lo que los 

recursos se gestionarían en estos 

recintos, siendo indicativo de la 

aparición de una segmentación social y 

de una diferenciación a la hora de 

acceder a los recursos del poblado. A la 

vez comienzan a aparecer nuevos 

poblados los cuales carecen de un 

                                                           
145

 Construcción con forma de torre. Los talayots 
también suelen ser denominados así, al igual 
que otras construcciones como los túmulos. 

talayot central que distribuya su espacio 

físico interior y algunos de los cuales 

carecen de murallas. También se 

abandonan las redes visuales que 

permitían un dominio del territorio y de 

prestigio social, el cual se demuestra, 

como veremos, mediante otro tipo de 

actitudes. En esta época en el resto de 

las islas se incrementa la presencia 

púnica, con la creación en Ibiza del 

asentamiento de Sa Caleta y 

posteriormente Eubusus, 

incrementándose los contactos 

comerciales con Mallorca y Menorca. 

Por último se producen cambios en los 

ritos funerarios, que continúan las 

tradiciones de la época anterior
146

, pero 

aparecen inhumaciones en contenedores 

funerarios individuales y nuevos rituales 

que individualizan a individuos 

concretos de la población, lo que 

significaría que hay una cierta 

diferenciación social, aunque continúa 

el uso de enterramientos colectivos
147

. 

                                                           
146

 HERNÁNDEZ JIMÉNEZ, D.C., “La Cultura 
Talayótica de las Islas Baleares”, ArtyHum nº4, 

septiembre de 2014. 
147

 Un ejemplo de esto sería la necrópolis de 
Son Real en Mallorca, única en su tipo en todas 
las Baleares. Comenzó a funcionar en época 
talayótica y está compuesta por tumbas con 
formas de minitalayots, cuadrados o circulares, 
o micronavetas donde se entierran a unos pocos 
individuos y que se ha llegado a pensar que se 
trataría de la necrópolis de alguna casta 
importante con cierto predominio sobre el resto 
de poblados o incluso una especie de panteón 
real de los clanes de la isleños. 
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También hay que tener en cuenta 

que hay huellas de incendios en los 

poblados y destrucciones de 

turriformes, que coincidirían con el 

amurallamiento de los poblados al 

comienzo de esta etapa. Los motivos de 

esta violencia no están claros, pero 

algunos autores han sugerido que 

pudieron tener lugar por conflictos entre 

los diferentes modos de organización de 

las comunidades, por un lado con 

comunidades que seguían gestionando 

los recursos de forma comunal, frente a 

otras que acumulaban la producción. 

 

Los santuarios postalayóticos. 

El principal elemento 

arquitectónico de esta etapa son los 

santuarios, que concentran la mayoría 

de rituales religiosos de esta sociedad, y 

cuya aparición podría estar relacionada 

con una serie de cambios sociales 

importantes como el surgimiento de 

algún tipo de casta o jerarquía 

sacerdotal, aunque es algo que no está 

muy claro. Con una función similar, los 

santuarios difieren en algunos aspectos 

de una isla a otra. 

 

 

 

Los santuarios mallorquines 

comenzaron a construirse en torno al 

650 a.C. y fueron usados en su mayoría 

hasta que se impuso la religión romana 

a partir del 123 a.C. Sus dimensiones 

están entre los 9 y los 14 metros y 

presentan una planta cuadrada, con las 

esquinas traseras redondeadas, o con 

forma de herradura y se sitúan 

generalmente dentro de los poblados o 

en sus cercanías, pero en el exterior, 

aunque también aparecen en centros 

ceremoniales o completamente aislados. 

Presentan una única sala sin cubierta, 

que suele tener un número 

indeterminado de monolitos verticales 

que están distribuidos en el interior de 

forma distinta, como si fuesen bases de 

columna. En todos los santuarios el 

suelo estaba cubierto por una densa 

capa de cenizas y carbones con miles de 

restos óseos troceados de animales 

domésticos. Se ha encontrado un ajuar 

generalmente compuesto por cerámicas 

relacionadas con la bebida de algún tipo 

de líquido, posiblemente vino, que 

suelen ser pequeñas copas y jarritas, 

aunque también se ha encontrado de 

forma abundante copas crestadas, que se 

usaba para libaciones rituales
148

. 

También se han encontrado en su 

                                                           
148

 La libación ritual era un ritual religioso de la 
antigüedad, en el cual se ofrecía algún tipo de 
bebida a la deidad. 
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interior estatuillas de bronce 

representando toros de cuerpo entero, 

protomos
149

 y cuernos, así como 

guerreros desnudos armados con lanza y 

escudo, conocidos como “Mars 

Balearicus”, aunque estos últimos 

generalmente aparecen en recintos que no 

son santuarios. Se piensa que la 

iconografía de los bóvidos estaría 

relacionada con los roles sociales de 

castas y grupos de edad adultos y 

ancianos, y que se encuentran en su 

sepultura, mientras que las figuras de 

guerreros estarían relacionadas con los 

roles de la casta de guerreros, protectoras 

del linajes de los jefes y de la comunidad 

y tal vez relacionadas con el rol propio de 

la edad juvenil y adulta, lo que explicaría 

su ausencia de las necrópolis. La gran 

cantidad de animales sacrificados en los 

santuarios posiblemente tenga que ver 

con ceremonias anuales o estacionales, 

frecuentes en las sociedades en las cuales 

el pastoreo tiene un gran peso económico. 

En algunos santuarios se han encontrado 

restos humanos infantiles, generalmente 

en urnas de arenisca, aunque en el 

santuario de Almallutx (Mallorca) se 

encontró una mandíbula infantil en un 

vaso
150

. Se baraja la posibilidad de que se 

                                                           
149

 Representaciones de animales en 
altorrelieve. 
150

 No se tiene muy claro si los recintos de 
Almallutx eran santuarios o algún otro tipo de 

trate de ofrendas a la divinidad de niños 

muertos prematuramente, relacionados 

con rituales que propician la fecundidad, 

algo que se ha documentado en la cultura 

ibérica. 

Los santuarios menorquines 

difieren de los mallorquines 

principalmente en que suelen albergar 

en su interior otro monumento 

característico de esta época, la 

“Taula”
151

. Es un monumento formado 

por dos grandes bloques monolíticos, 

una piedra rectangular vertical, o piedra 

soporte, que sirve de base, sobre la cual 

se coloca otra piedra horizontalmente, o 

piedra capitel, formando una gigantesca 

“T”. Suelen alcanzar una altura máxima 

entre 3’5 a 5 metros, aunque también 

hay taulas más pequeñas, y la piedra 

capitel suele medir entre 1’80 y 4 

metros, con una anchura de entre 0’80 y 

1’60 metros y suelen estar orientadas 

hacia el sur. Se encuentra en el centro 

de un edificio de planta absidal y de 

herradura, que suele medir entre 9’9 y 

16 metros, rodeada por un muro de 

planta absidal y técnica ciclópea. Se 

entraba al recinto por una puerta 

adintelada que se encuentra en el centro 

                                                                               
edificio. Aparte de este resto infantil, se 
encontraron dos cadáveres adultos y los 
edificios presentan una única columna. Por sus 
características es un yacimiento único en 
Mallorca. 
151

 Mesa en catalán. 
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del muro. El interior del recinto se 

encuentra dividido por varias pilastras 

que se encuentran adosadas al muro y 

que estarían coronadas por un capitel 

que sobresale por encima del cierre del 

muro, y que generalmente limitan con 

pequeñas capillas dónde se encuentran 

nichos abiertos en el muro y cuya 

función es desconocida. En todos los 

recintos de taula en los cuales se ha 

realizado una intervención 

arqueológica, generalmente se ha 

encontrado a la derecha y delante de la 

taula, una gran concentración de cenizas 

y carbones, en ocasiones  delimitado 

por un muro pequeño de piedras 

circulares. Debido a su espesor de las 

cenizas, se piensa se originaron por un 

fuego vivo y reactivado en varias 

ocasiones. Entre las cenizas se han 

encontrados restos fragmentados de 

cerámicas indígenas, itálicas, ibérica, 

grises ampuritanas, ibicencas, etc., lo 

que indicaría que se trataba de un área 

ritual de cierta importancia. También se 

piensa que carecían de cubierta y eran 

recintos abiertos al cielo descubierto. Se 

desconoce con certeza cuando apareció 

este tipo de santuario y es posible que 

comenzasen a surgir en torno al 800-

700 a.C., aunque se sabe que estuvieron 

en uso entre los siglos III y II a.C. El 

santuario de taula estaría organizado 

internamente en zonas diferenciadas con 

distintas funciones rituales. En su 

interior se sacrificaban animales, 

generalmente ovejas y cabras, cuyos 

restos estarían troceados y quemados, y 

mezclados con restos de vasos 

indígenas y de importación, por lo que 

una parte de ellos serían ofrendados o 

consumidos. También se han hallado 

ánforas rotas y esparcidas, junto con 

vasos indígenas y romanos con huesos 

en su interior, por lo que es posible que 

también se consumiese o se practicase 

la libación de vino y la destrucción del 

recipiente que lo contenía. Estas 

ceremonias tendrían lugar en verano, 

con el sacrificio y ofrenda de animales y 

la ingesta y ofrenda de vino a la 

divinidad o divinidades. Es posible que 

se tratase de ceremonias relacionadas 

con el ciclo agrario, y con la idea de la 

fertilidad y la abundancia, similares a 

las que se realizaban en otras partes del 

Mediterráneo. Otras funciones que 

podrían tener estos santuarios, 

relacionadas principalmente con la 

taula, podrían ser para descarnación de 

cadáveres con cierta preeminencia, tal 

vez líderes tribales, así como una 

función astronómica, debido a su 

orientación. 
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Se han encontrado otros recintos 

que por su apariencia modesta no 

parecen ser recintos religiosos, pero 

debido a los hallazgos habidos en su 

interior, se ha evidenciado que tenían 

este uso, ya sea para realizar algún tipo 

de culto dinástico, como Son Favar en 

Mallorca
152

. 

La sociedad postalayótica. 

La sociedad postalayótica ha 

evolucionado hacia un tipo de 

organización social plenamente 

jerarquizado y segmentado en diferentes 

tramos de población, según su estatus 

dentro de la sociedad isleña. En la 

cúspide nos encontramos a una élite con 

un liderazgo destacado y que aglutina 

una serie de bienes de prestigio 

importados desde el exterior, y cuyo 

comercio llegan a controlar. El principal 

bien de prestigio que se importaría sería 

el vino, aunque se introdujo más 

tardíamente que en otras zonas del 

Mediterráneo y posiblemente fue usado 

como elemento ritual. 

 Un aspecto característico y 

bastante famoso de esta sociedad son 

los honderos. Aunque también los 

encontramos en otras zonas del 
                                                           
152

 En Son Favar se encontraron cuatro 
estatuillas de guerreros desnudos, lo que 
sumado al ajuar que las acompañaba, 
evidenciaba algún tipo de culto a una 
personalidad de alto rango. 

Mediterráneo, los honderos baleáricos 

alcanzaron gran fama, llegando a servir 

en los ejércitos cartagineses y romanos 

como mercenarios
153

. Según los textos 

clásicos, las madres colgaban el  

almuerzo en los árboles y si los niños 

querían comer, tenían que derribarlo del 

árbol usando la honda. Disparaban 

proyectiles esféricos de piedra de 

diferentes tamaños, que podía alcanzar 

hasta los 400 gramos, y tenían hasta tres 

tipos de honda según el peso del 

proyectil, con los cuales podía llegar a 

perforar corazas y escudos. Cuando 

servían como mercenarios se les pagaba 

con vino y mujeres, que eran usadas 

como esclavas, ya que no aceptaban 

ningún tipo de moneda como pago. 

Precisamente los honderos, al regresar 

de las guerras del exterior, tendrían 

cierto estatus y prevalencia dentro de la 

comunidad, por lo que posiblemente 

ocuparían un alto grado en el escalafón 

del poblado, incluso en la cúspide de la 

organización social. 

 

 

                                                           
153

 La primera noticia que hay sobre su 
participación como mercenarios fue en las 
guerras greco-púnicas en Sicilia, en concreto en 
el asedio de Akragas, en el 406 a.C. Tras la 
conquista de la isla por los romanos, 
participaron en la Guerra de Yugurta (111-105 
a.C.), en la Guerra de las Galias, y en las 
guerras civiles a finales de la República. 
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Su economía sigue siendo 

principalmente ganadera, pero como 

consecuencia del continuo aumento de 

la población, la agricultura crece en 

importancia. Esto es debido a dos 

razones, la agricultura es más 

productiva, lo que permite alimentar 

mejor a la creciente población, y 

además la producción agrícola se puede 

centralizar y almacenar, facilitando de 

esta manera unos intercambios 

comerciales a más distancia. 

 

 

Uno de los tres ejemplares de cabeza de toro 

encontrados en el santuario de Son Corró 

(Costitx, Mallorca).  

Museo Arqueológico Nacional. 

 

 

En metalurgia continúan las 

tradiciones talayóticas pero su 

producción aumenta en cantidad, 

calidad y variabilidad, usando el cobre, 

el bronce, el hierro y el plomo en sus 

producciones, aunque los objetos de 

bronce disminuyen y aumenta el uso de 

objetos de hierro o plomo, con 

excepción de aquellos objetos que 

tenían para ellos una gran importancia. 

Los objetos que fabricaban tenían un 

uso cotidiano, adorno o ceremonial, 

aunque a veces cuesta distinguirlos, ya 

que un objeto manufacturado podría 

usarse para un uso cotidiano, pero a la 

vez, podrían fabricarse objetos iguales 

para un ajuar funerario o un exvoto en 

un santuario. También se han 

encontrado depósitos de objetos, cuyo 

uso es desconocido, pudiendo ser 

objetos escondidos temporalmente o 

como ofrendas. Destacan un tipo de 

estatuas de bronce, tanto de figuras 

humanas como de animales, y que cuyo 

origen local o exterior aún se sigue 

discutiendo, aunque cobra fuerza en 

algunos casos su origen local por estar 

fabricadas con una aleación de bronce y 

plomo, típico de las Baleares. Entre la 

tipología que podemos encontrar en 

estas estatuillas nos encontramos toros, 

tanto de cuerpo entero como sólo su 
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cabeza o su asta
154

, aves o  figuras de 

guerreros, conocidos como “mars 

balearicus”. Como hemos visto a la 

hora de hablar de los santuarios, estas 

estatuillas tuvieron una gran 

importancia durante esta época. 

 La producción cerámica en 

cambio sufre una involución, ya que 

aunque continúan las tradiciones 

talayóticas, la cerámica con inclusiones 

minerales deja paso al uso de 

inclusiones vegetales, que hace que la 

cerámica sea de peor calidad, 

haciéndola más frágil. A la producción 

propia se añade la importación de 

cerámica púnica, como consecuencia 

del incremento de los contactos 

comerciales, llegando a reutilizar los 

envases púnicos para almacenar 

diferentes tipos de productos, e incluso 

usarlos como recipientes funerarios. 

 En esta época los poblados crecen 

y aparecen hogares fuera del recinto 

amurallado, mientras surgen nuevos 

poblados que no están rodeados por 

murallas, a la vez que se reordena el 

espacio interior, adaptándose a las 

nuevas tipologías constructivas, con las 

murallas y los santuarios, y apareciendo 

                                                           
154

 De las figuras de toro destacan las tres 
cabezas de toro encontradas en el santuario de 
Son Corró, en la población mallorquina de 
Costitx, y que actualmente pueden verse en el 
Museo Arqueológico Nacional de Madrid. 

nuevos barrios. En Menorca los 

poblados alcanzan su máximo auge, 

consolidándose algunos de ellos como 

Son Catlar o Trepucó, que llegan a 

albergar medio centenar de viviendas.  

 En relación a los ritos funerarios, 

durante esta época se evidencia la 

coexistencia de una serie de ritos y 

tradiciones de diferente tipo. Por un 

lado perviven las tradiciones funerarias 

del periodo talayótico, incluyendo las 

mismas necrópolis que se siguen usando 

durante esta época, pero a la vez 

comienzan a surgir una serie de ritos 

que invidualizan al individuo. En 

Menorca vuelven a aparecer prácticas 

funerarias que habían decaído durante la 

etapa talayótica, como las inhumaciones 

colectivas en cuevas y abrigos naturales 

o en hipogeos, que se convertirá en el 

tipo de tumba más común que se puede 

encontrar en Menorca, y que aparece 

aislada o en necrópolis de veinte a 

treinta tumbas. En los hipogeos 

encontramos ataúdes de madera o 

enterramientos en cal, con un ajuar en el 

cual abundan los objetos de hierro y con 

la presencia de ofrendas de animales. 

En algunas tumbas se ha documentado 

la posible práctica de un ritual con el 

uso del fuego, ya que algunos huesos 

humanos presentaban restos negruzcos 

o estaban carbonizados. Otro tipo de 
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enterramiento que aparece en torno a los 

siglos III-II a.C. son las cistas 

individuales junto al mar. También se 

constata la diferenciación de algunos 

individuos respecto al resto, al ser 

depositados en áreas diferentes o más 

ricas de la necrópolis. 

 En Mallorca aumentan los tipos 

de espacios funerarios. Continúan las 

grandes necrópolis de otras épocas, 

aunque se producen algunos cambios en 

los rituales o en los tipos de tumba. El 

hipogeo reaparece con columnas, 

algunas de ellas con pequeños nichos, al 

igual que en Menorca. También aquí 

hay una individualización de muchas 

inhumaciones, algunas de las cuales 

yacen en sarcófagos, algunos de ellos 

muy elaborados
155

. En algunos casos, 

estos sarcófagos están ligados a rituales 

con el fuego, ya que aparecen 

parcialmente quemados. Aparecen 

inhumaciones infantiles en urnas de 

arenisca o en contenedores cerámicos. 

En Mallorca hay necrópolis infantiles 

de neonatos de muy corta edad, y muy 

ocasionalmente con algún adolescente. 

Tanto en Mallorca como en Menorca se 
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 Por ejemplo los sarcófagos de la sima de La 
Punta en Pollensa (Mallorca), que tienen forma 
tauromorfa. El cuerpo del toro acoge el cadáver del 
fallecido, en una forzada posición fetal, mientras 
que la cabeza, cuernos, las extremidades y el rabo 
están trabajados en piezas diferenciadas y 
ensambladas al cuerpo central. 

reutilizan construcciones en desuso de 

otras épocas para usarlas como tumbas. 

 

La influencia púnica en las islas. 

 A partir del siglo VIII a.C. los 

fenicios llegan a occidente, fundando 

varias colonias y asentamientos en el 

Mediterráneo, tanto en la Península 

Ibérica, en varias islas del Mediterráneo 

y en el norte de África
156

. En las 

Baleares fundaron en Ibiza el 

asentamiento de Sa Caleta a mediados 

del siglo VII a.C., siendo abandonado 

posteriormente en beneficio de Eubusus 

(Ibiza), una de las colonias fenicias más 

importantes del Mediterráneo 

Occidental, desde la cual se 

centralizaría todo el comercio fenicio y 

púnico en las Baleares, ya en época 

talayótica. Los fenicios llegaron a 

acaparar todo el comercio con las islas y 

son ellos quienes deciden que productos 

han de llegar a las Baleares, lo que 

explicaría, tal vez, el retraso de la 

llegada de la cerámica al torno a las 

islas respecto a otras zonas del 

Mediterráneo, ya que, a pesar de que el 

tipo de comercio que se realizaba era 

principalmente aristocrático, a través de 

                                                           
156

 Entre sus colonias destacan Gadir (Cádiz) o 
Cartago (Túnez). Cartago llegaría a controlar los 

asentamientos fenicios en occidente tras la 
caída de las ciudades fenicias bajo el Imperio 
Asirio en torno al siglo V a.C. 
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bienes de prestigio
157

, no aparece 

ningún tipo de ánforas o cerámica al 

torno y de importación hasta el siglo VI 

a.C. Debido a este comercio, algunos 

asentamientos de Mallorca llegan a 

destacar por la llegada de importaciones 

fenicias ebusitanas, como sería el Puig 

de Na Morisca en Calvià. Este 

yacimiento no sólo controlaría una cala 

próxima desde la cual se podría 

desembarcar, sino que serviría de 

referencia visual para los navegantes 

ebusitanos. Desde aquí, los productos 

ebusitanos podrían haber llegado a otras 

partes de la isla. 

A partir del 550 la colonia fenicia 

de Cartago se expande llegando su 

influencia a Eubusus, a la cual llega 

población púnica de Cartago y Sicilia. 

Hasta entonces Eubusus se encargaba 

de redistribuir mercancías procedentes 

de otros lugares, pero como 

consecuencia de su crecimiento, 

comienzan a producir sur propios 

productos y a exportarlos, como el vino, 

por lo que se extendieron por toda la 

isla. Su auge perduró hasta la Segunda 

Guerra Púnica
158

, abasteciendo a los 

ejércitos cartagineses. 

                                                           
157

 Materias primas exóticas, especialmente 
broce-estaño. 
158

 Las Guerras Púnicas fueron una serie de 
guerras que hubo entre Cartago y Roma por el 
control del Mediterráneo Occidental. En todas 

 A partir de mediados del siglo V 

a.C., con la expansión cartaginesa, 

Eubusus incrementó sus contactos 

comerciales con Mallorca y Menorca, 

llegando a influir en las culturas 

prehistóricas de ambas islas de forma 

importante. Entre los siglos V y IV, los 

poblados reciben una gran cantidad de 

ánforas ebusitanas con vino e ibéricas 

arcaicas con algún tipo de bebida 

similar a la cerveza, y, si bien los 

isleños continuaron con su cultura, el 

comercio se realizaba con miembros 

destacados de los poblados, lo que 

incrementó la estratificación de la 

sociedad baleárica ya que estos 

miembros eran quienes controlaban el 

comercio con los púnicos, y con el 

tiempo se estableció una relación 

colonial de clientelismo de las 

comunidades isleñas con los púnicos, 

perdiendo los isleños parte de su 

autonomía, por lo que los baleáricos 

comenzaron a servir en los ejércitos 

púnicos
159

, mientras que los púnicos 

ebusitanos comenzaron a fundar 

factorías costeras en algunos islotes de 

la isla de Mallorca, y a realizar una 

                                                                               
ellas obtuvo la victoria Roma, aunque Cartago 
estuvo a punto en más de una ocasión de 
imponerse a los romanos. 
159

 Por ejemplo intervinieron en las guerras entre 
griegos y púnicos en Sicília en el 406 a.C., en la 
conquista de Siracusa en el 316 a.C o en las 
Guerras Púnicas.  
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explotación de recursos importantes
160

. 

En Menorca en cambio no se han 

encontrado asentamientos púnicos, pero 

si una importante cantidad de 

mercancías ebusitanas, llegando a 

superar a las producciones isleñas, por 

lo que posiblemente la relación colonial 

con las dos islas era diferente en cada 

una de ellas. Esto no significa que las 

relaciones fuesen cordiales en todo 

momento, hubo cierta resistencia por 

parte de los baleáricos a la dominación 

púnica y a su influencia, que no fue del 

todo territorial, ya que no hubo grandes 

asentamientos permanentes, ni 

controlaron el interior de Mallorca y 

Menorca imponiendo su cultura. Esta 

resistencia desembocó en varias 

rebeliones por parte de los baleáricos a 

la presencia púnica
161

. 
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 Las factorías comerciales se encontrarían Na 
Guadis, en la Colonia de Sant Jordi, o el Illot des 
Frares en Calvià, aunque también nos 
encontramos con un santuario, el del illot de Na 
Galera, en Palma, recientemente descubierto y 
único en Mallorca. También explotaron las 
salinas del sur de Mallorca, no muy lejos del 
asentamiento de Na Guadis, ocupadas de forma 
estacional y no permanentemente. 
161

 Al final de la Primera Guerra Púnica, los 
baleáricos, junto con otros mercenarios, se 
rebelaron contra Cartago por no recibir su paga, 
o durante la Segunda Guerra Púnica, los isleños 
de Mallorca rechazaron a Magón, hermano de 
Aníbal, cuando intentaba reclutarlos para su 
ejército. 

El fin de la prehistoria y la 

protohistoria en las Baleares. 

 Tras las Guerras Púnicas y el fin 

de la presencia cartaginesa, Eubusus 

continuó sus contactos comerciales con 

el resto de las islas, pero su influencia 

colonial desaparece. Llega el fin de las 

levas y las factorías se abandonaron 

temporalmente, aunque retomaron su 

actividad más adelante. Eubusus acabó 

siendo una ciudad federada bajo el 

poder de Roma, comerciando a partir de 

entonces, con productos itálicos
162

, 

mientras que la población de Mallorca y 

Menorca continuaban con su evolución, 

a la vez que Roma, tras consolidar su 

dominio en Hispania se volvió a fijar en 

las Baleares, las cuales ocupaban un 

lugar estratégico en el Mediterráneo 

Occidental y disponían de un territorio 

rico en recursos. Por aquella época, era 

abundante la piratería, perturbando el 

comercio romano y se acusó a los 

baleáricos de ejercerla, algo que por el 

momento no está muy claro. Con esta 

excusa, en el año 123 a.C. se aprobó un 

plan de conquista de las islas para 

acabar con la piratería
163

, 

encomendándose esta misión a Quinto 
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 Ánforas grecoitálicas, cerámicas 
campanienses. 
163

 Que las islas fuesen conquistadas bajo la 
excusa de que sus habitantes ejercían la 
piratería se repitió en otras ocasiones milenios 
después. 



ArtyHum 6 140 

 

ArtyHum, Revista de Artes y Humanidades  

 
 

Cecilio Metelo. Hay que indicar que 

esta conquista, se centró en las islas de 

Mallorca y Menorca, mientras que Ibiza 

y Formentera permanecieron al margen 

de la intervención militar debido a que 

Eubusus estaba federada a Roma. 

 No tardaron los romanos en 

imponerse a los isleños y dominar las 

islas. Aunque la cultura baleárica 

perduró algunas décadas más, la 

conquista de las islas por parte de 

Roma, marcó el inicio del fin de la 

prehistoria balear y de su cultura, ya que 

supuso con el tiempo la aculturación de 

la población, con cambios muy 

profundos en la sociedad isleña y a la 

larga su desaparición. 
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OFENSIVA DEL TET. 

Por Gonzalo Vázquez Rodríguez. 

 

Palabras clave: Ho Chi Minh, Hué, Khe Sanh, 

Lydon B. Johnson, Vietcong. 

 

 

 

Introducción. 

Otoño de 1967. En plena Guerra 

Fría
164

, EEUU libraba una guerra en 

Vietnam. Trataba de demostrar al 

mundo que podía con los rusos y los 

chinos. En aquel año EEUU se 

convencía de que estaba ganando su 

lucha contra el comunismo.  

Sin embargo, el día de Año Nuevo 

vietnamita: el Tet
165

, lo cambio todo. 

Tenacidad del pueblo vietnamita, 

influencia de los medios de 

comunicación y la salida a la luz de 

secretos que terminaron por derrotar al 

presidente estadounidense Johnson
166

, 

dieron un vuelco a la situación 

convirtiéndose la ofensiva del Tet en 

una victoria política para el régimen 

comunista de Vietnam del Norte. 

 

 

 

 

                                                           
164

 Enfrentamiento político, económico, social, 
militar, informativo e incluso deportivo iniciado  
al finalizar la Segunda Guerra Mundial, cuyo 
origen se suele situar en 1947, durante las 
tensiones de la posguerra. 
165

 Es la fiesta más importante y popular en 
Vietnam. La fiesta de Año Nuevo vietnamita 
marca la llegada de la primavera según el 
calendario chino. 
166

 Lyndon Baines Johnson (1908-1973), fue 
el trigésimo sexto presidente de los EEUU. De 
orientación demócrata, asumió el cargo de 
presidente tras el asesinato de John F. 
Kennedy en 1963. 

HISTORIA 
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Contexto político, social, económico y 

militar. 

Desde finales de los años 50 la 

situación en Vietnam se tornaba cada 

vez más complicada. Vietnam del sur 

soportaba una dictadura represiva de N. 

D. Diem
167

, protegida por EEUU. En 

esta parte de Vietnam luchaba contra 

dicha dictadura el Frente Nacional de 

Liberación (brazo político del 

Vietcong
168

),  su vez respaldado por 

Vietnam del norte, cuyo líder comunista 

Ho Chi Minh buscaba unificar el país 

en un solo estado marxista. 

Hay que situarse entonces en 

plena guerra fría, con regímenes 

económicos antagónicos: el 

comunismo
169

, con una economía 

intervenida por el Estado, y el 

capitalismo
170

, con una economía de 

                                                           
167

 Fue el primer presidente de Vietnam del Sur 
(1955-1963). Tras la retirada francesa de 
Indochina logró el apoyo de EEUU gracias a su 
orientación anticomunista para crear la República 
de Vietnam. Construyó una dictadura de derecha 
en Vietnam del Sur tras un polémico plebiscito. 
168

 Frente Nacional de Liberación de Vietnam. 
Fue una organización guerrillera formada en 
1960 por toda la oposición de Vietnam del Sur a 
la dictadura impuesta por EEUU. 
169

 Doctrina formulada por Karl Marx y Friedrich 
Engels en el siglo XIX que interpreta la historia 
como lucha de clases regida por el materialismo 
histórico o dialéctico que conducirá, tras la dictadura 
del proletariado, a una sociedad sin clases ni 
propiedad privada de los medios de producción, de 
la que haya desaparecido el Estado. 
170

 Orden o sistema social y económico que 
deriva del usufructo de la propiedad privada 
sobre el capital como herramienta de producción, 
constituido sobre todo por relaciones 
empresariales vinculadas  a las actividades de 
inversión y obtención de beneficios, así como de 

libre mercado y escaso grado de 

intervención estatal. 

En enero de 1968 EEUU tenía el 

ejército más poderoso de toda la historia 

y hasta ese momento, según el 

periodista  A.J. Langguth, corresponsal 

de The New York Times en Vietnam, “la 

gente apoyaba la guerra” con la 

justificación de que si el comunismo 

vencía en Vietnam, se extendería por 

toda Asia poniendo en peligro a las 

civilizaciones occidentales”. A su vez, 

el presidente norteamericano demócrata 

Lyndonn B. Johnson afirmó dos años 

antes que “si no paramos a los rojos en 

Vietnam, mañana estarán en Hawai y la 

semana siguiente en San Francisco”. 

Al principio la intervención 

norteamericana en Vietnam se limitó a 

instruir al ejército de Vietnam del Sur 

en tácticas, mantenimiento de aviones y 

helicópteros y otras funciones 

auxiliares. Sin embargo, en julio de 

1959 comenzaron los ataques a la base 

norteamericana de Bien Hoa, 

incrementándose los mismos durante la 

presidencia de Kennedy. 

 

 

                                                                               
relaciones laborales tanto autónomas como 
asalariadas subordinadas a fines mercantiles. 
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En 1964, año electoral en EEUU, 

Johnson necesitaba ganar votos y 

decidió aumentar la presencia militar en 

Vietnam, alegando como justificación el 

incidente de Tonkin
171

 del 2 de agosto 

de 1964. Se trataba de mostrar a sus 

votantes una sensación de dominio 

hacia el comunismo: un plan para ganar 

la guerra definitivamente en Vietnam. 

Según el doctor Bernardo Attias, 

profesor de la Universidad de California 

“la ofensiva del Tet norvietnamita fue 

un desafío frente a la demostración de 

poder norteamericano iniciado a partir 

del año 1964”. 

 

Ofensiva del Tet. 

A comienzos del Año Nuevo 

vietnamita de 1968, el norte probó una 

estrategia innovadora: un asalto 

sorpresa e integral contra las posiciones 

de EEUU. Se trataba de un plan 

meticuloso preparado con tiempo. 

Según el doctor James J. Wirtz “los 
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 Incidente naval ocurrido en 1964 en el cual 
dos destructores estadounidenses informaron 
haber sido atacados dos veces por lanchas 
vietnamitas, aunque en la segunda ocasión 
llegaron a decir que les fueron lanzados 
docenas de torpedos. Este hecho demostró ser 
falso al desclasificarse la documentación 
secreta sobre la guerra durante la presidencia 
de Bill Clinton. Pero resultó ser la excusa 
definitiva de Johnson para solicitar al Congreso 
aprobar la Resolución del Golfo de Tonkin, que 
confería plenos poderes para que las tropas 
estadounidenses realizasen ya operaciones 
fuera del recinto de sus bases, además de 
poder incrementar la presencia militar en 
Vietnam. 

norvietnamitas y el Vietcong 

probablemente pasaron un año 

introduciendo poco y clandestinamente 

los suministros y armas a las posiciones 

del sur”. 

Cuando el alto mando comunista 

se reunió en Hanoi para planificar los 

ataques el Tet, al servicio de 

Inteligencia de EEUU percibió ya que 

algo importante iba a pasar, aunque 

creyeron que estaban planeando un 

acuerdo de paz, según ha quedado 

reflejado en un informe secreto del 20 

de diciembre de 1967. 

En 1968 volvía a haber elecciones 

en EEUU y para James J. Wirtx “el 

gobierno Johnson quería  afirmar 

desesperadamente que EEUU estaba 

ganando la guerra”. 

Por su parte, a partir de diciembre 

de 1967 el general norvietnamita Vo 

Nguyen Giap había comenzado a 

acumular tropas y pertrechos en los 

alrededores del Khe Sanh
172

, un lugar en 

el que hasta entonces solo se dejó ver el 

Vietcong. Khe Sanh era una base 

norteamericana que en palabras del 

coronel del Cuerpo de Marines John 

Kaheney “era una franja sobre una 

gran planicie en las montañas Anmitas 

                                                           
172

 Capital del distrito del Huong Joá Distrito, 
provincia de Quan Tri, Vietnam, ubicado 63 km 
al oeste de Dong ha. 
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pobladas de densa selva, donde la 

niebla flotaba, y con profundos 

desfiladeros”.  En su conjunto no era 

más que un conjunto de sendas a las que 

se podrían infiltrar los norvietnamitas 

tras recorrer la ruta Ho Chi Minh
173

 y 

transportar todo tipo de provisiones y 

soldados. 

En la madrugada del 30 de enero 

de 1968, los norvietnamitas atacaron 

Khe Sanh con carros de combate. Los 

norteamericanos, atónitos,  no esperaban 

que se pudiesen mover armas pesadas a 

través de la selva y tuvieron que esperar 

hasta marzo a que los bombarderos 

norteamericanos B-52 arrasaran las 

trincheras y las posiciones enemigas. 

Para algunos historiadores “Khe 

Sanh” fue posiblemente una maniobra 

de distracción para tener ocupados a 

decenas de miles de norteamericanos en 

un rincón perdido del país en lugar de 

participar en la ofensiva que estaba a 

punto de realizarse”. Es llamativo que 

al mismo tiempo, al sur,  el Vietcong 

infiltrado en las ciudades survietnamitas 

se preparase para atacar instalaciones 

clave en Saigón. Hay que tener en 

cuenta también que el Tet es el Año 

Nuevo lunar vietnamita y había un cese 
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 Poeta, política comunista vietnamita y 
presidente entre 1954 y 1959 de la República 
Democrática de Vietnam del Norte. 

del fuego por todo el país. Había 

celebraciones con petardos por todas 

partes que quedarían apagados por el 

ruido de los morteros y los 

lanzagranadas. 

 

Ataque a la embajada de EEUU. 

La señal para empezar los 

combates fue la lectura a través de 

Radio Hanoi de un poema de Ho Chi 

Minh. El Vietcong comenzó a atacar los 

centros neurálgicos de Saigon
174

, a la 

vez que oleadas sucesivas de soldados 

se internaban y se atrincheraban en el 

interior de la ciudad en posiciones 

difíciles de atacar. 

La embajada estadounidense estaba 

situada en la zona central y residencial de 

Saigón y sólo había un puñado de 

marines montando guardia. A pesar de la 

existencia de una orden de máxima alerta, 

doscientos oficiales de Inteligencia de 

EEUU asistieron a una fiesta en la ciudad 

(así lo atestiguan documentos de la 

Agencia Central de Inteligencia de la 

CIA, revelados en 1975). 

Un pelotón suicida del Vietcong, 

se lanzó sobre los muros exteriores de la 

embajada. Dos policías militares 

                                                           
174

 Actualmente se denomina Ciudad Ho Chi 
Minh. Es la ciudad más grande de Vietnam, 
situada al oeste de la desembocadura del río 
Saigón. Durante la guerra del Vietnam, fue la 
capital del Vietnam del Sur. 
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norteamericanos devolvieron los 

disparos y cerraros tras ellos las puertas 

de acero. Sin embargo, a las dos de la 

mañana el embajador norteamericano 

Allan Wendt reconoció que  “oí una 

explosión tremenda y el ruido del 

derrumbamiento de un edificio. 

Después escuché el ruido seco de un 

AK-47 y de misiles chocando contra el 

edificio. Me di cuenta de que nos 

estaban atacando”. 

El Vietcong había logrado superar 

el muro exterior y se preparó para 

irrumpir en el edificio principal armado 

con lanzagranadas, un arma que echó 

abajo la puerta frontal de la embajada y 

el escudo de EEUU que colgaba en la 

entrada. Cuenta Wend que “fue una 

experiencia verdaderamente terrible y a 

lo largo de la primera hora no pensé 

que fuera a salir de allí con vida”.  Hay 

que tener en cuenta que en el primer 

enfrentamiento dos policías militares 

antes de morir, lograron matar por 

casualidad a los jefes de pelotón del 

Vietcong, circunstancia que hizo que el 

resto del pelotón fuese incapaz de entrar 

ya con sus jefes abatidos. 

Los marines norteamericanos 

tardaron seis horas en controlar 

totalmente el recinto de la embajada, un 

complejo residencial en el que vivían 

muchos periodistas extranjeros, que se 

encontraron cuando se levantaron por la 

mañana con un fuego cruzado entre los 

soldados norteamericanos y el Vietcong. 

Las cámaras de televisión 

mostraron así al Vietcong combatiendo 

dentro de la embajada. Se trataba de una 

situación antagónica con las 

declaraciones oficiales de optimismo 

acerca de la debilidad del enemigo 

comunista en Vietnam. Fue el germen 

del cambio de postura de la opinión 

pública respecto a la guerra del 

Vietnam, comenzando a postularse en 

contra de ésta. 

Para Mary Corey,  profesora de la 

Universidad de California, “es una 

guerra en la que la televisión es un 

actor histórico muy potente.  Nada 

habría sido igual de no haber existido 

la tecnología de la televisión. La visión 

del ejército norvietnamita entrando en 

la embajada de EEUU en Saigón 

simbolizaba entrar en el centro del 

poder estadounidense, y lo pudimos ver 

por televisión.” Para el profesor 

Bernardo Attias “lo que vio la gente 

por televisión fue un símbolo claro de 

que los estadounidenses no lo estaban 

haciendo tan bien.” La realidad fue que 

el Vietcong fracasó en su asalto a la 

embajada, pero logró que se filmase por 
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televisión su intento de asalto a la 

embajada, que pasó a formar parte de la 

memora que pervive. 

A lo largo del día 31 de enero, los 

enfrentamientos se multiplicaron cerca 

de Saigón, al mismo tiempo que 

decenas de  miles de soldados 

norvietnamitas luchaban en diferentes 

localidades del sur de Vietnam, aunque 

había un protagonista que podía dar un 

cambio brutal a la guerra: la población 

survietnamita. Su levantamiento hubiese 

provocado la peor matanza de la historia 

militar de EEUU. “La idea era que 

después de la batalla vendría un 

levantamiento general que demostraría 

a Johnson y al pueblo estadounidense 

que no los estaban derrotando. 

Después, los vietnamitas del sur se 

echarían fuera de sus casas como 

muestra de gratitud… pero no fue así”, 

cuenta J. Langguth. “No 

comprendieron que la gente les temía”. 

A esto hay que añadir que los 

norteamericanos usaron helicópteros 

armados con cohetes que arrasaban todo 

lo que encontraban a su paso. 

La pregunta que surge es: ¿por 

qué decenas de miles de guerrilleros del 

Vietcong y soldados norvietnamitas 

asaltaron instalaciones clave del 

gobierno y del ejército norteamericano? 

“Parece ser que existían informes de 

inteligencia que anunciaban una gran 

ofensiva, pero fueron descartados 

porque eran demasiado increíbles”, 

afirma el profesor de la Escuela Naval 

de Posgrado de EEUU James J. Wirtz. 

La fuerza superior, el apoyo 

aéreo, la movilidad norteamericana y la 

fidelidad del pueblo vietnamita sureño 

hacia EEUU acabaron por imponerse 

sobre los comunistas, pero para EEUU 

la ofensiva supuso el principio del fin, 

porque la realidad mostró que el 

enemigo comunista no tenía intención 

de rendirse tras casi tres años de guerra. 

 

La matanza de Hué. 

Hué es una ciudad situada a mitad 

de camino entre Hanoi y Saigón, en la 

costa central del país y formaba parte de 

la ofensiva del Tet. 

Las fuerzas estadounidenses y 

survietnamitas estaban en minoría en 

Hué y la ciudad fue tomada en apenas 

dos horas por el ejército de Vietnam de 

norte, armado con fusiles automáticos 

Ak-47
175

, lanzagranadas y fusiles SKS 
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 Fusil de asalto soviético, más conocido bajo 
la denominación de Kalàsnikov. Fue el fusil 
oficial de la URSS entre 1947 y 1978. Es el 
arma de fuego de mayor producción de la 
historia, con cerca de 80 millones de unidades 
manufacturadas. 
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Simonov
176

. Con mal tiempo,  los 

norteamericanos no tuvieron apoyo aéreo 

y tardaron casi un mes en volver a tomar 

la ciudad. Los norcoreanos no tuvieron 

piedad con la población civil, pero los 

norteamericanos tampoco. Un masivo 

bombardeo aéreo arrasó la ciudad y una 

vez más allí estaba la televisión. 

El 27 de febrero, Eddie Adams, de 

la Associated Presss, tomó un famosa 

fotografía en la que, el general Nguyen 

Ngoc Loan, jefe de la policía 

survietnamita, se acercaba a un 

prisionero y le disparaba un tiro a 

quemarropa en la sien. ¿Qué es lo que 

vio la opinión pública? Un aliado de 

EEUU disparando a alguien que tenía las 

manos atadas a la espalda, “sin juez ni 

jurado”, señala Bernardo Attias, 

profesor de la Universidad de California. 

Pero la realidad es mucho más compleja: 

el hombre que muere era un miembro del 

Vietcong que acababa de matar a toda 

una familia, amigos de Loan. 
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 Carabina semiautomática diseñada en 1945 
por el ruso Sergei Gabrilovich Simonov. Fue 
exportada desde la URSS a varios países del 
Bloque del Este y también a China. 

 

Nguyen Ngoc Loan, jefe de la policía survietnamita, se 

acercaba a un prisionero y le disparaba un tiro a 

quemarropa en la sien. 

 

Lo cierto fue que la imagen fue 

utilizada por los grupos pacifistas y 

terminó representando la incapacidad 

norteamericana de controlar a su aliado, 

Vietnam del Sur. 

 

Arc Light: la guerra aérea. 

 

Población civil vietnamita sufre los efectos del 

denominado “Arc Light”. 

Volviendo al asedio de la base 

norteamericana de Khe Sanh, los 

norvietnamitas intentaban cercarla, 

mientras que EEUU respondió con una 
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aterradora fuerza llamada Arc Light: 

aviones B-52 que desde las bases de 

Tailandia y Guam, en el Pacífico 

occidental hicieron más de 126.000 

salidas contra las tropas enemigas den 

Vietnam del Norte, Laos y Camboya.  

Eran grandes aparatos que podían 

transportar miles de kilos de bombas. 

Volaban muy alto y no podían ser vistos 

ni oídos.  

El ejército norvietnamita y el 

Vietcong solo se daban cuenta de la 

presencia de estos aviones por el silbido 

de sus bombas. Durante los setenta y 

siete días de sitio de Khe Sanh, casi 

60.000 luchadores del Vietcong y del 

ejército norvietnamita murieron en la 

lucha. Así pues, el norte perdió casi 

tantos hombres en estos dos meses 

como los norteamericanos en más de 

once años de guerra. 

 

Bombardero B-52. 

 

 

El “tet”, victoria militar 

norteamerican, pero solo eso… 

Antes de la ofensiva del Tet, la 

mayoría de la administración Johnson 

defendía la idea de incrementar fondos 

y personal destinado al sureste asiático, 

pero tras dicha ofensiva la opinión 

pública empezó a cambiar y los secretos 

de la guerra del Vietnam empezaron a 

filtrarse. 

No sirvieron de nada lo 

comunicados sobre el altísimo índice de 

bajas del Vietcong y del ejército 

norvietnamita a lo que hay que sumar la 

filtración que produjo la revelación de 

que el presidente Johnson quería enviar 

206.000 soldados más a Vietnam. 

Demasiados acontecimientos que 

precipitaron el fin de la presidencia de 

Johnson que tuvo que emitir el 31 de 

marzo de 1969 el siguiente comunicado 

a la nación: “no volveré a presentarme 

ni aceptaré el nombramiento de mi 

partido para ser de nuevo vuestro 

presidente”. 
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Consecuencias de la ofensiva del Tet. 

Militarmente, los norvietnamitas 

perdieron todas las batallas del Tet, pero 

Johnson dejó la Casa Blanca en enero 

de 1969 y Richard Nixon fue elegido 

como nuevo presidente. 

En 1973 se firmaron los acuerdos 

de Paz de París, que supusieron el fin 

de la intervención directa de EEUU en 

Vietnam, aunque hubo soldados 

norteamericanos luchando hasta 1975. 

A comienzos de 1975 el régimen 

de Vietnam del Sur comenzó a 

desintegrarse económica y 

políticamente y abandono la lucha, 

incluso antes de la ofensiva comunista 

final. Una vez tomada Saigón, las tropas 

survietnamitas se rindieron 

incondicionalmente, unificándose el 

país bajo del control del gobierno 

comunista de Vietnam del Norte con el 

nombre de República Socialista de 

Vietnam. 

Casi dos millones de vietnamitas 

huyeron del país tras la toma del sur en 

1975. La colectivización forzosa, la 

crisis económica de un país arrasado por 

la guerra y el boicot internacional de 

1979 tras la invasión vietnamita de 

Camboya llevaron al país a una 

situación desastrosa: hundimiento de la 

agricultura, inflación fuera de control.  

Era necesario un cambio de 

control y en 1986 el congreso del 

partido comunista vietnamita optó por 

un cambio radical en su política 

económica suprimiéndose las granjas 

colectivas, asumiendo el control los 

campesinos individuales de las tierras 

(no de la propiedad). Se comenzaron a 

liberalizar los precios, se impulsó el 

comercio exterior y se fomentó la 

entrada de capital extranjero para su 

participación en empresas mixtas. El 

resultado fue positivo y Vietnam es hoy 

un país de desarrollo medio con una 

dictadura comunista que apenas 

encuentra oposición. 

 

Conclusión. 

La importancia de la Ofensiva del 

Tet radica en que sacó a relucir cierta 

manipulación de información por parte 

de la administración Johnson al pueblo 

norteamericano, al que se vendió que la 

guerra en Vietnam se estaba ganando y 

en breve se terminaría.  

Al factor sorpresa castrense, 

usado con éxito por el ejército 

norvietnamita y el Vietcong, hay que 

sumar otro factor social: los medios de 

comunicación, que captaron ante la 

incredulidad del pueblo norteamericano 

cómo un comando suicida del Vietcong 
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asaltó la embajada norteamericana de 

Saigón,  cómo un general aliado de 

Vietnam del Sur, disparaba un tiro en la 

sien a un prisionero con las manos 

atadas a la espalda, cómo se justificaba 

la toma de ciudades como Hué mediante 

bombardeos indiscriminados que 

afectaron a la población civil. 

Demasiados factores que precipitaron la 

salida de la Casa Blanca de Johnson y 

un punto de inflexión en la guerra, que 

terminó con la retirada definitiva de 

EEUU en 1975. 
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*Portada: Mapa del Vietnam dividido 

durante la guerra. 
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PLA DE PETRACOS 

(ALICANTE):  

ARTE MACROESQUEMÁTICO. 

 

Por Beatriz Garrido Ramos. 

 

Palabras clave: Alicante, arte prehistórico, ídolos, 

macroesquemático, pintura, Pla de Petracos. 

 

J.L. Sanchidrián
177

, en relación a 

la figura expuesta, considerada como 

Arte Macroesquemático, realizó la 

siguiente descripción:  

                                                           
177

 SANCHIDRIÁN, J.L.: Manual de arte 
prehistórico. Barcelona, Ed. Ariel, 2001. 

 

“figura antropomorfa con los 

brazos levantados y la cabeza circular 

radiada por cortos trazos; las 

extremidades inferiores se doblan y 

ascienden ondulantes para acabar en 

los apéndices en forma de dedos. A 

ambos lados, barras paralelas y 

serpentiformes terminadas en 

modalidad de círculo. En la parte 

superior, sobre la cabeza y los brazos 

del antropomorfo central, pintaron otra 

figura humana también con los brazos 

levantados y líneas transversales a 

ellos”. 

 

El arte rupestre de la Comunidad 

Valenciana, representa una de las 

mejores muestras de las creaciones 

artísticas prehistóricas. De inestimable 

calidad y variedad, gracias al trabajo de 

investigadores, su valor ha sido 

reconocido a nivel mundial al declararse 

algunos de estos conjuntos Patrimonio 

de la Humanidad por la Unesco (1998).  

En la década de 1970, J. Fortea 

propuso una interesante línea de 

interpretación, estableciendo 

paralelismos entre manifestaciones 

rupestres y datos estratigráficos de 

yacimientos próximos a estaciones de 

Arte Levantino, así como con 

representaciones bien datadas de Arte 

HISTORIA DEL ARTE 
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mueble, destacando la existencia de 

superposiciones iconográficas.  

Cuando en 1980 fue descubierto 

el sensacional complejo de arte rupestre 

de Pla de Petracos, no existía en el 

corpus prehistórico europeo algo similar 

con lo que se pudiera cotejar. Según 

Gisela Ripoll, “la Prehistoria investiga 

sobre los pueblos primitivos del pasado 

remoto”; “la Prehistoria ha de 

investigarse necesariamente por el 

método arqueológico ya que la 

documentación disponible para ese 

largo período se basa en restos 

materiales”. 

El arte Postpaleolítico designa las 

representaciones artísticas parietales 

que se documentan en la Península 

Ibérica con posterioridad al Paleolítico, 

en las que se evoluciona desde una 

facies eminentemente naturalista –

vinculada a modos de vida 

mayoritariamente Epipaleolíticos– 

denominada Levantina, a otra de mayor 

abstracción y complejidad –tal vez de 

un horizonte cultural Neolítico– 

Macroesquemática, y que tiene su 

extensión cronológica casi hasta el 

Eneolítico. En el Arte Rupestre Post-

Paleolítico abundan las 

superposiciones, no sólo entre 

representaciones de un mismo estilo o 

facies cronológica, sino también entre 

representaciones bien alejadas en el 

tiempo. Es habitual, por ejemplo, la 

superposición de representaciones de 

corte naturalista propias del Levantino 

Clásico sobre representaciones del Arte 

Lineal Geométrico.  

En lo que respecta al término 

“esquemático”, este fue acuñado por 

M. de Góngora Martínez y, de modo 

especial, por M. Hernández (1980), a 

partir de la constatación de la existencia 

de frescos con carácter esquemático o 

abstracto evidente, en muchas ocasiones 

superpuestos a las representaciones 

naturalistas. 

La labor de M. Hernández y el 

CEC demostró que el “Horizonte 

Lineal-Geométrico” propuesto por 

Fortea correspondería al Arte 

Macroesquemático, fechado en el V 

milenio a.C. por paralelos con la 

iconografía apreciada en cerámicas 

neolíticas de tipo cardial, como es el 

caso del “orante”, figura impresa sobre 

un recipiente cerámico hallado durante 

una antigua excavación de la Cova de 

l’Or, en Beniarés.  
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Por otra parte, si tenemos en 

cuenta los planteamientos de Christian 

Züchner, el Arte Macroesquemático no 

tendría paralelos claros en el arte 

rupestre, ni de la Península Ibérica ni de 

Europa en general, salvo las 

representaciones antropomorfas, de las 

que podemos hablar de una cierta 

similitud con las cerámicas cardiales, en 

un área muy acotada, en concreto, el 

levante español. Esto nos conduce de 

nuevo a la especulación  sobre los 

orígenes de este arte, si tuvo lugar en la 

zona en el VI milenio, si tiene raíces en 

el pasado, o si por el contrario, habría 

recibido influencias externas. Respecto 

a esas dos últimas opciones, podemos 

hablar de cierta concordancia con los 

motivos decorativos de la cerámica de 

bandas del Neolítico Antiguo de Europa 

central, donde no se da este arte 

Macroesquemático, lo que nos llevaría 

definitivamente al planteamiento de la 

posible existencia de una raíz común 

entre dicho arte y la denominada 

“Linienbandkeramik” o Cuencos del 

Neolítico Antiguo de Alemania (LBK). 

A continuación se puede observar 

una comparación entre motivos 

macroesquemáticos y Cuencos del 

Neolítico Antiguo de Alemania (LBK) 

que podrían sustentar dicha teoría. 

 

ARIAS CABAL, P.; ONTAÑÓN PEREDO, R. y 

GARCÍA-MONCÓ, C. (eds): “Actas del III 

Congreso del Neolítico de la Península Ibérica. 

Santander”, 5 a 8 de octubre de 2003/ 

Santander: Servicio de Publicaciones, 

Universidad de Cantabria, D.L. 2005, p. 716. 

(Imagen  ampliada al final del artículo). 

 

Según Sanchidrián, una vez 

aislado el Macroesquemático como arte 

original, quedaba, nuevamente 

pendiente la cuestión de su cronología, 

puesto que, como la gran mayoría de las 

manifestaciones artísticas rupestres, 

permanecía en el ámbito rocoso, 

totalmente descontextualizado de todo 

indicio arqueológico, y por 

consiguiente, imposible de datar.  
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Un dato importante, referente a 

esa cuestión, es que este arte alcanza 

una corta vigencia temporal, quizás 

motivada por la plena y rápida 

neolitización de todas las comunidades 

de la zona. 

En cuanto a la iconografía del Arte 

Macroesquemático, y volviendo con su 

paralelismo  respecto a cerámicas 

impresas cardiales (como sería el caso de 

la Cova de L’Or), permitió fijar la 

cronología del Arte Levantino, 

desechando su correspondencia con el 

Paleolítico superior. Esto supuso el 

abandono de las hipótesis de un origen 

paleolítico para este tipo de arte, 

reconociéndose como manifestación 

propia de las fases plenas y avanzadas 

del Neolítico, caracterizadas ya por la 

presencia de cerámicas impresas no 

cardiales, así como del Calcolítico y de 

las primeras fases del Bronce. Cuando 

menos, la cronología propuesta para su 

etapa final en las zonas meridionales de 

la franja mediterránea peninsular, como 

es Alicante, data de mediados del II 

Milenio a.C. 

Este Arte levantino 

Macroesquemático, que debe su nombre 

a la notable dimensión de las figuras 

representadas, es por tanto, un tipo de 

pintura parietal que fue identificado en  

abrigos rocosos de la provincia de 

Alicante a principios de los años 80. Las 

pinturas rupestres de Pla de Petracos 

descubiertas por aquel entonces por 

miembros del "Centre d'Estudis 

Contestans", de Cocentaina (Alicante), 

podrían remontarse a unos 8000 años de 

antigüedad, tratándose de este modo, de 

uno de los yacimientos de arte rupestre 

más importantes del levante peninsular.  

En él se puede ver un arte sintético, 

esquemático, abstracto, repleto de 

alusiones solares o estelares, y que 

parece apelar a una nueva mentalidad 

religiosa semejante a la que se manifiesta 

en otros monumentos megalíticos. 

Pla de Petracos fue clave en la 

identificación del Arte 

Macroesquemático. El santuario de 

rupestre, en definitiva, está compuesto 

por ocho abrigos, de los que cinco 

poseen pinturas rupestres perfectamente 

visibles. Dentro del arte parietal, es 

importante diferenciar  entre el que se 

encuentra en el interior de las cuevas, 

del realizado en las zonas iluminadas, 

en abrigos rocosos o al aire libre. Estos 

abrigos, localizados a unos 500 metros 

sobre el nivel del mar, poco profundos, 

y generalmente de dimensiones 

reducidas, ocupan por completo el 

espacio disponible. Del conjunto de 

cavidades, los abrigos VIII, VII, V y IV, 
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según la visión frontal del espectador, 

son los más destacables. Delimitan tal 

vez una composición alrededor de una 

gran piedra que se eleva del piso varios 

metros ante la pared rocosa, o como lo 

describen sus descubridores  “.. donde 

se agrupan a modo de retablo en torno 

a la figura central de un gran ídolo -

abrigo V- los restantes temas
178

”. 

En palabras de Pérex Agorreta, 

“el objeto arqueológico, en tanto que 

documento, sólo tiene sentido 

contemplado desde una doble 

perspectiva: en relación con el propio 

contexto material en que aparece, es 

decir, en los yacimientos arqueológicos, 

y también, en relación con el contexto 

cultural que lo fundamenta”; “el objeto 

arqueológico deber ser analizado en el 

contexto en que aparece”, a lo que 

podríamos añadir por tanto, las palabras 

de Hernández, Ferrer y Catalá. 

La importancia de este conjunto, 

reside en ser un espacio rocoso 

sacralizado con un fuerte contenido 

simbólico. Parece indudable que el tema 

central de este arte es la figura humana 

con los brazos levantados, que asume 

un papel de orante, lo que evoca un 

carácter religioso. En él se representan 
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 HERNÁNDEZ, M.S; FERRER, P.; CATALÁ, 
E.: Arte rupestre en Alicante. Alicante, 
Fundación Banco Exterior y Banco de Alicante, 
1988, p. 269. 

figuras humanas, pero también motivos 

geométricos, siendo los más abundantes 

las líneas gruesas sinuosas como los 

serpentiformes verticales o 

representaciones que podrían ponerse en 

relación con diferentes partes del cuerpo 

humano, como las terminaciones 

radiales que recuerdan los dedos de los 

antropomorfos. 

Las pinturas se conservan en muy 

buen estado, permitiendo saber con 

exactitud su estado original. En palabras 

de Mauro Hernández, “no hay ningún 

otro lugar con arte tan bien 

conservado”, “además, sabemos que el 

espacio no ha sido modificado 

posteriormente por el hombre.. es un 

lugar que sigue conservando las 

características de un santuario 

antiguo”. Teniendo en cuenta su 

descripción, podemos hablar de lo que 

Pérex Agorreta denomina “posición 

primaria”, es decir, “cuando los 

componentes del registro se encuentran 

tal y como se depositaron en el 

momento de la formación del mismo, 

sin que su estructura (pictórica en este 

caso) haya sido modificada”.  

En lo referente a la técnica 

pictórica empleada, se trata de una 

pintura roja intensa (sin policromía), 

que representa la figura humana, con la 
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cabeza a modo de círculo de trazo 

grueso, que en ocasiones, se adorna con 

una especie de rayos o cuernos. Los 

brazos se representan levantados con la 

mano abierta en la que se indican los 

dedos, y el cuerpo,  se dibuja con un 

trazo ancho sin detallar la anatomía o 

con algunos trazos que delimitan el 

contorno exterior. Otros motivos 

representados en este tipo de arte son 

los formados por dos arcos 

semicirculares unidos en su parte 

central en forma de X.  

Según Pérex Agorreta, hay que 

“destacar el hecho del escaso detalle 

con el que se representan los seres 

humanos, llamándolos antropomorfos”. 

A esto podemos añadir la explicación de 

que este tipo de manifestaciones 

artísticas denominadas “orantes”, a 

pesar de considerarse antropomorfos 

con los brazos levantados en los que se 

indican los dedos, no siempre en 

número de cinco, realmente se 

enmascara una realidad mucho más 

compleja.  

Algunas de las principales 

características compositivas de este tipo 

de pinturas como la del abrigo V (de la 

imagen) son: ausencia de perspectiva, 

tratándose de representaciones casi 

siempre frontales; captación del 

dinamismo, a partir del movimiento de 

las piernas de los hombres; composición 

circular y tendencia a la estilización, a 

través de la figuración de los tipos 

denominados filiformes, bien 

estilizados. 

El paradigma es la figura principal 

del abrigo V de Pla de Petracos 

(imagen) es de gran interés, pues su 

cuerpo se resuelve mediante ancha barra 

vertical sin detalles anatómicos, por lo 

que no se puede precisar si se encuentra 

desnuda o vestida con una ancha túnica. 

Su cabeza tiene forma de aro, mientras 

las piernas adoptan un complejo 

desarrollo, ya que, paralelas al tronco, 

se dividen cada una de ellas en dos 

trazos, prolongándose en vertical. En 

este excepcional antropomorfo, 

destacan los pequeños trazos 

perpendiculares al tronco, extremidades 

y cabeza, así como los gruesos puntos 

que lo rodean. Sobre este orante, se ha 

pintado otro más pequeño con el tronco 

formado también por ancha barra, 

piernas hacia abajo y ligeramente 

dobladas. 

En lo referente al emplazamiento, 

es posible que este lugar careciera de 

vida social. Por sus características, en 

los tiempos en que se realizaron las 

pinturas era un santuario, es decir, un 



ArtyHum 6 157 

 

ArtyHum, Revista de Artes y Humanidades  

 
 

lugar de encuentro y culto de gentes 

unidas por profundas creencias, en las 

que la fertilidad y la fecundidad, el ciclo 

agrícola o los vínculos familiares 

cobraban un especial protagonismo. Por 

tanto, es más probable que se utilizara 

como centro de reunión social, donde 

las gentes que habitaban un entorno 

amplio se congregasen con frecuencia, 

llevando a cabo ritos e intercambios de 

todo tipo. 

Por el entorno geográfico en que 

aparece, y por los materiales a los que 

va asociado (fundamentalmente 

Cerámica Cardial) se suele hablar de un 

arte propio de comunidades en las que 

las formas de vida neolíticas contrastan 

con un entorno todavía de grupos 

Epipaleolíticos, de una cierta 

espiritualidad religiosa en las 

representaciones, con escenas de 

veneración astral o solar. Manifiestan 

una espiritualidad ritual y mágica que se 

separa bastante de la que exhiben muy 

cerca –en lo geográfico y lo cultural– 

las sociedades Epipaleolíticas. Nos 

encontramos ante una escenografía 

artística asociada a un cambio 

fundamental en la sociedad humana, 

material y espiritual, cuando la 

economía agropecuaria confiere 

estabilidad al grupo humano y asegura 

su subsistencia fuera de la 

incertidumbre y riesgos de la caza como 

medio de vida de las culturas 

precedentes.  

En la actualidad, es destacable la 

incorporación de nuevas tecnologías al 

bagaje metodológico de la Arqueología 

prehistórica, lo que ha dado lugar a la 

continuidad de líneas anteriores. 

Mención especial merece la labor 

desarrollada por el Instituto de 

Prehistoria del CSIC, por J. Vicent y su 

equipo. Ejemplo de ello también es la 

reflexión metodológica de 

planteamientos que integran el análisis 

de las estaciones de arte y sus 

representaciones en su contexto 

geográfico, en la denominada 

Arqueología del Paisaje, teniendo como 

uno de sus máximos exponentes a M. 

Cruz Berrocal. 
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LA ARQUITECTURA DEL  

III REICH. 

 

Por Teresa Montiel Álvarez. 

 

 

 

Palabras clave: Albert Speer, Ernst Sagebiel, 

Hermann Giesler, Karl Friedrich Schinkel,    

Leo von Klenze, Paul Ludwig Troost. 

 

 

Arquitectura ideada como un 

elemento de propaganda  representativa 

del nuevo régimen político, proyectada 

desde sus cimientos para perdurar en 

un futuro, como las ruinas de la 

antigüedad. 

 

 

 

 

En las primeras décadas del siglo 

XX, surge una marcada ruptura contra 

la arquitectura y la configuración de 

espacios tradicionales así como un 

drástico alejamiento de las formas 

estéticas y compositivas en la 

conformación de las nuevas ciudades y 

edificios. 

Los nuevos materiales que ya en 

el siglo pasado se habían comenzado a 

utilizar de manera industrial como el 

vidrio, el acero o el hormigón armado se 

estudian para su uso en los edificios de 

las nuevas ciudades, se intenta dejar 

atrás una arquitectura que ya no 

avanzaba en su desarrollo, que volvía 

una y otra vez a modelos del pasado 

reelaborándolos pero sin dar solución a 

las nuevas necesidades que las ciudades 

modernas estaban reclamando.  

El urbanismo de las ciudades 

estaba cambiando así como las nuevas 

viviendas domésticas, se hacía patente 

que era necesario renovar el diseño y 

los principios de la arquitectura, se 

teorizó en los distintos congresos hacia 

dónde debía dirigirse la nueva 

arquitectura y el nuevo urbanismo de las 

ciudades, el racionalismo posterior a la 

Primera Guerra Mundial pretende 

buscar un nuevo lenguaje propicio para 

el bienestar social debido al cambio 

HISTORIA DEL ARTE 
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radical que se produjo tras la contienda 

y que se difunde por toda Europa, las 

formas son geométricas, la ausencia de 

decoración se suple con el juego de 

volúmenes potenciando lo diáfano y el 

uso de los nuevos materiales. 

Este movimiento y nueva 

experimentación con las formas, 

materiales y el diseño arquitectónico y 

urbanístico, será acogido por arquitectos 

y escuelas para crear un estilo 

internacional, universalizado, donde la 

abstracción de las formas fuese 

fácilmente asimilable en cualquier país, 

sin destacar por las características 

representativas de cada uno de ellos. De 

Stijl, el constructivismo o la Bauhaus se 

unieron a esta nueva concepción 

arquitectónica. 

Con la llegada al poder de Adolf 

Hitler en 1933, en Alemania toda esta 

experimentación en los nuevos diseños 

termina con el cierre de la sede de la 

Bauhaus. Es precisamente por la falta 

de representatividad y de reducción de 

formas a lo abstracto lo que no se 

adecuaba con la concepción de poder e 

ideología de la nueva nación ideada por 

el nacionalsocialismo, por lo que el 

historicismo siguió conviviendo durante 

un mayor tiempo en Europa. 

 

Las bases de la arquitectura en 1933. 

El rechazo hacia el Movimiento 

Moderno
179

 frenó en Alemania su 

desarrollo al considerarse degenerado, 

así como cualquier manifestación 

artística anterior a la subida de Adolf 

Hitler al poder, se tolera en ciertos casos 

de construcción industrial por las 

propias características de la concepción 

fabril, pero no era en absoluto adecuada 

para ser transmisora del poder 

ideológico que debía extenderse en todo 

el Reich. 

La creación de un estado de un 

indudable paternalismo para con su 

pueblo debía encontrar un equilibrio en 

el lenguaje arquitectónico que hablase 

del poder protector e ideológico de una 

Nueva Era extraído de la arquitectura de 

Schinkel
180

, con el tradicionalismo 

agrario del Volk
181

 y los mitos 

germánicos arraigados a la tierra. 

Aquí comienza una división 

estilística por concordar ambas 

directrices representativas de la esencia 

de la nueva Alemania: tradición y nuevo 

poder. El estilo vernáculo que Richard 

                                                           
179

Tendencia arquitectónica y urbanística que 
surge a principios de s. XX, que pretende 
romper con la tradicional configuración de 
espacios urbanos y su diseño. 
180

Considerado el mayor arquitecto del 
neoclasicismo alemán (1781-1841). 
181

 Nación, pueblo alemán en su conjunto. 



ArtyHum 6 162 

 

ArtyHum, Revista de Artes y Humanidades  

 
 

Walther Darre
182

 y Paul Schultze-

Naumburg
183

 propugnaban, era una 

vuelta a la tierra con un carácter 

marcadamente antiurbano, por lo que se 

rechazan en la nueva arquitectura 

popular, las casas de techado plano 

características de la República de 

Weimar y se introduce la cubierta a dos 

aguas de estilo más aparente para 

recuperar las formas medievalizantes 

tradicionales. Toda esta retórica 

constructiva de vivienda colectiva 

ideada para lo que se consideraba la 

esencia de la patria alemana y de 

marcado carácter pintoresco, no podía 

extrapolarse a los grandes núcleos 

urbanos, verdaderos baluartes de la 

representación del Reich, por lo que se 

deja de lado el decadente barroquismo 

de los interiores en lugares de evasión y 

lúdicos para comenzar a replantear lo 

que sería la ciudad ideal del Reich de 

los Mil Años. 
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 Ideólogo y militar alemán, propulsor de la 
idea “Blut und Boden” (Sangre y suelo), volver a 

las raíces de la tierra como fuente de vida para 
la raza nórdica. 
183

 Arquitecto, teórico y político del NSDAP, 
apoyó el cierre de la Bauhaus de Dessau, así 

como la quema de libros e intervino en la 
creación de la exposición de 1937 de “Arte 
degenerado”. 

La inspiración arquitectónica del III 

Reich. 

El mismo problema representativo 

de la nueva sociedad que estaba 

naciendo en ese momento, es la que 

tuvieron los arquitectos alemanes entre 

mediados del s. XVIII y mediados del s. 

XIX, lograr una arquitectura 

representativa para una nueva sociedad 

burguesa e industrializada, una 

arquitectura que ya no pertenece a los 

estamentos habituales de nobleza, 

iglesia o emperadores y reyes, sino que 

habla de y para un pueblo.  

De este modo, se vuelve la mirada 

hacia la antigüedad, y se reformulan 

estilos adecuándolos en base al estudio 

de los mismos, y a las teorías de 

significados trasladados al tiempo 

presente. El catálogo de estilos del 

pasado son indicados  para 

determinadas construcciones del 

momento: el egipcio se utiliza para 

panteones y enterramientos; para 

edificios sociales y de recreo el estilo 

árabe; el estilo medieval se aplicó a 

edificios religiosos y a los que 

entroncasen con las raíces de la 

tradición alemana y el primer 

Renacimiento italiano se usa en 

construcciones burguesas y 

residenciales.  
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Otro elemento constructivo 

importante fueron los órdenes, que se 

jerarquizan en su uso a partir de ahora: 

el dórico griego, utilizado en 

construcciones fortificadas, dará pie al 

dorismo, por sus reminiscencias de 

solidez y austeridad; el jónico, por su 

mayor reminiscencia femenina, es 

utilizado en museos y centros artísticos,  

y el corintio, por sus valores 

decorativos, en lugares reales.  

Con estas bases constructivas,  

comienza el desarrollo de una 

arquitectura de fuerte significado y 

simbolismo arquitectónico, para la 

nueva sociedad entre ambos siglos, 

siendo sus principales representantes 

Carl Gotthard Langhans, quien 

construyó la Puerta de Brandeburgo 

tomando como modelo los propileos 

atenienses utilizando el estilo jónico y al 

igual que los atenienses traspasaban los 

mismos para llegar al templo, los 

berlineses hacían lo propio para llegar al 

nuevo Berlín. Así mismo, Leo von 

Klenze, realizó el Valhala del pueblo 

alemán, en Ratisbona, copia del 

Partenón, y la Sala de la Liberación en 

Kehlheim, monumentos 

conmemorativos ambos: el primero, 

para ilustres alemanes de todos los 

tiempos, y el segundo, erigido para 

celebrar la victoria contra Napoleón en 

las Guerras Napoleónicas. Fueron 

directamente inspirados en la 

arquitectura griega clásica. 

 

 

Befreiungshalle Sala de la Liberación en 

Kehlheim. Leo von Klenze 1863 

 

Pero será Karl Friedrich Schinkel 

quien con su monumental concepción 

de la arquitectura clásica, y evitando el 

historicismo, realizó edificios de 

carácter monolítico y contundente en 

sus formas, actualizando la norma 

vitrúvica: utilitas, firmitas y venustas 

(utilidad, firmeza y belleza) hecha 

piedra en los edificios de la Nueva 

Guardia (Neue Wache), el Altes 

Museum o la Academia de Arquitectura 

de Berlín de gran influencia posterior.  

Este unitarismo de concepto, no 

fue compartido por la totalidad de los 

arquitectos que buscaba un nuevo 

lenguaje referencial a la realidad social, 

llegando a la tesitura en que las 

ciudades alemanas se habían 

convertido, en opinión del arquitecto 

Gottfried Semper, en “quintaesencias 
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de todos los países y siglos”
184

 

quedando en suspenso a su modo de 

ver, esa búsqueda de la arquitectura 

como reflejo de la moderna sociedad 

industrial.  

 

Los arquitectos del III Reich. 

La necesidad de adoptar una 

imagen de poder inmutable, que el 

régimen nazi buscaba dar al pueblo 

alemán y al mundo por extensión, 

exigía de escenarios y arquitecturas 

monumentales que hablasen de la 

supremacía del gobierno de la nación. 

El cambio político afecta a la sociedad, 

y por extensión al arte, por ello, se 

vuelve la vista hacia las raíces 

alemanas, las mismas que un siglo antes 

habían buscado esa misma esencia en la 

recuperación y reelaboración del 

lenguaje clásico. 

Esta inspiración se reformula con 

la intención de la perdurabilidad; se es 

consciente de la necesidad de dar forma 

a arquitecturas que procurasen, en un 

lejano futuro, una ruina de inspiración 

ilustrada o piranésica
185

; en tal caso, la 

teoría del “valor de las ruinas”, debía 

ser referente, y hablar del dominio 
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 VV.AA.: Neoclasicismo y romanticismo. 
Barcelona, H.F. Ullmann, 2008, p. 190. 
185

 Giovanni Battista Piranesi. Arquitecto y 
grabador italiano de edificios reales e 
imaginarios sobre las ruinas de la antigüedad 

perdurable de un pueblo, aún pasado el 

tiempo, al igual que las ruinas 

imperiales hablan del poder de Roma. 

Por ello, todo lo construido bajo el 

poder nacional socialista, debía ser 

realizado en piedra, para su posterior 

transformación en una ruina evocadora.  

Paul Ludwig Troost será el 

primer arquitecto de Adolf Hitler, 

encargado de llevar a cabo toda esta 

labor propagandística. Su temprana 

muerte en 1934, dará paso a una serie 

de arquitectos basados en el ideario de 

la monumentalidad perdurable, entre los 

que destacan Ernst Sagebiel, Hermann 

Giesler y Albert Speer, arquitecto 

predilecto de Adolf Hitler durante 

catorce años, con el que mantenía un 

perfecto entendimiento de lo que debía 

ser la urbanización y la arquitectura de 

la nueva Alemania. 

Ernst Sagebiel llevará a cabo las 

obras de arquitectura e infraestructuras 

de aeropuertos al nuevo estilo del 

régimen. Gracias a su hermano, que 

trabaja también como arquitecto en el 

Ministerio de Aviación, Sagebiel recibe 

el encargo de construir la Escuela de 

Vuelo de Celle, resuelta con tanta 

rapidez y eficacia, que a partir de 

entonces, estará estrechamente 

relacionado con los proyectos y 
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construcción de nuevas escuelas de 

guerra del aire. Su obra emblemática, el 

edificio del Ministerio del Aire en 

Berlín, en 1936, el cual quedó 

milagrosamente intacto durante la 

Segunda Guerra Mundial, era el edificio 

de mayores dimensiones dedicado a 

oficinas de toda Europa; el complejo de 

112.000 metros cuadrados era un primer 

ejemplo de arquitectura intimidatoria 

que albergaba en su interior 7 

kilómetros de pasillos; más de 2.000 

dependencias; 4.000 ventanas y 17 

escaleras, utilizado como sede de la 

Luftware y todo lo relacionado con la 

burocracia aérea, se construyó en tan 

solo 18 meses a base de turnos de 24 

horas. La efectividad de Sagebiel le 

reportó amplios beneficios en cuanto 

que será el encargado de terminar el 

iniciado aeropuerto de Tempelhof 

considerado en su momento el edifico 

más grande del mundo y así mismo 

entrar bajo la protección de Ministro del 

Aire Hermann Goering, del cual recibió 

la mayor parte de los encargos referidos 

a la planificación de edificios y 

aeropuertos de la nación como los de 

Stuttgart o Múnich, aeropuertos que 

destacan por ser un conjunto de 

elementos de gran coherencia en su 

concepción y cuya inspiración es el 

primero de Tempelhof. Con una 

extensión de 5 kilómetros, la zona 

pública es un gran semicírculo que 

acoge a la del hangar a la cual se abre y 

hasta donde los aviones aterrizaban 

cercanos al edificio principal para 

comodidad de los viajeros. El  subsuelo 

del aeropuerto poseía un trazado 

ferroviario, abastecimiento de agua 

independiente al urbano, y central de 

energía propia. Aunque la simpleza de 

formas lo convierte en una arquitectura 

muy discreta, a pesar de las 

proporciones respecto al resto de 

edificios del Reich, debido a su 

disposición como nudo de 

comunicaciones más importante de 

Europa, se incluyó en los planes 

urbanísticos de Albert Speer para la 

nueva “Germanía”
186

. 

Troost será quien ponga las bases 

de la arquitectura neoclásica 

monumental urbana que hable del poder 

del partido. Antes de la llegada al poder 

de Hitler, éste pidió a Troost la 

construcción del NSDAP, sede del 

Partido Nacional Socialista de los 

Trabajadores Alemanes en Múnich, 

completamente destruida durante la 

guerra así como la Casa del Führer en 

correspondencia armónica con la 
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 Nombre del proyecto de renovación 
urbanística para la reordenación de Berlín 
después de la Segunda Guerra Mundial. 
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Gliptoteca y la Galería del Arte. Se 

encargará también de terminar la 

Königsplatz iniciada por von Klenze por 

medio de la reordenación del lugar. Su 

obra más emblemática será la Casa del 

arte alemán (Haus der Deutschen 

Kunst)  en Múnich construida entre 

1934 y 1937 presidiendo el mayor 

parque de la ciudad, el Jardín Inglés y 

que debido a su temprana muerte, será 

terminada por Leonhard Gall. Su 

inauguración se realizó con una muestra 

de arte germánico, de componente 

heroico y supremacista en 

contraposición a la itinerante muestra 

del Entartete Kunst, el Arte Degenerado 

que el régimen hizo con el propósito de 

ridiculizar  cualquier ejemplo de 

vanguardia considerada desafecta al 

régimen y su ideología, y como tal fue 

expuesta en pésimas condiciones en otra 

forma más de propaganda del partido.  

Hermann Giesler, será el 

encargado de reestructurar la ciudad de 

Weimar con las directrices de que 

cualquiera que visitase la ciudad fuese 

consciente de que se encontraba frente a 

una nueva era de algo heroico y 

renovador. Se plantea la nueva 

Hitlerplatz, la Casa del Pueblo, la sedes 

de Arbeitsfront  y del gobierno local. 

Así mismo ideó la remodelación de la 

ciudad austríaca de Linz, de la que ya 

antes de la guerra había comenzado su 

nuevo proyecto con un gran campanario 

de 150 metros de alto, continuando la 

urbanización de la zona con un museo 

de grandes dimensiones el cual 

contendría una sala de conciertos y el 

mausoleo donde Adolf Hitler quería ser 

enterrado, similar al Panteón de Roma, 

ya que la ciudad era la localidad más 

próxima Braunau lugar de nacimiento 

del Führer, planificación que solo quedó 

sobre plano ya que el final de la guerra 

hizo imposible llevarlos a cabo. 

 

Albert Speer y Germanía. 

La megalomanía arquitectónica 

del III Reich, se concentra en la 

creación de Germanía (Welthauptstadt 

Germania) que reformará Berlín según 

el ideario nacional socialista, y a 

imagen del antiguo Imperio Romano, 

superando en escenografía y en base a 

volúmenes extremos cualquier otro 

monumento o edificio de la antigüedad. 

El urbanismo titánico y perdurable 

trasladando en piedra y granito se 

tratará con la constante de ser 

perdurable, igualar y superar  a la Roma 

clásica con la intención de lograr la 

mística heroica de la nueva era de los 

mil años. 
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Maqueta del proyecto para el centro de Berlín. 

Germanía. Albert Speer. 

 

El centro de Berlín será el lugar 

simbólico donde poner en práctica todo 

el empeño de la creación de una nueva 

Alemania por medio de la 

monumentalidad excesiva. Albert Speer 

el arquitecto que mejor supo entender la 

grandiosidad y la intimidación por 

medio de arquitecturas parlantes en 

cuanto al componente psicológico que 

las dimensiones  provocaban en quien 

las observaba, llevo a cabo una serie de 

proyectos, la mayoría de ellos 

inconclusos debido al estallido de la 

guerra, que harían realidad la idea de la 

capital del Reich como nueva Roma 

Imperial. 

A lo largo del eje norte-sur, se 

crea una avenida a imagen de las vías 

procesionales de la antigüedad llamada 

Avenida de la Victoria, de 5 kilómetros 

de largo y 120 metros de anchura, que 

en su lado sur comienza con un Arco de 

Triunfo, de inspiración directa en el 

Arco de Triunfo francés, superior en 

altura, 117 metro de alto y 170 metro de 

ancho que llevaría inscritos los nombre 

de los soldados alemanes fallecidos en 

la Primera Guerra Mundial. Las 

dimensiones del arco triunfal eran tales, 

que debido al peso de los bloques, y a 

que el suelo de la ciudad era de origen 

pantanoso, se decidió utilizar una 

edificación de prueba de terreno, el 

Schwerbelastungskörpe
187

, cilindro de 

hormigón que serviría para averiguar si 

una presión de tal tonelaje haría 

perdurar o no la estabilidad del Arco. 

En el extremo norte se situaría el 

Grobe Platz, especie de foro circundado 

por la Cancillería del III Reich, y el del 

Alto Mando del Ejército Alemán, el 

Palacio del Führer y el Reichstag. 

                                                           
187

 Se construyó entre 1941 y 1942 en cemento 
armado, con un peso de 12.650 toneladas, 
ejerciendo una presión de 12,65 kg por cm

2 

sobre una superficie de 100 m
2
. El diámetro en 

su parte estrecha es de 11 metros y 21 en la 
más ancha, una altura de 14 metros en su parte 
visible y la parte que profundiza en tierra de 18,2 
metros. Por medio de instrumentos medidores 
se podía averiguar qué cantidad cedía el terreno 
a la hora de soportar un peso de esas 
proporciones.  
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Presidiendo los cuatro edificios que 

forman la plaza, se encontraría el Grobe 

Halle o Volkshalle, edificio llamado a 

ser el de mayores dimensiones cubierto 

nunca construido, en granito y piedra, a 

imagen del Panteón de Roma, y que 

tendría una cúpula de 290 metros de 

altura, 250 metros de diámetro, y 

capacidad para 180.000 personas. 

La Nueva Cancillería del Reich 

fue uno de los edificios que sí se llegaron 

a construir para la nueva Germanía. En 

1938 se le hace el encargo a Albert 

Speer, con las directrices de que ocupase 

el tamaño de una manzana, incluyendo 

en su interior a la antigua Cancillería de 

manera simbólica, debido a que  ésta 

última era la expresión de autoridad del 

antiguo poder alemán y en sus sótanos 

un búnker subterráneo. 

El edificio terminado en tiempo 

record, resultó ser un edificio 

intimidante y deslumbrante para los 

visitantes diplomáticos que debían 

atravesar a lo largo de una largo 

trayecto, puertas de altura considerable; 

estancias decoradas con lujo espartano 

en mármol rojo; distintos niveles de 

altura y una gran sala abovedada que 

daba entrada a una gran galería que 

doblaba en tamaño a la galería de los 

espejos del Palacio de Versalles. Para 

cuando el visitante llegaba al despacho 

de Adolf Hitler de un tamaño de 400 

m
2
, estaba plenamente convencido del 

poder que el Führer poseía. 

 

Resto de construcciones emblemáticas. 

Aunque Berlín fuese la capital 

de la nación aria, Núremberg sería 

designada la ciudad de los Congresos 

del III Reich. En el Campo Zeppelín, se 

buscará la forma de que no solo de 

manera arquitectónica, si no 

escenográfica, se elevase el impacto que 

la propaganda visual tuviese  en las 

reuniones de los partidarios. Speer 

encomendado a la tarea en 1934 se 

inspira directamente en el Altar de 

Pérgamo originalmente dórico 

utilizando simbólicamente la austeridad 

y la sensación de fuerza que transmite el 

primer orden clásico. El gran logro de 

Speer es conseguir con una gran 

simpleza constructiva y apoyada en un 

gran aparato escenográfico, donde la luz 

es fundamental para obtener su 

propósito por medio de cañones de 

proyección antiaéreos, el llamado efecto 

de “Catedral de Luz” creando 

columnas verticales que forman un 

muro de iluminación de estética 

novedosa y de impacto considerable.  
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Campo Zeppelin. Efecto de Catedral de luz 

ideado por Albert Speer. 

 

 

El Estadio Olímpico de Berlín fue 

otra de las construcciones que sirvieron 

no solo de propaganda al propio pueblo 

alemán sino también al resto del mundo 

cuando en 1936 Alemania fue la 

encargada de celebrar los Juegos 

Olímpicos, esta circunstancia se 

aprovechó de manera incansable para 

demostrar el poder del nacional 

socialismo, quedando esta 

responsabilidad en manos de un 

triunvirato de gran eficacia: el ministro 

de propaganda Joseph Goebbels, el 

arquitecto Albert Speer y la cineasta y 

fotógrafa Leni Riefenstahl que ya había 

demostrado su talento en la filmación de 

la celebración del Partido Nazi en el 

Campo Zeppelin de 1933, y en la 

Catedral de la Luz de Albert Speer. 

Ambos fueron los creadores de una 

arquitectura visual propagandística 

acorde con la arquitectura en piedra de 

intención perdurable y finalidad de 

ruina. Speer reformará los exteriores del 

estadio diseñado por Werner March 

que tenía una capacidad para 110.000 

personas ya que se consideró demasiado 

“moderno” para la estética imperante 

por lo que como era habitual, los muros 

se construyeron de piedra. 

Entre las construcciones 

realizadas que cambiaron el urbanismo 

de destacadas ciudades del Reich, hubo 

otra serie de proyectos que o quedaron 

planificados en el papel o que se 

comenzaron pero que no llegaron a 

término debido al inicio de la guerra 

quedando iniciadas en parte. Una de las 

más representativas fue el 

Kongresshalle de Núremberg, de los 

arquitectos Ludwig y Franz Ruff. 

Directamente inspirada en el Coliseo 

romano se comienza su construcción en 

1935 y sería el lugar que centralizaría 

los congresos del partido con una 

capacidad para 50.000 personas. 

Otro estadio olímpico fue ideado 

para la ciudad de Núremberg con 

capacidad para 400.000 personas a 

semejanza del estadio olímpico griego 

por Albert Speer. Como no podía ser de 

otro modo, el Deutsches Stadion, sería 

en su género, el mayor en dimensiones 
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y debido a la capacidad de espectadores 

que se buscaba albergar, hubo que 

modificar la primitiva idea de ovalo por la 

de herradura, ya que la altura de los 

muros, provocaría una importante 

sensación de opresión entre el público,  

solucionada con la apertura en forma de 

alas, logrando potenciar la 

monumentalidad del complejo.  A pesar 

de ello, y aunque las colosales 

dimensiones no cumplían con la 

normativa del Comité Olímpico, y el 

costo de la obra superaba cualquier 

expectativa, una cuestión que no 

importaba a Adolf Hitler empeñado en la 

empresa y consciente de que la obra iba a 

perdurar durante siglos, el nuevo estadio 

no pudo llevarse a cabo, como tantos 

otros proyectos al comenzar la guerra. 

La arquitectura del III Reich en la 

Exposición Internacional de 1937. 

Prora, el complejo de vacaciones 

para trabajadores de la Isla de Rügen 

fue galardonado con el premio de 

arquitectura en la Exposición 

Internacional de París en 1937. 

Proyectado por la organización Kraft 

durch Freude, diseñado por Clemens 

Klotz y construido entre 1936 y 1939, 

estaba destinado para albergar a 20.000 

trabajadores alemanes en su periodo 

vacacional. Se compone de 8 de 

edificios idénticos construidos a lo largo 

de 4 km lineales de la playa, cada uno 

con pequeñas habitaciones equipadas 

con vistas al Mar Báltico, para pasar los 

días de asueto. En el complejo se 

contemplaba también la construcción de 

establecimientos de ocio para los 

veraneantes. Con la llegada de la guerra, 

se interrumpen las obras de 

construcción, de una marcada estética 

austera y a la vez imponente, quedando 

como firme exponente de la arquitectura 

civil nacional socialista y de su ideario 

para con el trabajador alemán. 

La Exposición Universal de 1937 

vio cómo se producía en su suelo una 

guerra cultural e ideológica que quedó 

simbólicamente representada entre los 

pabellones de Alemania y de la URSS. 

Ambos fueron situados uno frente a otro 

por lo que iconográficamente quedó 

patente el enfrentamiento que ambas 

naciones mantenían. Albert Speer que 

logró hacerse con un boceto del diseño 

del pabellón ruso, en el que sobre sobre 

una alta plataforma dos figuras, un 

obrero y una campesina obra de Vera 

Mukhina, avanzan en actitud triunfante 

hacia el pabellón de Alemania.  Speer 

idea una torre monolítica formada por 

pilastras rectas como parapeto estático 
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que funciona a modo de freno ante el 

avance simbólico de las figuras 

soviéticas, el clasicismo desnudo de 

todo el conjunto es coronado por el 

símbolo del III Reich, el águila y la 

esvástica.  

Dos formas sintéticas de 

promover la propaganda de dos 

gobiernos opuestos, el soviético, 

representado a la base sobre la que se 

sustenta el país, el trabajo, y el alemán,  

representándose a sí mismo como un 

símbolo de poder absoluto. 

 

 

_____________________________ 
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EL ANÁLISIS DE DATOS 

MASIVOS PARA 

INVESTIGACIÓN EN 

CIENCIAS SOCIALES. 

 

Por Belén Torrente Torrente. 

 

 

Palabras clave: análisis, conocimiento, 

información, redes sociales, tendencias. 

 

La capacidad humana para el 

lenguaje es de una riqueza 

sorprendente, y desde tiempos antiguos 

el conocimiento humano ha ido 

pasando de generación en generación a 

través de distintos medios, como la 

tradición oral o los textos escritos. La 

cantidad de información en el mundo 

aumenta constantemente, y hoy en día 

ya podemos hablar de “datos masivos”. 

Afortunadamente, los modernos 

sistemas computacionales tienen dos 

características cruciales para el 

tratamiento de toda esta información. En 

primer lugar, permiten almacenar 

muchos datos, y cada vez en menos 

espacio físico. En segundo lugar, la 

velocidad de cálculo nos permite tratar 

de manera rápida y eficiente todo 

volumen de datos. La clave está en 

utilizar los métodos adecuados para 

sacar el máximo partido a este tesoro. 

Este artículo se centra en ver ejemplos y 

posibilidades de utilización de datos 

masivos en el campo de las ciencias 

sociales. 

Los datos masivos (en inglés, Big 

Data) se caracterizan por ser conjuntos 

de datos tan grandes que no pueden ser 

procesados de la forma habitual, siendo 

necesarias nuevas herramientas de 

captura, análisis y visualización. Dada 

la velocidad de cómputo de los sistemas 

informáticos modernos, esto no supone 

ningún problema. Su importancia es tal 

que, por ejemplo, organismos como el 

gobierno de Gran Bretaña ha optado 

recientemente por invertir en la 

explotación de este tipo de 

información
188

.  
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La inquietud y el interés por la 

progresiva acumulación de información 

es anterior a la era digital. Así, en su 

obra de 1944, The Scholar and the 

Future of the Research Library. A 

Problem and Its Solution,  Fremont 

Rider
189

 estimaba que las librerías 

universitarias de los Estados Unidos 

duplicaban su tamaño cada 16 años. 

Es a partir de los años 60 cuando 

se empieza hablar de explosión de la 

información, al tomarse conciencia de la 

imposibilidad de abarcar toda la 

información disponible por aquel 

entonces, y es a partir de los años 70 

cuando aparecen métodos específicos 

para tratar grandes conjuntos de 

información.  

El concepto de datos masivos se 

empieza a popularizar en los años 90. 

Hay constancia de que John Masey, 

ingeniero del sofware de la empresa 

Silicon Graphics, ya estaba usando el 

término Big Data en sus 

presentaciones
190

. Esta época coincide 

con la introducción de internet en los 

hogares. Progresivamente, la 

acumulación de información en formato 

                                                           
189

 RIDER, F.: The Scholar and the Future of the 
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Hadham Press, Nueva York, 1944. 
190

 MASHEY, J.R.: Big Data... and the Next 
Wave of InfraStress. Disponible online: 
http://static.usenix.org/event/usenix99/invited_tal
ks/mashey.pdf 

digital va aumentando, y en el 2002 se 

alcanza un hito importante: la cantidad 

de información almacenada en formato 

digital supera la cantidad de 

información almacenada de forma 

analógica (en formatos como papel, o 

cintas magnéticas
191

). 

Según las estadísticas de la 

empresa de telecomunicaciones 

Cisco
192

, en el año 2018 habrá 

aproximadamente 4000 millones de 

usuarios de internet (más del 51% de la 

población), y la conexión media de 

banda ancha será de 42 Mbps. La 

cantidad de información transferida en 

todo el mundo es tremenda y no para de 

aumentar.  

El hecho de que a día de hoy esté 

el debate abierto sobre el derecho al 

olvido nos da una idea de lo 

imperecedera que es la mayor parte de 

la información, y buena parte de la cual 

está accesible de manera pública. Esto 

es sin duda una gran oportunidad de 

analizar el comportamiento humano a 

gran escala y de manera exhaustiva.  
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Es más, el análisis de datos 

masivos no solamente sirve para 

analizar datos del presente, sino también 

del pasado (hay muchos proyectos de 

digitalización que se están llevando a 

cabo). Como ejemplo tenemos el trabajo 

de Smith y otros
193

 en el que se analizan 

textos periodísticos del siglo XIX para 

analizar los patrones de reutilización de 

fragmentos de texto. Sin la posibilidad 

de contar con este corpus en formato 

digital, dicho análisis nunca habría sido 

posible.  

El campo de análisis de datos 

masivos en ciencias sociales está 

todavía en su fase de gestación. En el 

caso de este artículo nos centraremos 

varios ejemplos que usando servicios 

gratuitos son capaces de brindarnos 

datos del presente.  

 

Información geográfica. 

En internet encontramos una 

cantidad inmensa de material 

cartográfico, así como información de 

diversas fuentes geoetiquetada. Dos de 

los ejemplos más conocidos son los 

proyectos de Google llamados Google 

                                                           
193

 SMITH, D. A.; CORDELL, R.; DILLON, E.M.: 
“Infectious texts: Modeling text reuse in 
nineteenth-century newspapers”, Big Data 
Conference 2013. Silicon Valley, 2013, pp. 86-94. 

Maps/Google Earth
194

, y Google Street 

View
195

, así como el proyecto libre y 

colaborativo Open Street Map
196

. Como 

veremos en secciones posteriores, casi 

cualquier tipo de dato es susceptible de 

tener una dimensión geográfica.  

En programas Google Earth 

podemos explorar mapas de todo el 

planeta, así como visualizar capas con 

información relativa a diversos ámbitos. 

Además, encontramos una 

interesantísima herramienta que nos 

permite visualizar el mapa de una zona 

en distintas fechas, lo cual es muy útil, 

por ejemplo, para ver el desarrollo o el 

declive de núcleos urbanos. En la figura 

1 podemos observar un ejemplo con el 

desarrollo urbano en una zona de Dubai: 

 

 

Figura 1. Ejemplo de desarrollo urbano en una zona de 

Dubai entre 2005 y 2014 usando Google Earth. Google y el 

logotipo de Google son marcas comerciales registradas de 

Google Inc., que se deben utilizar con permiso. 
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En la web GooBing Detroit
197

  se 

encuentra un interesante proyecto cuyo 

objetivo es ilustrar, mediante imágenes 

procedentes de Google Street View y 

Bing Street View, la decadencia urbana 

que ha sufrido la ciudad de Detroit en 

los últimos años.  

 

Información de naturaleza social. 

Desde principios de la década de 

2000 ha existido un interés por analizar 

la información procedente de blogs. De 

este modo, se han creado muchos mapas 

de la blogosfera, así como diversas 

clasificaciones, como en el caso de la 

página Technorati
198

. Pese a su 

popularidad durante la década pasada, 

podemos comprobar que las estadísticas 

generadas por esta empresa no se 

actualizan desde hace 3 años. Esto no es 

debido a que los blogs hayan 

desaparecido, sino debido al empuje que 

han tenido las redes sociales, páginas 

como Facebook, Twitter, Instagram, o 

Pinterest. Sin duda, una parte de los 

autores de blogs se han pasado a estas 

plataformas, dada su facilidad de uso, y 

lo sencillo que es tener una gran 

difusión. También las empresas 

                                                           
197

 GooBing Detroit. Disponible online: 
http://goobingdetroit.tumblr.com/ 
198

 Technorati: State of the Blogosphere 2011. 
Disponible online: http://technorati.com/state-of-
the-blogosphere-2011/ 

privadas, e incluso las instituciones 

públicas, están adoptando estas 

plataformas para la publicación de 

novedades y avisos.  

Aunque existen numerosos casos 

de censura, se suele pensar en la web 

social como un conjunto de plataformas 

que promueven la libertad de expresión, 

que sirven para compartir todo tipo de 

información e ideas. Por ello, es de 

extremo interés tener a nuestra 

disposición herramientas que nos 

permitan analizar todo lo que este 

conocimiento representa. 

Un ejemplo lo encontramos con 

los “trending topics” de Twitter, que 

nos muestran las tendencias con 

respecto a lo que la gente publica desde 

sus cuentas de usuario. Los trending 

topics se calculan en base a la 

frecuencia de utilización del mismo 

“hashtag” (etiqueta que puede aglutinar 

varias palabras) en un intervalo 

temporal. Hay que tener en cuenta 

también que los trending topics se 

calculan en base a la situación 

geográfica. Así, tenemos páginas como 

Trendsmap
199

  que nos permiten 

visualizar las tendencias para cada zona 
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geográfica, o Tweetping
200

, con el que 

podemos visualizar un contador de los 

mensajes (tweets) publicados en cada 

zona, así como un mapa e información 

adicional. 

 

Figura 2. Este mapa generado por la web Tweetping 

en un momento dado nos indica la actividad en 

Twitter en las distintas regiones del mundo. 

 

Un campo que está teniendo 

mucho desarrollo hoy en día es el 

análisis de actitudes para la extracción 

de información subjetiva a través de 

páginas sociales. Como ejemplos 

tenemos el trabajo de Tumasjan y otros 

sobre predicción de resultados 

electorales de 2009 en Alemania
201

, el 

trabajo de Deltell y otros
202

 sobre las 

elecciones andaluzas de 2012, o el 

trabajo de Sakaki y otros sobre 
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detección de eventos
203

. Pero, además 

del contenido, también tiene 

importancia y es digna de análisis la 

manera de utilización de la web social. 

Thomas y otros
204

 analizan el uso ilícito 

de Twitter por parte de los spammers. 

Además, gracias a las nuevas 

tecnologías, presenciamos la creación 

de comunidades virtuales más allá del 

ámbito geográfico, que son susceptibles 

de ser estudiadas en su conjunto, como 

el caso de la comunidad y contenidos 

creados en Wikipedia
205

, o la red social 

anónima 4chan
206

. 

 

Análisis de términos de búsqueda. 

Los términos de búsqueda, aunque 

por naturaleza similares a las tendencias 

de las redes sociales, son diferentes en 

cuanto a que no tienen el fin de 

comunicar una opinión o idea, sino que 

son simplemente un medio para encontrar 

                                                           
203

 SAKAKI, T.; OKAZAKI, M.; MATSUO, Y.: 
“Earthquake shakes Twitter users: real-time 
event detection by social sensors,” Proceedings 
of the 19th international conference on World 
wide web, Raleigh, 2010, pp. 851–860. 
204

 THOMAS, K. y otros: “Suspended accounts 
in retrospect: an analysis of twitter spam”, 
ACM/USENIX Internet Measurement 
Conference, Berlín, 2011. 
205

 HOLLOWAY, T.; BOZICEVIC, M.; BÖRNER, 
K.: “Analyzing and Visualizing the Semantic 
Coverage of Wikipedia and Its Authors”, 
Complexity, Special issue on Understanding 
Complex Systems, 12(3), 2007, pp. 30-40. 
206

 BERNSTEIN, M.S. y otros: “4chan and/b: An 
analysis of anonymity and ephemerality in a 
large online community”, Proceedings of ICWSM 
2011, Barcelona, 2011, pp. 50–57. 

http://tweetping.net/


ArtyHum 6 177 

 

ArtyHum, Revista de Artes y Humanidades  

 
 

información sobre un tema concreto. 

Dado lo genérico de su finalidad, el 

número de personas que ha utilizado 

alguna vez un motor de búsqueda se 

correspondería casi con el 100% de los 

usuarios de internet en el mundo. 

Es destacable el servicio Google 

Trends
207

, lanzado en mayo de 2006 

(pero que contiene datos desde 2004), y 

que nos permite analizar búsquedas 

populares (las búsquedas poco 

frecuentes y las realizadas varias veces 

por el mismo usuario en un corto 

espacio de tiempo son eliminadas), 

permitiendo desglosar los resultados por 

zona geográfica y fecha, comparando 

cualquier número de cadenas de 

búsqueda. Además, permite visualizar 

titulares de prensa relacionados, por lo 

que es posible hacerse una idea de la 

causa por la que un término de 

búsqueda repentinamente se vuelve muy 

frecuente. En el análisis solamente es 

posible seleccionar si la búsqueda ha 

sido de webs, imágenes, noticias, 

vídeos,  o productos comerciales. Una 

vez tenemos el análisis que deseamos en 

pantalla, podemos proceder a 

descargarlo en formato CSV, que no es 

más que un documento de texto 

estándar con los valores separados por 
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 Google Trends en español. Disponible online: 
http://www.google.com/trends/?hl=es 

comas, que es fácilmente procesable por 

un gran número de programas.  

Cabe destacar también una 

poderosa herramienta disponible en la 

versión estadounidense de Google 

Trends, llamada Google correlate
208

, 

que nos permite ver búsquedas 

relacionadas con una búsqueda dada, en 

una serie temporal, permitiéndonos 

además descargar la información en un 

formato estándar (fichero de texto con 

valores separados por comas), 

susceptible de ser analizado con algún 

otro tipo de programa.   

En la siguiente figura podemos 

ver el nivel de preocupación sobre la 

intolerancia al gluten y la intolerancia a 

la lactosa en ciertos países de habla 

hispana, representado por la cantidad de 

veces que los usuarios buscan 

información sobre estos temas. 
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 Google Correlate. Disponible online: 
http://www.google.com/trends/correlate 
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Figura 3. Análisis de búsquedas sobre intolerancias alimentarias con 

Google Trends. Google y el logotipo de Google son marcas comerciales 

registradas de Google Inc., que se deben utilizar con permiso. 

 

En esta otra captura observamos 

cómo Second Life, una plataforma 

social basada en los mundos virtuales, 

se ha ido quedando obsoleta, perdiendo 

el interés de los usuarios. 

 

Figura 4. Análisis del fenómeno de obsolescencia de 

una plataforma online con Google Trends. Google y el 

logotipo de Google son marcas comerciales registradas 

de Google Inc., que se deben utilizar con permiso. 

Un ejemplo de uso de Google 

Trends que ha tenido mucha 

repercusión mediática es el estudio de 

Sendhil Mullainathan y Laura Trucco 

sobre la obsolescencia programada y la 

percepción o no de la supuesta lentitud 

de sus dispositivos por parte de los 

usuarios de teléfonos móviles
209

. 

 

Conclusión. 

La explotación de datos masivos 

está al alcance de todos, simplemente 

hay que elegir las herramientas 

adecuadas. Estos análisis pueden ser de 

gran utilidad, tanto para hacer estudios 

de naturaleza puramente cuantitativa, 

como para complementar estudios 

cuantitativos. Aunque la mayor parte de 

la información se refiere 

aproximadamente a los últimos 10 años, 

las técnicas de digitalización nos 

permiten poner bancos de datos del 

pasado en formatos que son susceptibles 

de ser procesados mediante las mismas 

técnicas. Poco a poco, la distinción 

entre “datos digitales” y “datos 

analógicos” va desapareciendo. Las 

ciencias sociales, que tradicionalmente 

se habían servido de pequeños 
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 SHUKLA, V.: “Apple Inc. (AAPL): Old 
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Disponible online: 
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conjuntos de datos, pueden verse muy 

beneficiadas por la revolución de los 

datos masivos. 
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MUSEU ARXIU DE 

LLAVANARES (Barcelona).  

EXPOSICIÓN JOAN VILA 

(D’IVORI).  

 

     Por Marta Teixidó, Crítico de Arte. 

 

 

 

Palabras clave: Can Caralt, D’Ivori, Joan Vila, 

Museu Arxiu Sant Andreu de Llavaneres. 

 

La ilustración de la nostalgia. 

 

Al visitar algunas exposiciones, el 

espectador sensible percibe una 

especial retrospectiva de su vida;  es 

como escuchar una canción que, 

olvidada en el tiempo y en la memoria, 

regresa a nuestro presente para 

hacernos viajar a una parte de nuestro 

pasado, lleno de nostalgia y de 

añoranza. Unos tiempos ya muy 

lejanos, que normalmente se asocian 

con la infancia, donde con nuestra 

imaginación, vivíamos grandes 

aventuras, en entornos desconocidos, y 

que teníamos deseos de explorar. 

 

Durante el pasado mes de 

septiembre el Museu Arxiu de Sant 

Andreu de Llavaneres, con motivo del 

décimo aniversario de la inauguración 

de su sede, situada en la antigua casa 

señorial de Can Caralt, presentó bajo el 

título: Joan Vila – d’Ivorí, l’il·lustrador 

oblidat, una exposición antológica 

dedicada a este insigne y olvidado 

ilustrador y dibujante.  

Una muestra en la que a través de 

sus obras, el espectador del siglo XXI 

puedo realizar ese singular viaje en el 

tiempo, que tal vez no conoció 

directamente, pero del que a buen 

seguro, tiene referencias, la cual ha sido 

posible gracias a las aportaciones de sus 

herederos y familiares, que han sabido 

conservar con primor y cuidado, una 

gran cantidad de su obra. 

 

MUSEOLOGÍA 
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La “ficha técnica” de Joan Vila  -

D’Ivori- (1890-1947), indica que se 

formó en la Academia Borrell, y en el 

Cercle Artístic de Sant Lluc,  con Josep 

Triadó.  A los dieciséis años trabajaba 

en el taller de vitrales de su padre y en 

1909 ilustró los dos volúmenes de las 

Rondalles Populars Catalanes.  

En 1911 emigró a Argentina, 

donde dibujó para la revista Caras y 

Caretas.  

De regreso a Barcelona, en 1914 

colaboró en diversas publicaciones 

impulsadas por el bibliófilo Ramón 

Miquel y Planas, como la revista 

Bibliofilia y el libro La legenda del 

llibreter assessí, así como la Història 

Popular de Catalunya de Alfons Roure.  

También realizó colaboraciones 

con las publicaciones D’ací i d’allà, La 

Rondalla del Dijous y Jordi. Realizó el 

árbol de los antiguos gremios, algunas 

escenografías y diversas contribuciones 

con proyectos arquitectónicos.  

Sus hijos también se dedicaron al 

mundo del arte: Jordi Vila Rufas 

(1924-2011) fue uno de los retablistas 

catalanes más destacados del siglo XX, 

y Francisco Vila Rufas (1927-2006) 

fue el conocido dibujante de viñetas en 

periódicos "Cesc". 

Su currículum explica en parte su 

estilo artístico, que se mueve entre el 

Modernismo, y el Novecentismo. Del 

primero, se pudieron unos magníficos 

diseños para vitrales,  realizados en tinta 

y acuarela sobre papel,  fechados en 

1910. Elegantes y sofisticados, y con 

motivos ornamentales relacionados con 

la naturaleza, muestran un colorido 

llamativo, aplicado a estilizadas formas. 

Con respecto al Novecentismo, se 

observaron dos rostros y una figura 

femeninos, realizados cercana la 

década de los años veinte, en tinta 

sobre papel, o también en acuarela 

sobre el mismo soporte, realmente 

exquisitos en cuanto a su planteamiento 

estético.  

 

Rostro femenino (1919). Joan Vila - D'Ivori. 

Acuarela sobre papel. 
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Dentro de esta corrientes 

novecentista, D’Ivori se aleja de los 

ideales estéticos que habían predicado 

simbolistas e impresionistas, dejándose 

seducir por los clásicos griegos, latinos 

y autóctonos, con el anhelo, al igual 

que todos los artistas decantados por 

esta corriente, de crear raíces que 

dieran a la cultura un valor de 

eternidad. 

El Novecentismo fue un 

movimiento cultural, más conocido en 

su vertiente literaria que artística, 

surgido entre la generación del 98 y la 

del 27. Uno de los escritores más 

emblemáticos, y en realidad iniciador 

del movimiento, fue Eugeni d’Ors. No 

obstante el aspecto literario, las piezas 

de esta exposición que abrazan este 

movimiento, corroboran los ideales de 

esta corriente intelectual. 

En lo referente su faceta 

ilustrativa, D’Ivori se muestra 

escrupuloso con los encargos, ya que 

iban destinados a revistas y libros 

donde era preciso ilustrar un texto, 

cuya imagen fuera perfectamente 

comprensible para el lector, que en más 

de una ocasión, quedaba absolutamente 

fascinado por el dibujo, más que por la 

lectura. 

En el catálogo de la muestra, 

Joaquim Molas, escritor y profesor 

universitario, califica a D’Ivori como un 

“gran profesional en el sentido más noble 

de la palabra, es decir, abierto a todo 

tipo de búsquedas y fiel al mismo tiempo, 

a las exigencias de la “parroquia” por la 

cual trabajaba”. 

Y efectivamente, la muestra 

exhibió originales y ediciones de las 

ilustraciones como Enciclopedia 

Universitats de Editorial Salvat, de los 

libros: Cuentos extraños de P’u Sung-

Lin, que realizó para la  editorial 

Atlántida, y que fueron fechados en 

1941. Unos trabajos que reproducen con 

asombrosa pulcritud, paisajes y escenas 

del lejano oriente. 

 

Ilustraciones para el libro Cuentos extraños de P’u 

Sung-Lin - Editorial Atlántida (1941). Joan Vila - 

D'Ivori. 
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Interesante y deliciosa, con 

grandes dosis de romanticismo, una 

edición del Werther de Goethe, editado 

por Mons Floris en 1945, o los dibujos e 

ilustraciones de escenas y trajes típicos, 

que para editorial Orbis  publicó en 

1945, en una serie titulada: Vestits típics 

de Catalunya, Balears i Valencia. 

A destacar también las 

ilustraciones que para el libro Los 

Nibelungos de Carlos Riba (Editorial 

Muntanyola, 1921), una pieza donde el 

escenario arquitectónico, de líneas 

sencillas permite apreciar la precisión y 

la profusión de detalles en los vestidos 

de los personajes. 

Si en la ilustración era minucioso, 

cuidando los pormenores con habilidad y 

maestría, con respecto al dibujo libre, 

surgido de su imaginación, puede 

decirse que era absolutamente ligero y 

sugerente, con el toque de distinción 

adecuado,  tal como se observa en sus 

desnudos: Dos figuras femeninas, lápiz y 

acuarela sobre papel, sin fecha. Puede 

apreciarse también esa viveza de trazo y 

soltura en una pieza de carácter muy 

distinto. Un esbozo, bien cierto, pero en 

el que demuestra un gran dominio de la 

acuarela: Roldan y Oliveros en la batalla 

de Roncesvalles, del que no hay fecha. 

 

                       Selección de ex-libris. 

 

Joan Vila (D’Ivori), cultivó 

también los Ex –libris,  - esas marcas de 

propiedad consistentes en estampas, 

etiquetas o sellos que suelen colocarse 

en el reverso de la cubierta o tapa de un 

libro, y que contiene el nombre 

del dueño del ejemplar o de la 

biblioteca propietaria - y del que la 

exposición exhibió una selección 

sumamente interesante, en cuanto a 

diseño y originalidad de 

planteamientos, comprobándose un 

estricto academicismo en algunos, como 

el de Antoni Carbasa y Serra, o piezas 

mucho más provocativas a nivel 

temático, y donde destaca un fino 

sentido del humor (Manuel Cano), o 

mucho más extremados, de concepción 

vanguardista, llenas de dinamismo y 

fuerza (Josep M.  Togores). 
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Como buen artista, D’Ivori probo 

fortuna con la pintura. Dos óleos sobre 

lienzo vistieron las paredes: Parella 

romántica y Noia amb cistell de pomes. 

Dos ejemplos de una obra muy clásica y 

rigurosa, y donde su faceta como 

ilustrador domina en exceso la 

composición de la obras, resultando un 

tanto fallidas. No obstante, ambas 

piezas son prueba de su versatilidad 

dentro del mundo del arte. 

Una muestra que no sólo invitó a 

la contemplación y observación 

artísticas, sino incluso a la lectura. Esas 

hermosas portadas de libros como La 

Rosa i l’anell de W.M. Thackeray  de 

Editorial Mentora (1927) o El Fill de 

l’ós i altres rondalles catalanes, que 

Edicions la Magrana volvió a editar en 

1985, incitaban a abrirlos y adentrarse 

en el mundo de fantasía y ensueño, de 

infancias demasiado lejanas en el 

tiempo, inocentes y sentimentales,  que 

en nada tienen que ver con las de 

principios del siglo XXI.  

Unas ilustraciones maravillosas, 

que para algunos resultaran demasiado 

antiguas, pero para otros son prueba de 

un mundo artístico y editorial en el que 

el libro tenía el inconmensurable valor 

de contar, formar y entretener. 
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 Selección de libros ilustrados. 

 

 

 

 

 

 

 

 

 

 

 

 

*Portada: Catálogo. 
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MUSEU EUROPEU D’ART 

MODERN – MEAM – 

(Barcelona).  

EXPOSICIÓN: UNA MICA 

D’ESCULTURA, SIN US 

PLAU! 

 

     Por Marta Teixidó, Crítico de Arte. 

 

 

Palabras clave: MEAM, Museu Europeu d’Art 

Modern, Una mica d’escultura. 

 

Densidad escultórica, placer visual. 

El escritor austriaco Robert 

Musil, en su novela El hombre sin 

atributos expresó lo siguiente: La 

cualidad más importante de los 

monumentos es algo contradictoria.  Lo 

que más sorprende de ellos es que 

apenas se les nota. Nada hay en el 

mundo tan invisible como los 

monumentos. 

Y si bien el insigne escritor se 

refiere a los grandes monolitos 

escultóricos, estatuas, etc., la frase 

también puede aplicarse a esculturas de 

todo tipo de tamaños y formas. Su 

silenciosa presencia tridimensional y lo 

impertérrito de su expresión, o de su 

pose, hacen que la presencia escultural, 

nos sea bastante indiferente, en 

contraste con la pintura y derivados o 

por supuesto, la arquitectura. 

 

Con la finalidad de demostrar que 

la escultura no es en absoluto un arte 

menor, y de recaudar fondos para el 

mantenimiento y posterior organización 

de actos culturales de diversa índole, el 

MEAM presentó en sus salas del Palau 

Gomis la muestra Una mica d’escultura, 

si us plau! (Un poco de escultura, ¡por 

favor!, una colección privada de más de 

300 piezas de 150 escultores europeos, 

perteneciente al director del Museu y de 

la Fundació de les Arts i els Artistes, 

José Manuel Infiesta, que exhibió por 

primera y única vez, para su posterior 

subasta en Soherby’s. 

Gracias a la catalogación de Juan 

Carlos Bejarano, nombres de la 

escultura como Rodin, Bourdelle, 

Bartholomé, Meunier, Dalou, Drivier, 

Naoum Aronson, Despiau, Kolbe, 

Pina, Delamarre, Letourneur o 

MUSEOLOGÍA 
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Tommasi entre muchos otros, y en su 

mayoría escultura europea de finales del 

XIX y hasta nuestros días configuraron 

una densa, abigarrada y un tanto 

intrincada exposición escultórica, no 

exenta de sublimidad y belleza, donde a 

pesar de reinar cierto desorden, ello no 

impide contemplar en toda su magnitud,  

muchas de las hermosas obras 

expuestas, de temáticas tan diversas 

como los mitos, las alegorías, estados de 

ánimo, figuras bíblicas, etc. 

La muestra no sólo expuso piezas 

realizadas por hombres. La mujer 

escultora también tuvo su lugar en la 

misma, y puso de manifiesto su papel 

como artista, remarcando el nuevo rol 

social que se desarrolló en el mundo del 

arte. La austríaca Olga Behr; las 

francesas Marie-Jo Bourron, Noémie 

Debienne, Cécile Douard o Anna Bass; 

la sueca Dagmar Dadie-Roberg y la 

belga Claire Colinet, dieron fe de su 

protagonismo y necesario 

reconocimiento dentro de la muestra. 

Tal como se ha mencionado con 

anterioridad, la escultura siempre ha 

estado un tanto al margen, en 

comparación con la pintura. Sin 

embargo es la primera la que implica 

una gran habilidad con los materiales, 

estudios precisos y de cálculo para 

medidas y proporciones, y sobre todo, 

equilibrio en el peso – En la escultura 

se incluyen todas las artes de talla y 

cincel, junto con las de fundición y 

moldeado, lo cual da prueba de su 

complejidad y la necesidad de amplios 

conocimientos técnicos. Todo ello da 

lugar a muestras como la que ofreció el 

MEAM, que permitió al espectador 

activar su imaginación y trasladarse a 

otras épocas y circunstancias.  

Como si de un viaje al Olimpo 

griego se tratase, donde la apreciación 

justa de las proporciones del cuerpo 

humano, ya en reposo, ya en rítmico 

movimiento, sigue maravillando a los 

insignificantes mortales, dignos sólo del 

desprecio de los dioses, el visitante 

puedo observar el arcaísmo de 

sonrientes figuras, la serenidad 

distintiva de la estatutaria, o el 

patetismo revelador de imaginativos 

seres mitológicos. 

Paseando por las teatrales salas 

expositoras, el espectador observa como 

el estatismo de la figura humana, el gran 

tema de la escultura occidental de todos 

los tiempos, le hace gravitar en torno a 

ellas, y al andar en  movimiento, se las  

encuentra, antojándose ellas los 

contrarios que le definen.  
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La exposición, fue distribuida en 

cinco apartados: el Realismo y el Art 

Nouveau, enmarcados dentro del 

eclecticismo de finales del XIX, el 

Impresionismo escultórico, del que Rodin 

es el principal representante, el estilismo 

geometrizante del Art Déco, el retorno a 

un nuevo clasicismo,  para terminar con la 

amplia Objetividad alemana. 

Abundaron los desnudos 

femeninos: sensuales, voluptuosos, 

tentadores. Cuerpos esbeltos, reales en 

la imaginación del maestro tallador, 

ficticios en la cotidianidad de nuestra 

existencia, que sin duda elevan con su 

encanto y sus formas, la expresión de la 

belleza femenina a altas cotas de 

contemplación y admiración. 

La escultura masculina estuvo 

especialmente representada por 

guerreros, por la fuerza y el ímpetu de 

unos cuerpos también esbeltos, ágiles y 

fornidos,  siempre prestos para la lucha y 

el esfuerzo,  que en su mayoría ocultan su 

sexo y profundizan en sus torsos, aunque 

existen un gran cantidad de bustos. 

Mármoles, bronces, marfiles, y 

terracotas, entre otros materiales, dieron 

vida a la elipsis de magníficas obras, 

expresando sin palabras y conversando 

con el posado y los gestos un mundo 

ideal, donde todas las pasiones, 

emociones y sentimientos se dan cita, 

como manifestación imperturbable de la 

existencia del Ser Humano, y de sus 

creencias ancestrales. 

Resultó absolutamente abrumador 

contemplar La Tempete et les nuées (La 

tormenta y las nubes), una escultura Art 

Nouveau en bronce,  realizada por 

François Raul Larche en 1899, una 

reivindicación de la fuerza de la 

Naturaleza, a través de la agitación de las 

mujeres, expresando  potestad de los 

elementos. 

 

La Tempete et les nuées, (La tormenta y las 

nubes), (1899). François Raul Larche. Bronce. 
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Y si en esta obra las mujeres 

imponen su dominio, el contraste está 

en la amarga belleza de una escultura 

como La esclava, realizada por Lorenzo 

Bozzi para la firma Goldscheider en 

1898 aproximadamente.  

El rigor académico de la pieza, no 

oculta mostrar la sensualidad femenina, 

a pesar de tratarse de una escena 

humillante donde la esclavitud es 

protagonista. 

Lo contrario de lo antes citado es 

Paul Roussel y su Femme au serpent 

(mujer con serpiente), una obra de 

mármol y bronce,  que si bien puede 

recordar a Cleopatra mordida por un  

áspid, en la escultura, muestra una imagen 

más lujuriosa, ya que la serpiente es una 

cobra, perfectamente identificable con el 

sexo masculino. 

 

Femme au serpent (mujer con serpiente), Paul 

Roussel. Mármol y bronce. 

Emmanuel Hannaux hace un bello 

y lírico canto con La sirene et le poete (La 

sirena y el poeta). Una alegoría de la 

mitología ejecutada en mármol que 

encierra una gran hermosura. Una obra de 

corte renacentista, con formas muy 

proporcionadas, esbeltas y delicadas, y de 

las pocas de la colección donde las 

figuras femenina y masculina son ambas 

protagonistas. 

El busto de una joven con flores 

de Eduard Fortini, contrasta con las 

escenas antes expresadas. En una clara 

muestra de Art Nouveau, una idealizada 

joven esculpida en mármol muestra su 

esplendor, su candor e inocencia de 

joven dama. 

La infancia también estuvo 

representada en esta exposición. Entre 

otras piezas es de destacar una escultura 

en mármol, de carácter funerario de 

Max Blondat: Niña con flores. Aunque 

aparenta frescura y vivacidad, la túnica 

de la niña, las flores y el libro que está 

leyendo indican que se trató de una 

pieza para una sepultura infantil. 

Max Le Verrier, hijo de un joyero 

y participante activo en la Primera 

Guerra Mundial, creó en 1937 la obra 

Guerrero con espada. Una pieza que 

muestra su incontenible afán de lucha y 

victoria contra los elementos malignos 
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que acosan a la humanidad. Una 

escultura ágil, plena de movimiento y 

de vigor.  

 

Hombre desnudo sobre una roca (Homme un 

sur un rocher). Alfred Pina. Bronce. 

Del italiano Alfred Pina, el 

MEAM presentó una escultura 

absolutamente conmovedora: Homme 

un sur un rocher (Hombre desnudo 

sobre una roca). Discípulo de Rodin, la 

obra muestra el cuerpo de un hombre 

fuerte, contraído por el dolor, a través 

de formas abruptas e inacabadas. Una 

pieza de gran dramatismo, apreciando 

además un interesante estudio del 

cuerpo humano, en una temática de 

absoluta dureza. 

Y para finalizar esta selección de 

piezas, totalmente subjetiva, y 

lamentando dejar muchas en el tintero, 

un espléndido y absolutamente 

fascinante relieve de arena aglomerada 

de Bill Mook realizada en el año 2000: 

El despertar. Un parcial desnudo, donde 

los drapeados y relieves de la bata 

femenina, forman una singular escena, 

más habitual en la pintura que en la 

escultura, que literalmente sale del 

enmarcado, como si de un trampantojo 

se tratase. 

 

El despertar (2000). Bill Mook.                      

Relieve en arena glomerada. 
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La exposición se complementó 

con un magnífico catálogo, con una 

introducción a cargo de Jorge Egea,  

que aporta gran cantidad de datos a 

través de las diversas biografías, con 

excelentes fotografías de las obras 

realizadas por de Dani Rovira. 

De algún modo Musil tenía razón. 

No sólo el monumento parece invisible, 

sino que además tiende a atraer el 

olvido también sobre sus artífices. Muy 

poca gente conoce a los autores 

del Lincoln Memorial, del  Atomium de 

Bruselas o del Cristo Redentor  del 

monte Corcovado, de Río de Janeiro, a 

pesar de ser monumentos mundialmente 

conocidos y reconocidos. Los pocos que 

consiguen superar esta maldición, lo son 

porque sin duda consiguen renovar 

considerablemente el lenguaje de la 

escultura monumental. 

En esta exposición, el visitante 

tuvo oportunidad de conocer nombres y 

retener en su memoria una colección de 

piezas escultóricas que son una 

alabanza a la detención del tiempo. 

Nada más escueto ni preciso que 

dejarnos con un sabor de boca para que 

nuestra detención se produzca. 

 

 

*Portada: MEAM - Expo UNA MICA 

D'ESCULTURA – Septiembre de 2014. 
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DE PULCHRO ET MUSICA.  

UNA APROXIMACIÓN A LA 

ESTÉTICA MUSICAL DE 

TOMÁS LUIS DE VICTORIA. 

 

     Por Virginia Sánchez Rodríguez. 

 

Palabras clave: estética, misticismo, música, 

Renacimiento español, Tomás Luis de Victoria. 

 

En el presente artículo 

proponemos una reflexión sobre la 

belleza de la música y su capacidad 

para suscitar la devoción. A pesar de 

que la función más importante de la 

música durante la Edad Media y el 

Renacimiento era la religiosa, cabe 

señalar cómo algunos Padres de la 

Iglesia, incluso en épocas tan 

tempranas como es el caso de San 

Agustín (354-430), ya reconocen el 

valor estético de la música. En 

consonancia, a lo largo de estas 

páginas ofrecemos una aproximación a 

la figura y el legado de Tomás Luis de 

Victoria (h. 1548-1611), a pesar de la 

incapacidad de la escritura para 

recrear su obra musical. Con nuestra 

aportación pretendemos contribuir a la 

divulgación del patrimonio musical a 

través del legado documental de 

grandes compositores y de la reflexión 

sobre el valor estético de la música. 

 

A lo largo de la historia el ser 

humano ha visto cómo su entorno, su 

sociedad, ha ido cambiando con el 

devenir de los siglos. Y, de forma 

conjunta a él, su propio sentir y las 

manifestaciones dependientes de su 

voluntad han sufrido, a la par, esas 

modificaciones, afectando a su 

fisonomía, a su pensamiento y a sus 

sentimientos. Asimismo, dichas 

transformaciones han afectado, 

igualmente, a las disciplinas artísticas: 

al fin y al cabo no debemos olvidar que 

el arte es una creación del ser humano 

que refleja la configuración ideológica y 

estética de un pueblo. El hombre 

siempre mostró la necesidad de otras 

formas de expresión más allá de su afán 

MÚSICA 
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comunicativo, vinculadas a aspectos 

sociales, estéticos y religiosos. A este 

respecto cabe destacar la existencia de 

un sinfín de objetos artísticos 

vinculados a las habilidades manuales e 

intelectuales de los artistas, así como a 

su sensibilidad.  

Desde ese punto de vista no 

debemos olvidar la relevancia de la 

música dentro del universo humano, a 

pesar de la preponderancia de las artes 

visuales sobre la disciplina musical en 

el caso de la civilización occidental. La 

música siempre se vio relegada a un 

segundo plano respecto de las artes 

plásticas, incluso en la historiografía 

artística, quizá por su carácter 

inmaterial y por la dificultad de su 

apreciación. Y es que, al contrario que 

una pintura o una escultura, es necesaria 

una actitud espiritual contemplativa y 

reflexiva para aprehender una 

manifestación intangible, etérea, que se 

desarrolla en un momento específico y 

en un lugar concreto. En nuestro 

artículo proponemos una aproximación 

al carácter estético y contemplativo de 

la música, en general, y de la obra de 

Tomás Luis de Victoria (h. 1548-1611), 

en particular.  

 

 

 

El valor estético de la música: origen. 

El origen de la música lo 

encontramos en torno al origen del ser 

humano, en la Prehistoria, donde la 

música, al igual que otras 

manifestaciones plásticas, aparece 

acompañando al hombre en actividades 

propias de la vida cotidiana y de los 

ritos mágicos. Eso mismo sucedía en el 

caso de civilizaciones como la egipcia o 

la mesopotámica. Pero en las citadas 

culturas aún no existía una 

intencionalidad de creación específica y 

las artes se encontraban vinculadas a 

oficios y actividades propias del 

desarrollo vital de los individuos. Por 

tanto, atendiendo a esta realidad, 

debemos considerar que el arte no nace, 

como tal, hasta la civilización griega
210

.  

Los griegos, por tanto, fueron los 

primeros en abordar las artes –plásticas 

y musicales– como un movimiento 

creador pensado con una 

intencionalidad y una preparación 

previa, fruto de la unión de una 

intención intelectual y física con fines 

estéticos. A lo largo de toda la 

civilización griega la música comenzó a 

formar parte de la vida social, política y 

religiosa, una realidad originada en 
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 Cfr. PIÑERO MORAL, R.: Teorías del arte 
clásico. Salamanca, Luso-Española de 
Ediciones, 1999. 
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Grecia que se mantiene hasta la 

actualidad. De hecho, aún en pleno siglo 

XXI existen manifestaciones sonoras 

inextricables del ámbito social, como lo 

demuestra la presencia de los himnos 

propios de cada nación en actos 

institucionales o la relevancia de la 

música en torno a la Liturgia Católica, 

por no hablar de la vida cotidiana del 

hombre contemporáneo, repleta de 

música en todas sus facetas y ámbitos 

de actuación a través de la existencia de 

música en las calles de las ciudades, en 

torno a los medios audiovisuales, en los 

establecimientos comerciales, etc. 

Pero la música es algo más que un 

conjunto de signos transcritos de forma 

física, a través de una notación 

específica que cuenta con reflejo y 

«traducción» en una interpretación 

sonora. Del mismo modo, la disciplina 

musical es más que un acompañamiento 

de las acciones cotidianas humanas. Ya 

los griegos hablaron de la música como 

reflejo de la armonía celestial y de la 

belleza de la disciplina. De hecho, los 

aspectos estéticos relacionados con el 

arte musical han sido abordados desde 

antiguo y han suscitado opiniones 

discrepantes puesto que, por un lado, se 

ha llegado a reconocer el placer que 

puede producir el proceso de la escucha 

mientras que, por otro lado, la música 

ha llevado implícita durante siglos una 

utilidad social y litúrgica, dependiendo 

del ámbito de actuación. Lo cierto es 

que esta dicotomía no es un aspecto 

propio de los antiguos griegos, ni 

referente a la contemporaneidad. 

San Agustín (354-430) ya planteó 

las dicotomías sobre placer y función 

sobre la disciplina sonora en De 

Musica
211

, una obra recogida en seis 

volúmenes que anticipa la estética 

musical propia de la Edad Media. 

Estéticamente las afirmaciones 

agustinianas hacen referencia al 

pensamiento pitagórico con el 

fundamento de que todo es número y 

medida, incluida la música. En la 

expresión de San Agustín, la música es 

“scientia bene modulandi”, es la 

ciencia de medir bien. Pero, además de 

sus afirmaciones científicas sobre la 

música, valorada por su sentido racional 

y objetivo, también plasma su sentir 

acerca del valor de la música como 

alabanza a Dios y su valor estético. En 

De música se apunta que la música 

puede producir placer en aquel que la 

escucha, aunque esa no sea la finalidad 

más importante y siempre que exista la 

constricción de nuestros sentidos. Es 

decir, San Agustín plantea la idea del 
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 AGUSTÍN, Santo: Sobre la música: seis 
libros. Madrid, Gredos, D.L. 2007. 
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deleite por la belleza de la música 

siempre que ésta cuente con otras 

funciones, como la alabanza a Dios y el 

recogimiento del fiel. Y para ello el 

Santo habla de sus propias experiencias 

con la música:  

Cuando evoco las lágrimas que he 

vertido ante las canciones de Tu iglesia, 

en el principio de mi fe recobrada y 

cómo aún ahora me siento conmovido 

no por el canto, sino por lo que se canta, 

cuando se canta con una voz clara y 

hábilmente modulada, entonces 

reconozco la gran utilidad de esta 

costumbre. De esta suerte, vacilo entre 

el peligroso placer y la pureza a que 

aspiro y antes bien me inclino (aunque 

no pronuncio una opinión irrevocable 

acerca de este asunto) a aprobar el uso 

del canto en la iglesia, pues de ese 

modo, en virtud de las delicias del oído, 

las mentes más débiles pueden sentirse 

estimuladas hacia un marco de 

devoción. Sin embargo, cuando ocurre 

que me siento más conmovido por el 

canto que por lo que se canta, me 

confieso a mí mismo que he pecado de 

una manera criminal y entonces quisiera 

no haber oído ese canto. ¡Ved ahora en 

qué situación me hallo! Llorad conmigo 

y llorad por mí, vosotros que reguláis 

vuestros sentimientos internos de modo 

que sus resultados sean buenos. En 

cuanto a vosotros, que no ováis así, estas 

cosas no os conciernen. Pero Tú, oh 

Señor, Dios mío, presta oídos, mira y ve 

y ten piedad de mí y sálvame; Tú, en 

cuya contemplación me he convertido en 

un enigma para mí mismo; y ésta es mi 

dolencia
212

. 

 

La relevancia de estas palabras 

radica en que un santo de la Iglesia 

católica reconoce la belleza de los 

cantos en una fecha tan temprana. San 

Agustín denota, por tanto, que la música 

religiosa tiene como función glorificar a 

Dios, pero que los sonidos también 

pueden deleitar por su belleza. E incluso 

se reconoce el virtuosismo vocal, a 

pesar de que no importa tanto la 

habilidad sino la función religiosa de 

textos y sonidos. Por tanto, este es un 

testimonio fundamental al hablar de 

música, belleza y contemplación porque 

confirma que ya en la Edad Media se 

incide, más allá de aspectos místicos, en 

cuestiones estéticas y sensoriales. 

Precisamente estas preocupaciones 

estéticas estuvieron también presentes 

durante Renacimiento, la época en la 

que vivió Tomás Luis de Victoria.  
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 AGUSTÍN, Santo: Confesiones, X, cap.33. 
Citado en: Grout, D. J., Palisca, C. V.: Historia 
de la música occidental, 1. Madrid, Alianza 
Música, 1990, p. 47. 
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La música renacentista en el ámbito 

hispano. 

El Renacimiento musical en 

España se extiende durante los reinados 

de los Reyes Católicos, Carlos V y 

Felipe II, grandes amantes y mecenas de 

la música. De hecho, se ha llegado a 

considerar esta época como la “Edad de 

oro” de la música española y esto se 

debe, en parte, a los importantes 

polifonistas que vivieron en la Península 

Ibérica, entre ellos Tomás Luis de 

Victoria. El Reinado de Isabel y  

Fernando (1474-1516), los Reyes 

Católicos, marcó una época de esplendor 

no sólo a nivel político, como se 

confirma con la conquista de Granada y 

Navarra, la anexión de las Islas Canarias 

o la expansión europea, africana y 

americana, sino también en el ámbito de 

la música. La capilla musical de la corte 

era muy importante y contaba con 

destacados músicos. Además, la afición 

del príncipe Don Juan por cantar y tocar 

diferentes instrumentos hizo que en el 

entorno palaciego vivieran numerosos 

compositores, cantores e instrumentistas.  

Posteriormente, en el testamento 

del regente Fernando se nombró sucesor 

a su nieto Carlos I –Carlos V de 

Alemania, donde fue emperador–. Su 

reinado (1516-1556) supuso el retorno 

de la música europea a la corte 

palaciega, pues el rey trajo consigo a los 

músicos de su corte en Alemania, una 

música caracterizada por el contrapunto 

imitativo, en contraposición a la corte 

musical preexistente en Castilla donde 

la polifonía tenía un carácter más 

vertical. La labor de este rey supuso el 

florecimiento de la música vocal 

polifónica, especialmente profana, a 

pesar de las dificultades de difusión de 

estas obras en el ámbito hispano.  

Por su parte, el reinado de Felipe 

II (1556- 1598), al igual que el de su 

padre, supuso una presencia positiva 

para el entorno artístico y musical. 

Probablemente el rasgo más distintivo 

de esta época es la religiosidad, propia 

del momento histórico debido a las 

propuestas del Concilio de Trento 

(1545-1563), pero que coincide con el 

profundo sentimiento religioso del 

propio rey, tal como queda patente de 

forma visual a través del Monasterio de 

San Lorenzo de El Escorial. España 

gozó en esta etapa de un buen momento 

en su política de expansión y en la 

cultura, con la presencia de importantes 

escritores místicos, pintores, escultores, 

arquitectos y músicos. De forma 

coetánea a este monarca se desarrolló la 

vida y obra de Tomás Luis de Victoria, 

presentando unos rasgos formales y 



ArtyHum 6 198 

 

ArtyHum, Revista de Artes y Humanidades  

 
 

estilísticos que coinciden con los 

músicos coetáneos de su época. 

En este contexto la música 

renacentista española, al igual que la del 

resto de países católicos, se caracterizó 

por la polifonía. Durante el 

Renacimiento la música se desarrolló en 

paralelo al resto de las artes. Sin 

embargo, al no contar con ejemplos de 

música griega y romana con la misma 

precisión que su arquitectura o su 

escultura, la música renacentista no 

supuso una vuelta a la Antigüedad, 

como sí sucedió en las artes plásticas, 

sino que, por el contrario, fue más bien 

la culminación del período anterior, el 

Ars Nova. A este respecto, como 

principal rasgo de la música 

renacentista podemos señalar la 

polifonía, textura caracterizada por la 

existencia en una obra musical de varias 

voces que conviven a la vez. 

La religión era el motor de todas 

las artes, así como de la política de los 

reyes hispanos. Así, predomina la 

música de carácter religioso, a pesar de 

que la música profana comienza 

gradualmente a contar con una 

importante vigencia. Abarcar por 

completo la historia de la música 

renacentista excede, ampliamente, el 

objetivo de nuestro artículo centrado en 

el reconocimiento del poder 

contemplativo de la música y en el 

estudio de la obra de Tomás Luis de 

Victoria. Por esa razón únicamente 

centraremos nuestra atención en la 

música religiosa, puesto que el elemento 

sonoro formó parte de la Liturgia 

Católica desde su origen. Además, no 

debemos olvidar que las instituciones 

religiosas continuaban siendo los 

centros de conservación y difusión del 

conocimiento más importantes, a pesar 

de la paulatina creación de las 

universidades. Por no mencionar que la 

polifonía religiosa estaba dominada por 

el espíritu religioso, al igual que la 

poesía de Santa Teresa de Jesús y San 

Juan de la Cruz o el arte de El Greco.  

En el renacimiento la música 

religiosa tenía una finalidad primordial: 

alabar a Dios y acrecentar la devoción 

de los fieles, al fin y al cabo los mismos 

objetivos que el resto de las artes 

plásticas. Pero, simultáneamente a estos 

fines, la música del Renacimiento 

comienza a insertar cromatismos y 

ciertos acordes disonantes con el 

objetivo de realizar composiciones de 

alabanza a Dios que permitieran, 

además, el goce sensual del devoto en la 

audición musical, continuando la línea 

estética que ya reconocía el propio San 

Agustín. En este contexto, y atendiendo 

a los rasgos formales y estilísticos 
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brevemente apuntados, desarrolló su 

vida y su obra Tomás Luis de Victoria, 

de acuerdo con el pensamiento 

contrarreformista y con su profundo 

misticismo.  

 

Tomás Luis de Victoria: música y 

devoción.  

Tomás Luis de Victoria nació en 
Ávila en torno a 1548, 

aproximadamente
213

. Su padre murió 

cuando él tenía nueve años y a partir de 

ese momento se ocupó de él la Iglesia, 

entrando al servicio de la Catedral de 

Ávila como niño cantor, donde 

permaneció hasta los dieciocho años de 

edad. Simultáneamente a su formación 

vocal, también aprendió música con 

grandes maestros de capilla en Ávila, 

como Jerónimo de Espinar o 

Bernardino de Ribera. Con ellos 

aprendió sus primeras nociones 

musicales, que abarcaban desde la teoría 

de la música hasta la composición, e 

incluso se inició en la interpretación del 

órgano. 

 

                                                           
213

 Cabe señalar que hasta hace un par de 
siglos no existía un afán historicista por la 
historiografía, una situación que, junto con la 
ausencia de registros civiles, ha fomentado la 
existencia de datos dudosos en torno a las 
investigaciones históricas. 

En 1567, tras formar parte de la 

capilla catedralicia, se marchó a Roma 

con el interés de prepararse para el 

sacerdocio y perfeccionar allí sus 

estudios musicales. Allí estudió con 

Giovanni Pierluigi da Palestrina 

(1525-1594), el encargado de llevar a la 

práctica el estilo de música que 

propugnaba el Concilio de Trento 

(1545-1563), maestro de capilla de la 

basílica de San Pedro de Roma. En 

1969 abandonó la actual capital de Italia 

para entregarse al oficio de cantor y 

organista en la iglesia de Montserrat, 

pero sus viajes entre España y Roma no 

cesaron. De hecho, en 1571 vuelve al 

Collegium Germanicum de Roma, 

donde desarrolló su labor como maestro 

de capilla y profesor encargado de los 

ejercicios de canto, de preparar a los 

alumnos para formar parte de la capilla 

musical y de velar para que ningún 

elemento profano forme parte del canto 

ni de la Liturgia. Mientras llevaba a 

cabo estas tareas musicales, de Victoria 

continuó formándose para el sacerdocio 

y en 1575 logró ordenarse sacerdote en 

Roma. Posteriormente regresó a España 

y, tras formar parte de la Congregación 

del Oratorio de San Felipe Neri, fue 

capellán y maestro de capilla en el 

monasterio de las Descalzas Reales de 

Madrid desde 1587. Sus labores 
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consistían en cantar Misa, el Oficio 

Divino y la meditación. Este puesto le 

reportó satisfacciones profesionales y 

también personales porque cuatro de sus 

hermanos también estaban en Madrid e 

incluso uno de ellos también fue 

compañero de la capellanía de las 

Descalzas Reales, mientras que los tres 

restantes ocupaban puestos en la corte 

de Felipe II. Tomás Luis de Victoria 

falleció en 1611 en Madrid y fue 

enterrado en las Descalzas, aunque se 

desconoce el lugar exacto donde 

descansan sus restos. 

A lo largo de su vida Tomás Luis 

de Victoria contó con la protección de 

Felipe II, con quien compartía un 

mismo sentimiento religioso y una 

concepción del mundo pareja. A pesar 

de ser un hombre profundamente 

místico, de Victoria no fue un 

compositor excesivamente prolífico si 

lo comparamos con otros 

contemporáneos suyos, como el mismo 

Palestrina, pero cabe destacar que el 

compositor español solo compuso obras 

religiosas. De Victoria era un músico 

funcional de su época: las 

composiciones estaban destinadas a la 

Misa o al Oficio Divino. Así, entre su 

legado cabe destacar cincuenta y dos 

motetes para cuatro, cinco y seis voces, 

veinte misas para diferentes festividades 

(Officium defunctorum, Officium 

Hebdomadae Sanctae, etc.), treinta y 

cuatro himnos y dieciocho magníficat, 

entre otras obras como salmos y 

composiciones para la Virgen María. 

Como apuntamos anteriormente, 

también fue organista, pero no abarcó la 

composición para órgano solo, o al 

menos no se conservan ninguna 

partitura. 

 

 

       Misa alma redemptoris                             

(T.L. de Victoria). 
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Probablemente lo más 

característico de Tomás Luis de 

Victoria es el misticismo de su música 

que, como acabamos de apuntar, tenía 

un destino funcional, al servicio de la 

Iglesia Católica. Su legado está 

compuesto por composiciones vocales, 

en ocasiones a capella, mientras que en 

otros casos las voces contaban con 

acompañamiento instrumental, como el 

órgano o por grupos instrumentales que 

formaban parte de las capillas 

musicales. En relación con la textura 

compositiva, las composiciones de 

Victoria son polifónicas, caracterizadas 

por la convivencia de contrapunto 

imitativo sencillo y homofonía. 

Precisamente esa polifonía sencilla iba 

acorde a las recomendaciones musicales 

propuestas por el Concilio de Trento, 

que defendía que la música debía ser 

sencilla para que las palabras se vieran 

subrayadas por los sonidos musicales y 

el texto se comprendiese correctamente. 

Al fin y al cabo, la música tenía como 

objetivo alabar a Dios, la armonía 

musical fomentaba su ascenso a las 

esferas sin resultar un impedimento para 

las palabras, expresadas en latín, el 

idioma oficial de la iglesia.  

 

Simultáneamente, la música de 

Victoria, de forma conjunta al sentido 

laudatorio, provoca en el fiel un 

recogimiento singular que cohabita con 

el puro deleite. Sus composiciones están 

repletas de cromatismos y disonancias 

que contribuyen a crear una música 

expresiva. Ese misticismo está presente 

en su legado y durante años su estilo 

musical ha sido ilustrado especialmente 

a través del motete Ave María
214

, una de 

las más conocidas composiciones 

renacentistas. Sin embargo, y a pesar de 

las coincidencias estilísticas, en la 

actualidad se duda de la autoría de 

Victoria de esta obra musical y, a día de 

hoy, únicamente se trata de una 

atribución al compositor español, tras 

las últimas investigaciones llevadas a 

cabo por Michael Noone. No obstante 

este Ave María es un motete, una de las 

formas musicales religiosas más 

relevantes durante el Renacimiento 

junto con la Misa, para cuatro voces 

mixtas en textura polifónica. La obra 

musical, que comienza con un solo, está 

estructurada en dos partes bien 

diferenciadas: mientras que en la 

primera sección predomina la textura de 

contrapunto imitativo sencillo, la 

                                                           
214

 Cfr. Ave María (atribuido a Tomás Luis de 

Victoria): 
https://www.youtube.com/watch?v=QlLrHWJclo
A [Última consulta: 25 de octubre de 2014]. 

https://www.youtube.com/watch?v=QlLrHWJcloA
https://www.youtube.com/watch?v=QlLrHWJcloA
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segunda sección, coincidente con el 

texto “Sancta Maria”, muestra una 

textura homofónica en la que todas las 

voces presentan el mismo ritmo. Esta 

obra musical no solo representa algunas 

de las características propias de la 

música renacentista sino que está 

impregnada de un gran misticismo. 

 

 

Ave María                                                   

(atribuido durante años a T.L. de Victoria).  

Archivo personal de la autora. 

 

 

Además de este motete alabanza a 

la Virgen María, existe otro motete con 

el mismo título, igualmente basado en la 

polifonización de la oración mariana, 

cuya autoría sí está confirmada. Se trata 

del motete Ave María
215

, para doble 

coro; es decir, una obra para ocho voces 

mixtas. En esta ocasión todas las voces 

comienzan a la vez, dando lugar a un 

contrapunto caracterizado por la 

sencillez.  

Igualmente se observa una 

estructura similar al motete anterior al 

presentar en la segunda sección un 

estilo homofónico en el que todas las 

voces presentan el mismo ritmo, frente 

a la primera sección contrapuntística. 

Asimismo, el misticismo vuelve a ser 

subrayado, entre otros recursos, a través 

de las leves disonancias expresivas.  

El mismo espíritu místico se 

respira en otra de sus composiciones, O 

vos omnes
216

, publicado en 1572 

formando parte de su primer libro de 

motetes y basado en el Quinto 

Responsorio del Sábado Santo, 

procedente de las lamentaciones de 

Jeremías. En este caso, el sencillo 

contrapunto imitativo y el protagonismo 

                                                           
215

 Cfr. Ave María (Tomás Luis de Victoria): 
https://www.youtube.com/watch?v=fBx5cV8L8m
Y [Última consulta: 25 de octubre de 2014]. 
216

 Cfr. O vos omnes (Tomás Luis de Victoria): 
https://www.youtube.com/watch?v=m11B9GuDU
mM [Última consulta: 25 de octubre de 2014]. 

https://www.youtube.com/watch?v=fBx5cV8L8mY
https://www.youtube.com/watch?v=fBx5cV8L8mY
https://www.youtube.com/watch?v=m11B9GuDUmM
https://www.youtube.com/watch?v=m11B9GuDUmM
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de la homofonía permiten que brille un 

texto con carácter de vanitas, subrayado 

por pinceladas de intenso colorido 

cromático, que versa de este modo: 

 

O vos omnes Oh, todos vosotros 

 

 

O vos omnes 

qui transitis per 

viam 

attendite et videte 

si est dolor similis 

sicut dolor meus. 

 

 

 

Attendite 

universi populi 

et videte dolorem 

meum 

si est dolor similis 

sicut dolor meus 

 

Oh, todos vosotros 

que pasáis por el 

camino 

prestad atención y 

mirad 

si hay un dolor 

semejante 

a mi dolor. 

 

Prestad atención, 

pueblos del 

universo, 

y mirad mi dolor, 

si hay un dolor 

semejante 

a mi dolor. 

 

 

 

Pero, como hemos ido apuntado 

hasta el momento, la religiosidad de 

Tomás Luis de Victoria no es un caso 

aislado, ni coincide únicamente con el 

monarca Felipe II, sino que responde al 

sentir de una época donde otros 

intelectuales y artistas también 

mostraron su religiosidad en otras 

disciplinas. Es el caso de otros poetas, 

oriundos también de la provincia de 

Ávila, como Santa Teresa de Jesús 

(1515-1582) y San Juan de la Cruz 

(1542-1591), cuyo legado literario 

incide en el misticismo a través del 

empleo de las palabras con un sentido 

estético. Así, pues, la música de Tomás 

Luis de Victoria no responde 

únicamente a unos ideales formales, en 

torno a los parámetros oficiales de la 

música del Renacimiento, sino que 

refleja el ideal estético y el misticismo 

propio de la España renacentista, 

participante del espíritu de Trento. 

 

 

 

Santa Teresa de Jesús. 
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Conclusión. 

Tras lo comentado hasta el 

momento queremos incidir en que este 

trabajo pretende sumarse a aquellos 

estudios de carácter científico 

vinculados a la investigación de las 

humanidades que velan por mantener 

vivo el legado cultural del ser humano 

puesto que las artes forman parte de las 

sociedades. La principal aportación de 

estas páginas radica en la 

concienciación sobre la conservación y 

la divulgación del patrimonio musical, 

en esta ocasión a través del legado de 

Tomás Luis de Victoria y de la 

reflexión sobre el valor estético de la 

música. En un primer momento hemos 

pretendido ahondar en el valor estético 

de la música y su capacidad para 

suscitar la devoción, de forma conjunta 

a la contemplación de lo bello. Para 

ello, hemos realizado una aproximación 

al origen de la disciplina musical, 

señalando cómo ya en momentos 

previos a la Edad Media ya San Agustín 

reconoció el valor estético de la música 

religiosa. Posteriormente nos hemos 

centrado en la figura de Tomás Luis de 

Victoria y de algunas de sus obras, a 

pesar de la incapacidad de la escritura 

para ilustrar su música. Como hemos 

comentado, la perfecta unión entre el 

contrapunto sencillo y la homofonía, 

junto con el empleo de cromatismos con 

finalidad estética, ha determinado que 

de Victoria sea considerado uno de los 

mejores polifonistas españoles y 

europeos. Pero De Victoria no solo es 

uno de los más excelsos compositores 

españoles cuya obra representa los 

ideales estéticos y religiosos del 

Renacimiento español, sino que su 

legado es música para el alma creada 

desde el ámbito terrenal. 
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AMALIA PÉREZ-JUEZ GIL: 

GESTIÓN DEL PATRIMONIO 

ARQUEOLÓGICO. 

 

Por José Ángel Méndez Martínez. 

 

Palabras clave: Amalia Pérez-Juez Gil, 

arqueología, gestión, Patrimonio Arqueológico, 

Patrimonio Cultural. 

Breve recensión crítica. 

Amalia Pérez-Juez Gil es Doctora 

en Prehistoria y Arqueología por la 

Universidad Autónoma de Madrid. Esta 

obra constituyó el contenido principal de 

su Tesis Doctoral. Cuenta además con 

una formación especializada en las 

universidades de Grenoble, Poitiers y 

Boston. Desde 1995, es Directora 

Asociada de la Boston University en 

España. Actualmente, dirige el Área de 

Gestión Cultural de la Fundación 

Atapuerca, además de participar como 

docente en programas de postgrado de 

Gestión. 

 

Contenido del libro. 

Se trata de un texto útil tanto para 

profesionales como para un público 

general, gracias a su carácter 

divulgativo y esfuerzo didáctico. Es un 

manual generoso en cuanto a la 

información suministrada, la 

introducción correcta de diferentes 

casos de estudio y los ejemplos de 

diferentes recursos, bien distribuidos 

espacial y temporalmente se refiere. 

Este libro ofrece las pautas 

necesarias para el acondicionamiento 

turístico de yacimientos arqueológicos, 

entendidos éstos de forma amplia. Para 

ello, parte de una reflexión crítica de lo 

que entendemos por patrimonio 

histórico, "deconstruyendo" el término 

y dotándolo de nuevas acepciones más 

acordes con la sociedad postindustrial 

en la que vivimos. Tras ello, se 

proponen los pasos para convertir un 

recurso cultural en un producto 

turísitico, ilustrado con numerosos 

ejemplos de Europa y América. Se hace 

un interesante repaso de las formas de 

PATRIMONIO 
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acondicionamiento existentes y se 

proponen otras nuevas. Pero se parte 

siempre de requisitos inexcusables 

como la investigación previa, la 

reversibilidad de las actuaciones o la 

integración del contexto. A través del 

acondicionamiento turístico de 

yacimientos arqueológicos se decodifica 

la información histórica y se realiza la 

interpretación del mismo, acercando 

patrimonio y comunidad. Gracias a ello, 

se cumplen las dos funciones básicas 

que defiende este libro: la socialización 

del conocimiento y la conservación del 

legado histórico. 

En la primera parte, podemos 

observar una aproximación al concepto 

de Patrimonio. Valora algunas 

definiciones y se refiere al patrimonio 

arqueológico, mencionando  organismos 

internacionales (UNESCO, ICOMOS), 

así como normativas a nivel interno, 

como es el caso de la Ley de Patrimonio 

Histórico Español
217

.  

Amalia Pérez-Juez comenta que 

“se conserva lo que se protege y se 

protege aquello que política o 

socialmente se considera correcto 

proteger”. También pone de manifiesto 

el valor de “la ruina”. Es concluyente 

la autora al transmitirnos una opinión 

                                                           
217

 http://www.mcu.es/patrimonio/docs/ley16-
1985.pdf  

personal sobre el concepto de 

“patrimonio arqueológico”, esbozando 

sus características propias, y por tanto, 

contribuyendo a clarificar y a 

diferenciar la complejidad de este 

término, que a tenor de su discurso va 

más allá de la simple concepción de 

«ruina», que tanto fascinó a los pintores 

y artistas románticos. 

En la segunda parte del libro, 

esboza a grandes rasgos el concepto de 

turismo cultural y arqueológico, sin 

tratarse de una guía exhaustiva de la 

gestión turística de estos recursos 

arqueológicos ni por extensión de los 

recursos patrimoniales en general. Es 

muy oportuno que el libro contribuya a 

iniciar al lector en el conocimiento de 

los mecanismos del turismo cultural, 

indicándole cómo se ha formado este 

término a lo largo del tiempo, asociado 

indisolublemente al viaje y por 

antonomasia al conocido como Grand 

Tour, un formato de viaje que, como 

muy bien reconoce la autora, estuvo 

siempre ligado al patrimonio 

arqueológico.  

Termina esta segunda parte con 

un análisis de los factores que 

contribuyen a la calificación del turismo 

arqueológico con un rango propio, y 

diferenciado a su vez del tradicional 

http://www.mcu.es/patrimonio/docs/ley16-1985.pdf
http://www.mcu.es/patrimonio/docs/ley16-1985.pdf
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turismo cultural, de manera que 

contribuye a una valoración más 

correcta de un fenómeno tan importante 

en la actualidad.  

Sin constituir tampoco un tratado 

de técnicas de restauración del 

patrimonio, la tercera parte del texto 

introduce de manera clara el original y 

aún actual motivo de discrepancia entre 

la estrategia de intervención o no 

intervención, asunto en nada 

intrascendente si consideramos que la 

forma de intervención condiciona la 

gestión. Se extiende también en la 

conocida comparación entre la 

propuesta de Eugène Viollet –basada en 

la investigación arqueológica y en la 

restauración por analogía estilística- con 

la de Ruskin, para quien cualquier tipo 

de actuación es una “mentira” que 

acaba en ruina.  

La cuarta parte está centrada en 

las distintas formas de actuar en un 

yacimiento excavado, así como las 

importantes y definitivas elecciones 

preliminares a tomar –nivel de lectura, 

selección temporal y espacial-, y la 

infraestructura necesaria. A las distintas 

categorías de yacimientos 

acondicionados y abiertos al público, se 

dedica la quinta parte, con especial 

atención a los yacimientos restaurados y 

acondicionados, parques arqueológicos, 

parques de arqueología experimental y 

sitios de historia recreada.  

Como colofón del libro, detalla 

numerosas acciones concretas, tanto en 

nuestro país como a nivel internacional. 

El análisis va ascendiendo desde unas 

propuestas más teóricas hasta otras de 

contenido más práctico, descendiendo al 

estudio concreto de la musealización de 

yacimientos tan consolidados como 

Numancia, Clunia o Itálica. En el 

intento loable de establecer una 

clasificación por categorías, creo que 

resulta poco justificada la asunción a 

este listado de lugares reconstruidos. 

A modo de valoración personal, 

se puede decir que la estructura del libro 

resulta adecuada para la comprensión 

del tema a tratar, y demuestra la 

cantidad de conocimiento que posee su 

autora, pues pone a disposición del 

lector un amplio abanico de 

información con ejemplos 

característicos y de gran interés. 
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Aportación fundamental. 

El libro propone una profunda 

reflexión sobre la gestión turística del 

patrimonio cultural, el viaje turístico y 

sus repercusiones sociales y culturales, 

y las mejores formas de conciliar 

conservación y progreso.  

La relación turismo-patrimonio 

arqueológico, es la que de una manera 

novedosa y diferenciada, se plantea 

desde esta obra. Es de interés para 

estudiantes y profesores, gestores del 

patrimonio, amantes del turismo 

cultural y cualquier persona interesada 

en conocer el fascinante mundo de la 

gestión integral del patrimonio 

histórico. El repertorio documental 

sobre legislación, sin ser exhaustivo, 

puede resultar muy útil para personas 

que deseen iniciarse en estudios de 

patrimonio arqueológico. Además, nos 

acerca a una realidad preocupante que 

amenaza a la arqueología, como es la 

incesante construcción de 

infraestructuras o viviendas, que relega 

a cualquier presupuesto de conservación 

para cualquier riquísimo patrimonio 

monumental y artístico. Un nuevo 

aspecto destacado en el libro es el 

espacio dedicado a los campos de 

batalla como lugares de turismo 

arqueológico. Resulta de gran interés el 

capítulo 2.6, por ejemplo, en el que se 

explica el caso del patrimonio que más 

nos toca de cerca: Lucentum.  

La temática del libro, así como la 

tesis defendida por su autora, están a la 

orden del día, pues es algo que nos 

encontramos a menudo en cualquier 

parte. Hace reflexionar sobre dos ideas 

fundamentales: la eterna rivalidad 

conservación vs turismo, y la 

posibilidad de llevar a cabo ambos, 

siempre y cuando se haga de forma 

lógica, y ofreciendo otro tipo de 

alternativas a las ya conocidas (por 

ejemplo, el tan de moda turismo 

cultural, turismo rural..). Brindarnos la 

posibilidad de un análisis del 

patrimonio arqueológico como recurso 

turístico y la manera de cómo 

gestionarlo con más eficacia, es, sin 

duda, el mejor logro de esta obra. Y esto 

lo hace sin perder de vista en ningún 

momento su contenido cultural o 

arqueohistórico que tienen nuestros 

yacimientos.  

Por último, tal y como dice la 

propia autora, el libro “pretende 

reivindicar el papel de la divulgación 

científica dentro de la investigación 

arqueológica. Comunicar el 

conocimiento histórico es parte de un 

proceso de estudio en el que la 
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metodología científica se vuelve a 

perfilar como la única válida..”. 

 

Conclusiones generales. 

Estamos asistiendo en los últimos 

años a un número cada vez más 

creciente de publicaciones referidas al 

Patrimonio Cultural, aunque no tanto al 

Patrimonio Arqueológico. Se desprecia 

lo que no se conoce, y tal desprecio, va 

unido a un desdén hacia su protección o 

incluso una voluntad subconsciente de 

destrucción. Esta monografía intenta 

concienciarnos de que en esta rama de 

información, todavía quedan muchas 

parcelas por estudiar y difundir. 

Pretende hacernos comprender que la 

investigación de cualquier resto es 

fundamental para el desarrollo de una 

civilización y para su transmisión. Me 

ha parecido muy interesante la reflexión 

acerca de los conceptos de Patrimonio 

Histórico Artístico y de la idea de 

belleza ligada al Patrimonio Cultural, y 

cómo ésta ha ido dando paso a su 

vinculación directa con inventarios y 

bienes protegidos. Lybdek
218

 define el 

Patrimonio Cultural como el elemento 

más visible, como patrimonio tangible. 

                                                           
218

 Prott, Jurista, Jefe de la Sección de Normas 
Internacionales, en la División de Patrimonio 
Cultural de la UNESCO. 

 

Afortunadamente, el concepto de 

"patrimonio" se ha ido ensanchado y 

ampliando con el tiempo. Éste es uno de 

los efectos beneficiosos de la atención 

prestada por la comunidad internacional 

a las tradiciones culturales. Esta obra 

viene a refrendar el creciente interés 

social por el campo del Patrimonio, 

avalado por el exponencial aumento de 

las inversiones en su conservación y 

puesta en valor. Para finalizar, a modo 

de crítica, decir que se echa en falta en 

una publicación editada en 2006, un 

mayor manejo de información hoy día 

accesible en Internet, conjuntamente 

con la completa referencia bibliográfica 

que contiene el texto. 
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Pérez-Juez Gil. 

 

 

 

 

 

 

 

 

 

 

 

 

 

 

 

 

 

 

 

 

 

 

 

 

 

 

 

 

 

 

 

 

 

 



ArtyHum 6 212 

 

ArtyHum, Revista de Artes y Humanidades  

 
 

 

 

 

 

Agradecimientos 

Juan Luis Montero Fenollós. 

Niels Joelsen Heilmann. 

 

Colaboradores 
 

 AITOR PÉREZ BLÁZQUEZ 

 ANA ISABEL PÉREZ SANTOS 

 BEATRIZ GARRIDO RAMOS 

 BELÉN TORRENTE TORRENTE 

 CHRYSTELLE FERRARA VIFORCOS 

 DOMINGO HERNÁNDEZ JIMÉNEZ 

 ELOÍSA HIDALGO PÉREZ 

 GONZALO VÁZQUEZ RODRÍGUEZ 

 IÑAKI REVILLA ALONSO 

 JOSÉ ÁNGEL MÉNDEZ MARTÍNEZ 

 JUDIT GARZÓN RODRÍGUEZ 

 LUCÍA BRAGE MARTÍNEZ 

 MANUEL ORTUÑO ARREGUI 

 MARTA TEIXIDÓ i CLAVERO 

 TERESA MONTIEL ÁLVAREZ 

 VIRGINIA SÁNHEZ RODRÍGUEZ 

 

 

 

 

 

 

 

 

 

 

 
 

 

LICEUS, espacio dedicado a la difusión y 
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