
  


  
    
  


  
    Con Breve historia del Arte Paleocristiano y Bizantino descubrirá las creaciones artísticas de los primitivos cristianos, surgidas en un mundo plagado de simbología pagana reinterpretada para adaptarla a la nueva religión. Desde los sarcófagos y las pinturas de las catacumbas donde se llevaban a cabo los ritos religiosos, hasta su posterior proclamación como religión oficial para comenzar la edificación de las primeras basílicas.


    Descubrirá las tres edades de oro del arte bizantino que, surgido al calor de la corte en la capital del antiguo Imperio Romano de Oriente, se desarrollará a lo largo de todo un milenio alcanzando las penínsulas Ibérica e Itálica por Occidente —con el importante foco de Rávena en Italia— además de los Balcanes, Rusia y gran parte de Europa oriental.


    El emperador Justiniano y su esposa, la influyente Teodora, sus grandes obras, entre las que sobresale la basílica de Santa Sofía de Constantinopla, el mosaico, la miniatura y los iconos, la querella iconoclasta y la restauración de las imágenes, las dos fases del cisma de Oriente, la última etapa de Bizancio con los Paleólogos y su caída en poder de los turcos otomanos, que señala el final de la Edad Media.


    Un contenido apasionante, imprescindible para adentrarse en el conocimiento de los orígenes del arte cristiano y comprender que la creación plástica se impone como vehículo de expresión y propaganda religiosa.
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    Al icono de mi madre,
 reliquia en este corazón.

  


  Introducción. Las reliquias en el cristianismo


  El culto a las reliquias ha sido una práctica muy arraigada en el cristianismo desde sus primeros tiempos.


  Como dice el Diccionario del Cristianismo, de Olivier de la Brosse, una reliquia —término procedente del latín reliquiae: «aquello que queda»— es un resto «que deja una persona santa después de su muerte: cuerpo, instrumentos de suplicio (si se trata de mártires), objetos que les pertenecieron, y a los que se dirige la veneración de los fieles», puesto que durante la vida el cuerpo es templo del Espíritu Santo.


  Según su importancia, aunque no todos los manuales de liturgia coinciden ni siquiera en la terminología que se debe dar a cada uno de los siguientes grupos, grados u órdenes, se pueden establecer tres clases de reliquias, que es el sustantivo correcto:


  
    De primera clase: reliquias de la Pasión de Cristo —por mínimo que sea su tamaño— y cuerpos de personas santas o partes de él, como miembros, huesos y cenizas.


    Se subdividen en:


    
      	Insignes: el cuerpo completo o una parte considerable del mismo: la cabeza, un brazo, una pierna. Para su pública veneración requieren estar debidamente selladas y autenticadas por la autoridad eclesiástica. Solamente pueden conservarse en lugar santo: iglesias, oratorios públicos, monasterios, etc., excepto las de la Pasión, aunque se recomienda su custodia con la dignidad debida.


      	Notables: aquellos restos sacros que se distinguen por su aspecto físico (dedos, manos); deben permanecer convenientemente guardados en relicarios elaborados con cristal para que sea posible contemplarlos.


      	Minúsculas o exiguas: restos de escasas dimensiones como cabellos, dientes, huesecitos, telas con sangre; deben estar recogidas en pequeños relicarios y ostensorios.

    


    De segunda clase: objetos que estuvieron en contacto físico con los santos a lo largo de su vida (instrumentos de martirio, ropas, utensilios).


    Se subdividen en:


    
      	Venerables, su exposición está prohibida sobre el ara del altar.


      	Sin uso litúrgico, destinados exclusivamente a museos o exposiciones.

    


    De tercera clase: trozos de tela que han tocado una reliquia de primera o segunda clase, adheridos a estampas, escapularios, medallas, flores…

  


  La Iglesia advierte que únicamente deben exponerse para la veneración aquellas reliquias que estén selladas y documentadas con su correspondiente authenticae («auténtica», la cédula extendida por el obispo que confirma la autenticidad de la reliquia) y nunca fuera de relicarios. De todos modos, solo se dan a venerar de manera pública las reliquias de primera y segunda clase. Las de tercera son exclusivamente devocionales.


  La Sagrada Congregación para el Culto Divino y la Disciplina de los Sacramentos de la Curia Romana (conjunto de organismos consultivos del papa), en el capítulo VI, parte II, de su Directorio sobre la Piedad Popular y la Liturgia, intitulada «Orientaciones para armonizar la Piedad Popular y la Liturgia», establece que «puestas bajo el altar, las reliquias indican que el sacrificio de los miembros tiene su origen y sentido en el sacrificio de la Cabeza, y son una expresión simbólica de la comunión en el único sacrificio de Cristo de toda la Iglesia, llamada a dar testimonio, incluso con su sangre, de la propia fidelidad a su esposo y Señor».


  La Iglesia no prohíbe que los fieles posean reliquias, sino que condena tanto su mercadería como el hecho de buscarlas con ánimo de coleccionismo, como ocurrió ya desde los primeros tiempos del cristianismo, puesto que en el reinado de Teodosio (379-395) fue preciso dar ya las primeras disposiciones legislativas prohibiendo el tráfico de reliquias y ordenando que los mártires fueran honrados en sus sepulturas, sobre las cuales se construirán los martyria para venerarlos.


  Resumiendo, para la Iglesia, tanto ayer como hoy, el culto y la veneración hacia las reliquias, presentes ya en el Antiguo Testamento —los huesos de Eliseo resucitan a un muerto: II Re 13:20-21—, además de confirmar la fe en la resurrección, también lo hacen en la confianza que inspiran santos y mártires en su misión de intercesores entre Dios y el género humano.


  1


  El arte paleocristiano oriental


  Se conoce como arte paleocristiano el conjunto de obras que integran la producción artística de las primeras comunidades cristianas desde los tiempos iniciales de esta religión, de manera clandestina, y posteriormente de forma primero tolerada (311-313) y luego oficial (380), hasta la llegada de los bárbaros a fines del siglo V, perdurando incluso a principios del VI.


  LAS PRIMITIVAS CASAS DE ORACIÓN


  Los primeros cristianos que comenzaron a practicar la religión que les había enseñado Jesús de Nazaret carecían de los medios suficientes para llevar a cabo la construcción de edificios destinados al culto. Aunque comenzaron reuniéndose en las sinagogas, y en Jerusalén en el interior del templo, pronto terminaron siendo expulsados de estos recintos por las autoridades judías, por lo que, además de predicar en la vía pública para captar nuevos adeptos, terminaron reuniéndose en casas particulares, normalmente, dos veces al día: la primera al alba para rezar y la segunda al caer la tarde para celebrar un ágape, que comenzaba con la partición y bendición del pan y finalizaba con la del vino, siguiendo las tradiciones judías que rememoraban la víspera del sabat, pues al cabo los primeros cristianos eran también judíos. Se cantaban himnos, se recitaban plegarias y se ofrecían sermones a los asistentes. El bautismo de los nuevos fieles, que al principio se celebraba solo por inmersión en ríos o arroyos, comenzó a llevarse a cabo vertiendo sobre la cabeza del neófito el agua del pozo que estaba en el patio de la casa.


  No obstante, a medida que crecía el número de fieles, se plantearon necesidades de espacio para acogerlos, puesto que no era posible hacerlo en casas particulares, aparte de que el desarrollo de la liturgia hacía necesario contar con distintas dependencias y dividir las estancias para los diferentes usos, separando el altar de la zona de los fieles y al clero de los laicos. Asimismo, el ritual del bautismo, precedido por la unción, requería una dependencia exclusiva, el baptisterio, y otra sala aneja para la confirmación, que debían estar intercomunicadas, además de otros espacios para catequesis, un salón para los ágapes y otras dependencias para guardar los objetos litúrgicos y almacenar los alimentos y enseres de uso personal, que caritativamente se repartían entre los pobres y necesitados. Por ello, a mediados del siglo III, comenzaron a surgir casas destinadas exclusivamente a lugares de reunión para fines religiosos, denominadas oikos ekklesias en Oriente, domus ecclesiae en Occidente o titulus en Roma.
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    Domus Ecclesiae de Doura-Europos.

  


  La más antigua de estas construcciones que ha llegado hasta nosotros —Diocleciano ordenó en el año 303 la destrucción de todas las iglesias existentes en el Imperio romano—, salida a la luz hace poco menos de un siglo (1933), es la de Dura Europos o «Fortaleza de Europos» (Dura: «Fortaleza», en lengua semítica; Europos: lugar de nacimiento de Seleuco I, fundador de la dinastía Seldjúcida que gobernaba Macedonia), en la actual Siria, a orillas del Éufrates, procedente del 300 a. C. y, hoy, una ciudad completamente dominada por el desierto. Pero, en su tiempo, gozó de una gran prosperidad debido al paso continuo de las grandes caravanas de comerciantes y mercaderes y al hecho de constituir el centro de los destacamentos del ejército romano. Construida cerca de la sinagoga judía, que también existía en la ciudad, adosada al muro septentrional, se trataba de una pequeña capilla dentro de una vivienda particular próxima a la muralla. Con la entrada situada por la parte norte, que daba a un vestíbulo, las habitaciones estaban dispuestas en torno a un patio central en cuyo lado este contaba con un pórtico de dos columnas. En el año 232 se realizó una reforma al objeto de unir dos habitaciones para formar una sala de 13 por 5 metros con capacidad para la asistencia al culto de unas cincuenta o sesenta personas; el sitial del obispo se hallaba en la pared oriental. Asimismo, una de sus dependencias, con una fuente de piedra en el centro, se adaptó para baptisterio en el 241, fecha que se conoce gracias a una moneda que quedó incrustada en el pavimento.


  La ciudad fue destruida por los persas sasánidas en 256, quienes ya la habían asediado en 238, y sus habitantes deportados, dejando abandonada la antiguamente esplendorosa urbe, que terminó siendo pasto de las arenas del desierto, lo que, por otra parte, facilitó la conservación de sus valiosas pinturas murales. Los turcos la llamaron Kan Kalessi: «Castillo Sangriento».


  Reconstruida por los arqueólogos a partir de 1919, fecha en la que un destacamento militar británico dio fortuitamente con sus ruinas, ha sido trasladada al Museo de la Universidad de Yale, EE. UU. Su importancia principal reside en las pinturas al fresco que ilustran las paredes y los muros del baptisterio, de las que hablaremos más adelante, en el capítulo de la pintura.


  EL ARTE DE LOS PRIMEROS CRISTIANOS EN SIRIA


  El territorio en el que se asienta Siria ha estado desde tiempos antiguos entre los lugares más prósperos del Cercano Oriente. Una zona de ricos cultivos que se desarrollaban en vastas extensiones, hoy ocupadas por el desierto, la convirtieron en uno de los abastecedores de productos agrícolas más importantes de esta región, centro de un activo comercio a través de las caravanas de camellos que enlazaban las rutas procedentes de China y la India, y llegaban hasta Mesopotamia y el norte de África para acercar sus ricos productos hasta la mar, desde donde se embarcaban hacia todos los puertos de la cuenca mediterránea.


  En el país existía una fuerte inquietud espiritual, fraguada por las creencias orientales milenarias, fomentada por la filosofía neoplatónica y las religiones mistéricas e intensificada por el cristianismo, el cual tuvo aquí uno de los centros difusores más importantes de su doctrina.


  Con estas premisas, unido a una reacción antioccidental expresada en el movimiento general de renacimiento nacionalista que tuvo lugar en todo Oriente Próximo hacia los siglos IV-V d. C., el cual precisaba una base espiritual y religiosa, se basa la importancia que llegó a alcanzar en la antigua Siria el arte cristiano como vehículo de expresión plástica.


  Cronológicamente, el arte sirio de los primeros cristianos abarca los siglos IV al VI y parte del VII, aunque, como es habitual en todos los periodos artísticos, cuenta con precedentes anteriores y prolongaciones posteriores que tienen que ver tanto con la escuela bizantina como con el arte islámico.


  Hay que destacar la importante influencia que ejerció el arte bizantino en toda esta área geográfica a causa de las intensas relaciones mantenidas con Constantinopla, que ya en el siglo IV, en una primera etapa, se manifiestan tanto en la estructura como en la decoración arquitectónica de las basílicas y, especialmente, en la miniatura, gran parte de cuya temática está condicionada por el helenismo tardío, proveniente de la escuela grecorromana de Alejandría. Durante la segunda fase, se va acusando el carácter oriental, que termina formando una escuela autóctona con características propias.


  La ciudad más destacada durante esta época fue Antioquía, «la Reina de Oriente», fundada hacia 300 a. C. en la margen oriental del río Orontes por Seleuco I Nicátor, general de Alejandro Magno. Fue residencia temporal de los emperadores a partir de Constantino y destacado centro espiritual, factores ambos que la convirtieron en la tercera capital en importancia del Imperio romano tras Roma y Constantinopla, llegando a alcanzar los 500 000 habitantes. Aquí fue «donde a los discípulos de Jesús se les llamó cristianos por primera vez» (Hechos de los Apóstoles, 11: 26).


  Sus impresionantes monumentos hoy no son más que ruinas al sol, en parte por el avance del desierto y, mucho también, debido a las destrucciones llevadas a cabo por los persas sasánidas. Sin embargo, a través de la presencia de sus restos, podemos constatar la pasada magnificencia de las grandes ciudades comerciales, protegidas por elevadas murallas flanqueadas por torres rectangulares o cuadradas, algunas cilíndricas, que las convirtieron en auténticas fortalezas a orillas del desierto, en cuyo interior se extendían calles y plazas bien trazadas, pórticos adintelados o soportados por arcos semicirculares, que cobijaban los edificios administrativos donde se albergaban las funciones públicas, los templos y las suntuosas mansiones que se levantaban en el interior del recinto urbano.


  Sobre las primeras construcciones, sabemos de su catedral, el Octógono Dorado, comenzado hacia el 327, en tiempos de Constantino, contiguo al palacio imperial, y concluido en 341 reinando su hijo Constantino II. Llamado así por la riqueza de sus mosaicos y de su ajuar litúrgico de metales preciosos, fue dedicado a la Armonía, poder divino unificador del Universo, la Iglesia y el Imperio. Aunque no han quedado restos, a la vista de un dibujo conservado en el pavimento de una villa a las afueras de la ciudad, y de acuerdo a las descripciones de Eusebio de Cesarea, sabemos que sus ocho lados estaban precedidos por un nártex de doble planta y cubierta dorada. El interior contaba con deambulatorio y tribuna de dos pisos, estructura que podemos imaginar en la iglesia de los Santos Sergio y Baco de Constantinopla, construida dos siglos después, modelo que se perpetuará en San Vital de Rávena y, a través de este edificio, en el arte carolingio de Aquisgrán, cuya función de iglesia palatina seguramente poseía también la Iglesia Dorada, ya que estaba construida anexa al palacio imperial.


  Muy poco posterior era el martyrium del santo y mártir local san Babilas en Kaoussi, construido hacia 380 en forma de cruz griega, cuya intersección era un cuadrado con cubierta de madera, en el cual se albergaba el altar, la sepultura del mártir y de dos de sus sucesores en el episcopado. Adosado a uno de los brazos de la cruz se construyó un baptisterio, así como anexo a otro una dependencia habitacional con funciones de sacristía, para adaptar el martyrium al culto.


  Características de la arquitectura


  Los elementos geológicos como la abundancia de piedra tuvieron una importante repercusión en la arquitectura siria, puesto que los edificios se construyeron prácticamente de manera exclusiva en este material, y de ahí la alta fama de los canteros sirios. En los lugares donde abundaba el basalto se empleó aparejo irregular procedente de la rotura natural de esta roca. Los sillares se unían con mortero de cal y yeso, mientras que la utilización de piedra sin preparar daba una apariencia irregular a los muros. No obstante, en el norte del país, se montaban los sillares bien tallados en seco, es decir, sin mortero para la unión, siendo característica de esta zona, asimismo, la tendencia a utilizar ménsulas incluso para sostener columnas. Otra particularidad fue el uso de arcos de descarga embebidos en el muro, situados sobre los dinteles, siendo el más característico el de tipo semicircular o de medio punto.


  Como elemento sustentante se emplearon, indistintamente, el pilar y la columna, el primero habitual en Haurán y la segunda en los edificios de la región norte, aunque también se da la combinación de ambos, en cuyo caso esta última se construye monolítica y el primero formado también por una sola pieza o bien a base de grandes sillares.


  En cuanto a los exteriores y fachadas de los edificios, se da una gran abundancia de pórticos rematados por entablamentos salientes y profusamente decorados, que a veces se curvan o se rematan en frontón cerrado o partido, que puede albergar decoración en su tímpano.


  Respecto a los sistemas de cubierta —uno de los aspectos más ricos en la arquitectura siria por su variedad, que se debe a la ya dicha abundancia de piedra—, predominó la cubrición con cúpula, reservándose la madera prácticamente solo para el norte del país por tratarse de una zona boscosa, además de en las ciudades marítimas, adonde era fácil el traslado de troncos de árbol a través de embarcaciones.
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    Basílica de Kharab Shams, Siria (finales del siglo IV). Destaca su considerable altura y el perfecto escuadre de los sillares.

  


  El inconveniente que presenta la cúpula circular para sostenerla sobre cuatro pilares en un espacio cuadrado se resolvió por medio de tres sistemas básicos, que pasarán a toda la historia del arte occidental. El primero de ellos, el más elemental, consistía en reducir los ángulos del cuadrado que forman los cuatro pilares del crucero —sobre el que, por lo general, cerraba la cúpula— disponiendo sobre ellos sucesivos dinteles de piedra. El paso siguiente consistía en sustituir dichos dinteles por hornacinas o bovedillas angulares (trompas), que transformaban el cuadrado en un octógono. El tercero, el más usado y de mayor repercusión en Occidente, consistió en sostener la cúpula sobre triángulos esféricos de gran radio (pechinas) dispuestos también en las esquinas del cuadrado. La mayoría de las cúpulas eran de media esfera, aunque también abundaban las peraltadas y de sección ojival, que proporcionaban mayor esbeltez y monumentalidad al edificio.


  En general, las cúpulas se empleaban para la cubierta de rotondas o edificios circulares, pero también era frecuente su multiplicación al objeto de cubrir en conjunto toda la extensión del templo, modelo que se propagará al arte bizantino y, de este, a la arquitectura románica occidental.


  No obstante, el sistema más simple de cubrición de naves prescindía de las cúpulas y consistía en sustituirlas por arcos de medio punto o bien ojivales, que soportan directamente el techo. En Haurán, por ejemplo, los arcos están muy próximos entre sí y sostienen grandes placas de piedra con juntas muy unidas, de manera que se obtiene una cubierta plana en terraza.


  En cambio, en Antioquía y en la zona norte se creó otro sistema muy curioso: grandes arcos transversales carenados con un muro encima formando ángulo con el vértice hacia arriba y jácenas o grandes vigas entre ellos que, a su vez, llevan claveteadas las tablas que forman la techumbre, exteriormente protegidas por tejas de barro. Este sistema, aplicado siempre que existía madera, pasó a Italia y, desde aquí, al sur de Francia, Cataluña y el levante ibérico, constituyendo una de las características propias de la arquitectura gótica catalana.


  Asimismo, no dejó de utilizarse la cubierta plana de madera, al uso de las iglesias occidentales y, por realizar algunos ensayos, se llegó a emplear la bóveda de aristas de origen romano.


  Respecto a los modelos geométricos en las plantas de los edificios, predominan los rectángulos, cuadrados y octógonos, cuyas dimensiones se regían por la numerología más recurrida en la simbología cristiana, es decir, 3, 4, 7 y 12, en alusión a la Trinidad, los cuatro evangelistas, los siete días de la creación y los doce apóstoles, entre otras.


  La arquitectura siria responde al tipo monumental básicamente, lo que radica en una combinación de elementos constructivos como pórticos, logias, hornacinas, escaleras monumentales, torres anchas de canon corto que flanquean la fachada principal —posible origen del westwerk carolingio—, grandes arcadas, etc., junto a ornamentaciones con relieves salientes que hacen juego con los muy variados capiteles de tipo geométrico y vegetal de ornamentación floral, derivados del orden corintio y corintio compuesto, procedentes del helenismo oriental. Capiteles combinados con una creación particular consistente en un modelo de cuerpo troncocónico y superficie abombada envuelta por relieves menudos de tipo vegetal y geométrico, precedentes de los modelos teodosianos bizantinos. Todo ello en un horror vacui en el que los artistas buscan el contraste entre las superficies vacías y lisas y las decoraciones laberínticas salientes y recargadas.


  Para mayor monumentalidad, el edificio se construía sobre un zócalo elevado, con el propósito de lograr un efectismo y equilibrio, lógicamente en correspondencia con la disposición interior.


  En cuanto a la arquitectura religiosa, los templos, orientados de este (la cabecera, que alude al nacimiento del Sol, origen del día como Cristo lo es de la vida) a oeste (los pies del edificio), como fue habitual en las construcciones cristianas de acuerdo a las Constituciones Apostólicas del siglo IV, pueden encuadrarse en dos grandes modelos según su planta: basilicales y radiales, con predominio de los primeros hasta el siglo IV, divididos por lo general en tres naves carentes de crucero. Inscritos en un rectángulo, el ábside central queda embebido en el muro del testero, que adquiere de esta manera un gran grosor, algo particular de la arquitectura siria, especialmente, en el norte del país, mientras en Haurán y en el sur los ábsides tienden a sobresalir del edificio. A ambos lados se disponen sendas habitaciones cuadradas que equilibran los ángulos y corresponden a las dependencias que se conocen como pastoforios: la próthesis u oblatorio en el lado norte y el diaconicón en el lado sur, propios de las basílicas paleocristianas tanto de Oriente como de Occidente (Santa Sabina de Roma, por ejemplo), perpetuadas en los templos bizantinos como San Vital de Rávena. La primera habitación era el lugar destinado a preparar, consagrar y custodiar el pan y el vino; la segunda, custodiada como su nombre indica por el diácono, estaba destinada, como las actuales sacristías, a guardar en sus armarios o cajones los objetos litúrgicos: casullas, cálices, ornamentos, libros, etc.


  Cuando el ábside es cuadrado, toda la cabecera tiene forma recta. Pero también se dan los ábsides y absidiolas semicirculares, tanto al interior como al exterior, formando una cabecera triple o trilobulada, en correspondencia con las tres naves del templo. Respecto a estas, es propio de Haurán que las tres se cubran a la misma altura, mientras en el resto de Siria sobresale la central por encima de las laterales.


  Por lo que se refiere a los pórticos, como ya hemos dicho, tuvieron un destacado papel aunque no con el mismo carácter en todas las zonas; mientras en el sur forman una especie de patio o atrio frente al templo, en el norte flanquean las fachadas laterales y en ocasiones forman un nártex de una sola nave ante la fachada principal. En este caso, para completar el efecto monumental, se abría un vestíbulo con sendas torres en cada costado —a veces, sobresaliendo del conjunto— de la misma anchura que todo el edificio para mayor efectismo monumental, completado casi siempre con una alta galería soportada por columnas o por estrechos pilares, como se observa en la iglesia de Turmanín (c. 480), al norte del país.


  A partir del siglo IV, y de una forma paralela al sistema basilical, se desarrolla el esquema radial o central, que ofrece numerosas variantes. Una de ellas se observa en la catedral de los Santos Sergio, Baco y Leoncio en Bosra (512), cuya planta consiste en un círculo inscrito en un cuadrado cubierto con cúpula cónica de madera de 12 metros de diámetro, y al este, en la prolongación de uno de los lados, el ábside flanqueado por pastoforios salientes. El deambulatorio anular estaba articulado por cuatro nichos semicirculares en los ángulos, iluminado por grandes ventanales dispuestos en círculo.


  
    [image: img44.jpeg] 

    Ruinas de la catedral de los Santos Sergio, Baco y Leoncio en Bosra (512). Planta circular inscrita en un cuadrado. Al fondo, el ábside semicircular flanqueado por pastoforios salientes.

  


  La iglesia de San Jorge en Ezra (que según tradición guarda el sepulcro del santo) presenta en planta un cuadrado con hornacinas angulares y dos octógonos columnarios concéntricos interiores, de los que el central se cubre con cúpula peraltada y el espacio entre ambos forma una nave de planta octogonal. Posee un ábside y dos habitaciones laterales al mismo, los pastoforios, es decir, próthesis y diaconicón.


  La iglesia del convento de San Simeón el Estilita (c. 389-459), en Qal’at Sem’an («Castillo de Simón», en árabe), combina la planta basilical y radial. Tras la muerte del santo se edificó un gran monasterio, iniciado hacia el 470. Se trata de cuatro iglesias de tres naves dispuestas formando una cruz griega, en cuyo centro existía un patio cuadrado —transformado posteriormente en octógono al añadirle cuatro nichos angulares—, en el cual se recogía la columna del estilita —se conserva la basa y parte del fuste—, de 40 cubiti (codos) de altura (unos 64 metros), sobre cuyo capitel había vivido a la intemperie, sin tocar tierra, durante nada menos que cuarenta años, el santo penitente, uno de los anacoretas conocidos como Padres de la Tebaida, del Yermo o del Desierto, al que se retiraban para hacer penitencia imitando a Cristo, en el convencimiento también de que, conforme a los escritos de san Juan Evangelista y las enseñanzas de san Pablo, el fin del mundo con el castigo a los pecadores y el premio a los justos, estaba próximo.


  Actualmente, el patio se halla al aire libre, aunque se cree que en otro tiempo estuvo cubierto con una cúpula primeramente de madera y luego construida con sillares de piedra. Esta disposición, que instaura la cruz griega, constituye una de las grandes aportaciones siriacas a la historia del arte, que se manifestará seguidamente en la arquitectura bizantina y es el precedente de las cubriciones con cúpula sobre edificios con este tipo de planta, que originan cimborrios, torres levantadas sobre el crucero para sostener las pesadas cubiertas circulares. Los arcos que dividen la nave no descansan como en Bizancio o las basílicas paleocristianas sobre columnas sino sobre pilares de escasa altura.


  
    [image: img55.jpeg] 

    Fachada sur de la iglesia de San Simeón Estilita (c. 389-459), en Qal’at Sem’an («Castillo de Simón», en árabe). Combina la planta basilical y radial.

  


  El monasterio en su conjunto, de acuerdo a la disposición característica de los modelos orientales, se hallaba rodeado por murallas defensivas que formaban un vasto recinto, cuyo interior ocupaban construcciones a modo de amplias salas, que servían de refectorio, dormitorios, etc. No existían las celdas, puesto que las reglas del monacato sirio imponían la vida en común.


  En el pórtico construido con sillares perfectamente escuadrados sobre un zócalo para proporcionar mayor monumentalidad al edificio, junto con las dos torres cuadradas que destacan la fachada, existen elementos que recuerdan el arte clásico, como la presencia de frontones en la fachada rematando gruesas arquerías, que se repiten en los laterales del templo. Asimismo, se observa la alternancia de tramos curvos y adintelados, así como de columnas y pilastras, buscando el efectismo visual, al igual que molduras entrantes y salientes para proporcionar contrastes de claroscuro, y logias o galerías de ventanas superpuestas. Se conservan también las ruinas del baptisterio.


  
    [image: img66.jpeg] 

    Basílica de Qalb Lozeh («Corazón de la Almendra»). Edificada sobre un zócalo, resalta la fachada con dos torres cuadradas entre las que se abre un gran arco semicircular, bajo el cual se halla la entrada.

  


  Hacia 460 se termina la construcción de la iglesia de Qalb Lozeh («Corazón de la Almendra», el fruto de la región), otra de las que se conocen como «Ciudades muertas» u «olvidadas», más de setecientos asentamientos abandonados que forman alrededor de cuarenta pueblos, al noroeste de Siria, cerca de la frontera turca. Sigue el modelo de la construcción anterior, edificada sobre un zócalo y resaltando la fachada también con dos torres cuadradas entre las que se abre un gran arco semicircular bajo el cual se halla la entrada. Albergaban escalinatas que daban acceso a las tribunas desde las que las mujeres asistían al culto. Se han considerado el primer antecedente de las torres campanario de la arquitectura medieval en Occidente. Un novedoso ábside semicircular con columnas adosadas, considerado precedente de los ábsides románicos, remata la cabecera. La nave interior está dividida por cortos pilares en los que apoyan grandes arcadas, en lugar de por hileras de columnas como es característico de las basílicas paleocristianas y bizantinas.


  Respecto a la decoración del edificio, interiormente se han encontrado evidencias de pinturas murales, mientras que en el exterior bandas geométricas en relieve decoran puertas y ventanas, prescindiendo de motivos figurados que puedan sugerir seres vivos.


  La escultura, la pintura al fresco y la rica miniatura


  El cristianismo primitivo estuvo en contra de las representaciones figuradas, especialmente las esculturas de bulto redondo, por una parte, porque podían recordar a los antiguos ídolos paganos y, por otra, porque podían desviar la pureza de la fe de los primeros conversos. Así se explican las destrucciones y la falta de escultura siria y, en general, de todo el Oriente cristiano, que queda reducida a capiteles con figuración vegetal y geométrica. Los primeros, verdaderas obras suntuarias, presentan una estética de influencia helenística.


  Respecto a la ya en su tiempo interesantísima pintura siria, se conservan escasos restos, de los cuales, además, no está del todo claro por sus influencias mixtas si pertenecen a la escuela bizantina o son propiamente de autores sirios contaminados por el estilo de Bizancio. Los conjuntos más importantes de pinturas siriacas se encuentran en Dura Europos. En las excavaciones se halló, además de las casas cristiana y judía, la casa de Mitra. Esta última guarda frescos que recrean las gestas del dios solar. Las hebreas, datadas en el año 244 según inscripción en arameo que figura en el interior, contienen distintos episodios bíblicos: Moisés rescatado de las aguas del Nilo, la salida de Egipto del pueblo hebreo, el paso del Mar Rojo, Moisés ante la zarza ardiendo en el desierto, David ungido por Samuel y, luego, rey de Israel, los profetas Esdrás, Elías y Ezequiel, este último en varios pasajes; todo ello constituye un caso insólito, puesto que la religión hebrea prohíbe las representaciones figuradas.


  
    [image: img77.jpeg] 

    Dura Europos. Moisés rescatado de las aguas del Nilo. Las pinturas de la sinagoga constituyen un caso insólito, ya que la religión hebrea no admite las representaciones figuradas.

  


  Las pinturas cristianas en las paredes del baptisterio, que se fechan en el 256, poco antes de la destrucción de la ciudad por los persas sasánidas del rey Saphor I (215-272), muestran escenas del Antiguo y Nuevo Testamento, semejantes y anteriores a muchos de los frescos que obran en las catacumbas romanas, con un sentido narrativo y sus colores bien conservados, aunque después de su traslado a la universidad de Yale entraron en un acusado deterioro por un mal almacenamiento, por lo que algunas figuras solo están escasamente silueteadas: el milagro del paralítico tullido y sanado con su lecho a cuestas, la pesca milagrosa con Jesucristo y san Pedro caminando sobre las aguas, la samaritana con Jesús ante el pozo de Jacob, las santas mujeres ante el sepulcro vacío, el Buen Pastor con un cordero al hombro y un rebaño delante —indeterminado en su número por el acusado deterioro—, Adán y Eva debajo de su imagen, y algunas prefiguraciones de Cristo en el Viejo Testamento como David vencedor de Goliat.


  Además de estas obras, tenemos también las pinturas realizadas en el templo dedicado a la Tríada Palmiriana, todavía de temática pagana, en las que se observan personajes y soldados romanos entregados al culto mistérico, sacerdotes de albas vestiduras y altas tiaras acompañados de sus acólitos, ayudantes en los ritos, jóvenes asistentes a los actos religiosos cuyos rostros recuerdan un tanto los de las momias pintadas en el Fayum (pinturas romanas) y, al mismo tiempo, anuncian ya la Edad Media. Victorias aladas de pie sobre bolas y medias lunas sosteniendo círculos con retratos, pavos y ornamentos vegetales decoran los hipogeos de Palmira. En todos los casos, su rasgo más destacado es el helenismo que transpiran estos motivos.


  En cuanto a la miniatura, tampoco está del todo claro, al igual que en la pintura, si las obras fueron realizadas por sirios y posteriormente trasladadas a Bizancio o bien se trata de obras bizantinas ejecutadas por artistas sirios. Por tanto, incluimos algunos ejemplos de los que volveremos a hablar en los capítulos de la miniatura bizantina.
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    Ilustración del folio 12v del Génesis de Viena (siglo VI), con la historia de Jacob. Sobre fondo púrpura, escenas del mismo episodio en bandas superpuestas.

  


  Uno de los manuscritos más importantes es el Génesis de Viena (Biblioteca Nacional de Austria), obra realizada en el siglo VI, probablemente con el beneplácito del emperador Justiniano, lo que significa que se trata de un códice de lujo. En los veinticuatro pergaminos que se conservan (algo menos de la mitad de los que constaría el original), presenta sobre el fondo púrpura de la vitela teñida, escenas del mismo episodio en bandas superpuestas situadas en la parte inferior de la página, bajo los textos escritos en caligrafía uncial (letras versales) y color plateado ocupando toda la caja reservada a los mismos. El modelado por claroscuro y el estilo suelto le dan un aire impresionista. La narración sigue la Septuaginta o «Biblia de los Setenta», traducción de textos hebreos y arameos al griego koiné o griego helenístico. Una de sus escenas mejor conservadas es la de Rebeca saliendo de Jericó para buscar agua del pozo y, seguidamente, dándosela de beber a Eliezer (mayoral de Abraham) después de haberla echado en el abrevadero de los camellos, representados con gran naturalismo, al igual que toda la escena. Hay otros episodios que no constan en el Génesis, por lo que, seguramente, el texto deriva o se trata de una paráfrasis judía.
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    Evangeliario de Rábula. La Crucifixión, una obra ilusionista con profundidad espacial, juego de la luz y figuras expresivas.

  


  El Evangeliario de Rábula, conservado en la Biblioteca Medicea Laurenciana de Florencia, es una obra ilusionista con profundidad espacial, tridimensionalidad, juego de la luz y sentido de la composición, de brillante policromía y figuras expresionistas. Escrito en el año 586 en el monasterio de San Juan de Zagba (próximo a Antioquía) por el monje que le da nombre, se considera un trabajo parcialmente retocado por restauradores. Además de numerosas ilustraciones en los márgenes, contiene cuatro a toda página referentes a las fiestas más importantes del año litúrgico. En una de sus imágenes aparece de manera exclusiva en el arte cristiano la escena (no recogida en los evangelios canónicos) en la que los apóstoles (conforme a 1 Hechos) están eligiendo a un nuevo duodécimo miembro tras el suicidio de Judas Iscariote.


  Las artes decorativas: orfebrería, mosaicos y marfiles


  En cuanto a la orfebrería o arte de los metales preciosos, en general, se trata de obras destinadas a la corte así como a los oficios litúrgicos. La pieza más importante es el Cáliz de Antioquía, que en la actualidad se guarda en la colección Cloister de arte sirio del Museo Metropolitano de Arte de Nueva York, institución que lo adquirió en 1950 a unos coleccionistas, los hermanos Kouchakji, tras haberlo encontrado varios campesinos en el interior de un pozo de la localidad de Hama, en el año 1910.


  Se trata de una pieza semiesférica de plata lisa —sin labrar— contenida en el interior de otra del mismo formato de plata dorada, que en su exterior muestra en relieve repujado doce figuras, entre ellas, dos imágenes de Jesús, una joven, imberbe, sedente, sosteniendo un pergamino (su Palabra). En el lado opuesto, aparece entronizado y en actitud de bendecir; su trono está dispuesto sobre las alas abiertas de un águila, símbolo de su ascensión al cielo. La mano derecha del Redentor alcanza un plato con cinco panes y dos peces; cerca del plato se ve una paloma; a su lado, un cordero, símbolos del Espíritu Santo y de su misión como Salvador de la humanidad. Aparecen también pámpanos y vides picoteadas por pájaros, frutos que constituyen símbolos cristianos de la Eucaristía. Las diez figuras restantes se identificaron, en principio, con los cuatro evangelistas y seis apóstoles, también sentados y sujetando el rollo de la Ley en sus manos, aunque, según Christine Kondoleon, aluden a filósofos clásicos que anticiparon la venida de Cristo. El cáliz ha sido fechado por los responsables del museo entre mediados del siglo IV y principios del VI d. C. («lo más probable es que sea del siglo IV o V», según también el antiguo catedrático de Arqueología de la universidad de Zaragoza, Antonio Beltrán). No obstante, de acuerdo a un artículo de la revista Arte y antigüedades, publicado en el diario El País en 1985, se trata probablemente de una falsificación realizada en 1910 (año en el que fue encontrado) por el orfebre grecochipriota Constantin Christodoulos, quien se lo vendió en 1912 a los citados hermanos Kouchakji, residentes en Nueva York.
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    Cáliz de Antioquía. Copa exterior en plata dorada (¿siglo V?). Vides que aluden a la eucaristía, pájaros y figuras sedentes, algunas identificadas con Jesucristo. Museo Metropolitano de Arte de Nueva York.
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    Vaso de Emesa (Museo del Louvre), siglos VI-VII. Recipiente para contener el vino de la eucaristía, decorado con los bustos de Cristo, la Virgen y santos.

  


  Otra versión relaciona esta copa con una serie de objetos litúrgicos pertenecientes a una iglesia de la ciudad de Kaper Koraon, al sudeste de Antioquía, según C. Kondoleon, que fueron encontrados en 1908.
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    Mosaico con la representación cartográfica más antigua que se conoce de Jerusalén. Pavimento del ábside de la iglesia de San Jorge en Madaba (siglo VI).

  


  Entre otros objetos de interés, como varias tapas de evangeliarios con relieves en plata repujada, destaca el Vaso de Emesa (Museo del Louvre. París), un recipiente para ceremonias eucarísticas procedente de esa ciudad (actual Homs), fechable hacia los siglos VI-VII; está decorado en la panza con un friso de medallones separados por motivos florales, que presentan los bustos de Cristo flanqueado por san Pedro y san Pablo, la Virgen entre dos ángeles, san Juan Bautista y san Juan Evangelista, tratados como si fuesen monedas aplicadas a la panza del recipiente.


  Entre los mosaicos, el más célebre es el de Madaba (siglo VI), en el pavimento del ábside de la iglesia de san Jorge en esta localidad jordana. Se trata de un mapa polícromo realizado originalmente con más de dos millones de teselas y unas dimensiones de 21 × 7 metros (actualmente, 16 × 5 metros), en el que entre otros accidentes y lugares geográficos (desde el Líbano, al norte, hasta el delta del Nilo, al sur, y desde el desierto de Arabia al este hasta el mar Mediterráneo al oeste), figura la representación cartográfica más antigua que se conoce de la ciudad de Jerusalén, en la que aparece la iglesia Nea, consagrada en el 542, sin que figuren templos consagrados posteriormente al año 570, lo cual nos indica la fecha de la ejecución del mosaico. Entre otros motivos, como diversos animales (un león cazando una gacela, varios peces), dos barcos de pesca en el mar Muerto, figuran otras representaciones de ciudades bíblicas como Jericó y Belén, por lo que seguramente se trataba de un mapa para orientación de los peregrinos a los Santos Lugares.


  Se sabe de otros ejemplos, también en la ciudad de Madaba (iglesia de los Apóstoles, con el gran mosaico del mismo nombre, o el Parque Arqueológico), que hicieron gala de una rica iconografía, adoptada más tarde por el mundo medieval cristiano.


  Respecto al arte de la eboraria, predominan los marfiles de origen helenístico, procedentes mayormente de la escuela de Antioquía y realizados con una gran perfección. Se trata de obras destinadas tanto para dípticos como para tapas de libros sagrados.


  2


  El arte paleocristiano occidental


  PRINCIPALES ETAPAS HISTÓRICO-ARTÍSTICAS


  El arte paleocristiano de la zona occidental del Imperio es, ante todo, un arte romano, es decir, ejecutado por romanos, pero sin ajustarse al panteón, a la mitología pagana, por lo que en sus primeros tiempos no existe un arte definido. Su desarrollo vendrá dado por las necesidades del culto y las posibilidades de los fieles.


  Se pueden establecer, grosso modo, tres etapas principales:


  
    	Etapa de persecución y formación (desde el siglo I hasta principios del IV). Se aprecia una gran influencia clásica, adaptación simbólica del paganismo y predominio del arte catacumbario (sarcófagos y pinturas murales).


    	Etapa triunfal (desde principios del siglo IV hasta principios del V). Políticamente, tienen lugar importantes acontecimientos para el cristianismo, como la publicación en Nicomedia del Edicto de Tolerancia por el emperador Galerio en el año 311, y del Edicto de Milán por parte del emperador Constantino en el 313, con lo que el cristianismo deja de estar proscrito. Por último, para consagrar el triunfo de la nueva fe, el emperador Teodosio, mediante el Edicto de Tesalónica, dado en el año 380, instaura el cristianismo como religión oficial del Estado. 

    Esta etapa constituye la fase más fecunda en el plano artístico. Se asiste a un enriquecimiento de elementos iconográficos. Se producen las primeras manifestaciones netamente cristianas, tanto en las pinturas al fresco de las catacumbas como en la decoración de los sarcófagos, haciéndose presente una rica iconografía simbólica que más adelante veremos. Además de la persistencia del arte catacumbario, la importancia se traslada a la construcción y decoración de basílicas y baptisterios.


    En esta etapa, el artista paleocristiano no está aún definido; se trata de un romano cuya religión ya no se adapta al panteón mitológico, si bien su mentalidad continúa siendo bajorromana. En consecuencia, el arte viene marcado por las necesidades del culto y las posibilidades de los clientes, dándose una confusión en ocasiones con el arte romano, ya que los mismos talleres que realizan obras paganas llevan a cabo también los encargos cristianos variando temática.



    	Etapa tardía (siglo V y principios del VI). Con la caída del Imperio de Occidente (476) se produce un desplazamiento del centro de gravedad hacia Oriente, con la consiguiente repercusión en la iconografía de temas de esta procedencia. Se da una interrelación con el arte protobizantino y bizantino, instaurándose la solemnidad y la rigidez protocolaria en las formas artísticas, que terminan estereotipándose.

  


  En resumen, hasta principios del siglo IV tiene lugar un reaprovechamiento de elementos paganos dotándolos de un significado cristiano. A partir de esa fecha, con el triunfo del cristianismo, el mecenazgo imperial otorga al arte cristiano todas las ventajas que antes tenía el arte pagano, puesto que el principal cliente será el emperador.


  Como consecuencia de la fuerte jerarquización de la Iglesia, a imitación del poder político —el cristianismo es la religión oficial del Imperio—, se produce un arte monumental que cuenta con garantías de difusión al estar respaldado por la autoridad, y se comienzan a unificar los criterios artísticos. Las diferentes regiones del Imperio, no obstante, aportan sus propios matices locales, que enriquecen las manifestaciones del arte paleocristiano. Se allana, así, el camino a un desarrollo artístico que había estado limitado por una religión perseguida y, a partir de ahora, se inicia un gran periodoperiodo en la historia del arte que abarcará toda la Edad Media, unificándose el arte cristiano de Occidente con el estilo Románico, que se desarrolla plenamente a partir del siglo XI.


  EL CRISTIANISMO SUBTERRÁNEO. LAS CATACUMBAS


  Los enterramientos constituían para los primeros cristianos un serio problema, ya que el cuerpo se consideraba templo del Espíritu Santo (I Cor 6:19-20), y además debía ser conservado para la resurrección, por lo que estaban en contra de la cremación, que era el procedimiento habitual utilizado por las clases bajas romanas para deshacerse de los muertos. Tampoco había espacio en las fosas comunes de los cementerios, puesto que las clases acomodadas recurrían a la inhumación y, en consecuencia, se hallaban repletos de urnas; aparte de que no era posible dar a los fieles un entierro adecuado dignificando sus tumbas con los símbolos del cristianismo en un entorno pagano.


  Se optó entonces por excavar en las afueras de algunas ciudades enterramientos subterráneos, que llegaron a tener hasta cinco niveles de galerías y tomaron el nombre de catacumbas, ad catacumbas, un término surgido en el siglo IV para designar hundimientos del terreno existentes en la Vía Apia, próximos al lugar donde se encuentra actualmente el cementerio de San Calixto. Probablemente, deriva de las expresiones griegas katá: «hacia abajo» y tumbos: «túmulo». Por tanto, la catacumba designaba un lugar subterráneo. Su construcción solo fue posible en lugares como Roma, Nápoles o Sicilia y el norte de África, donde se daban algunas coincidencias geológicas como un subsuelo de rocas blandas, arenarias, donde ya habían tenido lugar excavaciones previas en forma de canteras.


  Cuando terminaron resultando insuficientes en espacio para acoger al número de difuntos, a los cristianos no les quedó otro remedio que recurrir a cementerios (coemeterium en latín, derivado del griego koimetérion: «dormitorio»), al aire libre (areae), de los que se sabe su existencia desde principios del siglo II. En sus espacios albergaban sarcófagos exentos en los que se introducía el cadáver envuelto en dos capas de tela, alternando con tumbas sobre las que podían disponerse mesas (mensae) para el banquete fúnebre, además de pequeños mausoleos (cellae) para las personas de cierta dignidad, que han dado lugar a las criptas que se conservan en algunas iglesias.


  Andando el tiempo, cuando albergaban el martiryum de un santo o eran el lugar en el que un mártir, muriendo, había dado testimonio de su fe, alcanzaron una cierta monumentalidad, derivada de los mausoleos paganos y de las construcciones en las que se daba culto a un héroe (heroa), presentes ya en la Grecia posterior a la Edad Oscura (siglo X a. C.). Tuvo también influencia el tetrapylon, originario de Oriente, una construcción formada por cuatro arcos cubiertos con una bóveda, igual a la que cubre la iglesia de San Juan Evangelista en Éfeso.


  El martiryum más antiguo que se conoce, datable hacia el 140 d. C., se encuentra en el subsuelo de la basílica de San Pedro de Roma. Se trata de un pequeño recinto de 5 por 7 metros, que contiene varias tumbas; sobre una de ellas se levantó un edículo dístilo de cubierta plana que, según la tradición, albergaba las reliquias del Pescador —hoy bajo el altar mayor—; por ello, Constantino ordenó la construcción encima de la gran basílica paleocristiana.


  Entre los diversos tipos de martiryum se encuentra el cruciforme, con la nave cubierta por bóveda de arista, y el modelo denominado cella trichora, es decir, de cabecera trilobulada (un ábside en el eje y dos en los lados), como la de la catacumba de San Calixto en Roma (h. 300); presenta igualmente la nave abovedada y su fachada se abre en un gran arco, a veces, también triple como el testero. La tumba del mártir, en ambos casos, se encontraba en el subsuelo.


  En el siglo IV, los martirya alcanzaron un aspecto más monumental, como fue el caso del de San Anastasio de Salona (patrono de los bataneros) o La Alberca en España. Se trataba de edificios rectangulares de dos pisos cubiertos con bóveda de cañón y espacios absidales en su interior.


  Las grutas subterráneas comenzaron a utilizarse a fines del siglo II y se mantuvieron en uso durante todo el siglo IV, aun después de la publicación del Edicto de Milán, así como a lo largo del V. Los encargados de excavarlas eran los fossores, que trabajaban a la débil luz de las lamparillas de aceite y evacuaban la tierra a través de cestos que pasaban en cadena por los lucernarios. De ellos deriva la orden de los frailes Fossores, una congregación que vive en los cementerios in vigilando para orar y acompañar a las familias en el trance; en España tenía en abril de 2021 sus últimos miembros en Guadix (Granada) y en Logroño: tres y tres, seis en total de los cincuenta y ocho que se llegaron a contabilizar en los años cincuenta del pasado siglo.


  Derivadas de los hipogeos paganos, las catacumbas, de simetría ancestral, contaban, en general, con la siguiente estructura:


  
    	Boca o entrada, sobre la que, previa a la legalización de la religión cristiana, se solía levantar una pequeña capilla aérea, la cella memoriae, consagrada a un mártir.


    	Ambulacra, galerías y corredores a los que se llegaba tras descender unas escaleras que se iniciaban en la boca. Sus paredes eran irregulares y muy estrechas, y confluían en distribuidores. Las más amplias se conocían como arenarios. A lo largo de ellas existían diversos compartimentos:


    	Arcosolium o arcosolio, espacios en forma de arcos semicirculares, abiertos en la pared para depositar los sarcófagos de personalidades religiosas.


    	Capellae o ensanchamientos de galerías que contaban con sus propios ábsides, en las que eran enterradas personas de cierta dignidad.


    	Cubiculum o cubículo, tumba con capacidad para varios lóculos, donde estaban enterrados miembros de la misma familia.


    	Formae o nichos, distribuidos en varios niveles a lo largo de las paredes, correspondiendo los inferiores a los de mayor antigüedad.


    	Loculi o lóculos, similares a los anteriores, estantes rectangulares para introducir el sarcófago, generalmente uno aunque podían contener dos (locus bisomus) o hasta tres (locus trisomus) sepulcros de piedra o mármol, decorados en su frente con diversos motivos, como más adelante veremos.


    	Lucernarium o lucernarios, pequeños respiradores para la entrada de la luz y la ventilación.

  


  En su trazado se dan distintas variantes:


  
    	En Roma predominaban las galerías estrechas surgiendo de un determinado punto, en general, un grupo de tumbas de mayor antigüedad. Llegaron a constar hasta de cuatro corredores superpuestos, conectados a través de rampas o, en ocasiones, también de angostas escaleras. Entre las más de sesenta que se construyeron, solo cinco de ellas están hoy abiertas al público: San Calixto, San Sebastián y Santa Domitila en la zona de Appia Antica (Antigua) y las de Priscila y Santa Inés en Nomentano-Salario.


    	En Sicilia las galerías eran bastante amplias y formaban una complicada red de pasillos en los que había numerosos sepulcros en el suelo, así como en los nichos de las paredes.


    	En Nápoles y en el norte de África estaban presididas por una galería amplia y recta que constituía el eje de la catacumba.

  


  Existen opiniones en el sentido de que, aparte de lugar de enterramiento, las catacumbas fueron también espacios de culto a escondidas durante las persecuciones. Pero, es impensable que se diera todo ello en lugares angostos, húmedos y fríos, de escasa dimensión para albergar asistentes, en los que no era posible celebrar otros ritos más que funerales; aparte de que los romanos conocían de sobra su ubicación como para constituir refugios seguros. Asimismo, el Derecho romano reconocía la inviolabilidad de las tumbas, por lo que no había lugar para la clandestinidad.


  LA ARQUITECTURA SALE AL EXTERIOR: LA BASÍLICA


  En Roma, al igual que en la parte oriental del Imperio, las primeras comunidades cristianas comenzaron a celebrar sus cultos en casas particulares o domus ecclesiae, conocidas con el nombre de titulus para denominar las viviendas más humildes apiladas en grandes bloques (las insulae), que contaban con pequeñas tiendas y almacenes en el piso bajo y estaban situadas en calles estrechas y tortuosas. El término titulus («título») hacía referencia a la placa de mármol situada en el exterior del inmueble, que acreditaba la propiedad de su dueño.


  Otro tipo de viviendas eran las domus, casas de una sola planta pertenecientes a romanos de cierto nivel económico, cuyo pater familias llevaba el título de dominus.


  Con el tiempo, en alguno de estos tituli se añadió una confessio, es decir, un espacio para albergar reliquias de mártires, puesto que en Roma la eucaristía se celebraba «sobre la sangre de los mártires», o sea, sobre el altar que contenía los restos sacros.


  A principios del siglo IV, tanto en Roma como en el norte de África, continuaban en uso las, como atestigua la primitiva iglesia de San Crisógono en Roma, levantada ya en tiempos del papa Silvestre I (314-335) sobre una de ellas. Tenía planta rectangular cubierta en madera vista, ábside en la cabecera, fachada abierta en tres arcos y el pórtico y el atrio en su costado derecho.


  Otro modelo similar era la primitiva iglesia de San Sebastián ad Catacumbas («de las Catacumbas») o Extramuros, levantada como su nombre indica sobre las catacumbas que se denominaron así en honor a uno de los primeros santos de la cristiandad.


  Orígenes de la basílica paleocristiana


  La palabra basílica (basiliké en griego, elipsis de la expresión basiliké oikía: «casa real») deriva del término basileus, que significa «rey». Para san Isidoro de Sevilla, «las basílicas eran en un principio las moradas de los reyes o el palacio donde administraban justicia, y de ahí proviene su nombre. Hoy día, los templos divinos son llamados basílicas porque en ellos se da culto a Dios, Rey de todos, y en ellos le son ofrecidos sacrificios».


  Al principio, este término se empleaba con el sentido de comunidad cristiana e Iglesia en general en sustitución del término ecclesia. Su acepción actual como templo no se propagó hasta bien entrado el siglo IV. En el sentido canónico de la expresión, designa una parroquia de especial dignidad que, en ocasiones, es titular de una silla episcopal, sede de la diócesis, por lo que el templo recibe el nombre de basílica-catedral.


  Asimismo, el vocablo basiliké se empleó para designar la puerta principal en actos de culto de algunas iglesias de especial importancia, por lo que se admite también para la designación de la «puerta real».


  Su origen es bastante complejo y remoto; en torno a ello, se han elaborado diversas teorías, que pueden agruparse en dos grandes corrientes: occidentalistas y orientalistas:


  
    	En cuanto a las teorías occidentalistas, una primera defendida por Alberti, Pietro Crostarosa, G. Giovannoni y A. Nibby, entre otros, hace derivar por semejanza la basílica cristiana de la basílica civil romana, que tenía planta rectangular de una, tres o cinco naves separadas por columnas en dirección longitudinal, siendo la central más ancha que las laterales, y una exedra a modo de ábside, como la del palacio de los Flavios en el monte Palatino de Roma. Sin embargo, esta teoría no casa con la desaparición de las columnas en los lados menores del rectángulo central de la basílica Ulpia, ni con las entradas laterales, ni tampoco con la utilización de techumbres de madera cuando estaban en pleno uso las cubiertas abovedadas en los tiempos del Bajo Imperio. 

    
      [image: img14.jpeg] 

      Planta de la basílica de Majencio y Constantino. En el área del ábside, al oeste, se elevaba la gran estatua sedente (12 m de altura) acrolítica (torso de madera y extremidades de mármol), conocida como el Coloso de Constantino.

    


    
      Según el arquitecto italiano Bruno Zevi, las diferencias entre la basílica romana (por ejemplo, la de Trajano) y las iglesias paleocristianas (como la de Santa Sabina en Roma) se observan en la función y en el problema espacial. La primera es simétrica respecto a los dos ejes: columnata frente a columnata, ábside frente a ábside, creando un centro único que determina la función del edificio. El templo cristiano suprime un ábside y desplaza la entrada al lado menor, rompiendo así la doble simetría del rectángulo y convierte el eje longitudinal en el camino del hombre, es decir, en la trayectoria del observador. Y, a pesar de que en el mundo romano puedan existir ejemplos semejantes (edificios domésticos, basílica de Pompeya), los cristianos dieron al edificio una función determinada e hicieron de él un sistema de proyección hacia el altar, núcleo del templo.


      Otra teoría, defendida principalmente por Guido Calza, sitúa el origen de la basílica cristiana partiendo de edificios propios para el culto imperial, que contaban con un atrio, un pórtico y una nave o sala interior (un ejemplo se halla en algunas construcciones del complejo palacial de Diocleciano en Spalato, actual Split, Croacia), aunque estas construcciones paganas suelen ser, en su mayoría, posteriores ya a basílicas cristianas organizadas.


      En opinión del abate Martigny, Zestermann o Witting, la basílica cristiana podría derivar de la cella trichora, característica de algunas catacumbas y cementerios. No obstante, presenta el inconveniente cronológico de no haberse demostrado que estas construcciones sean anteriores a las basílicas.


      Otra hipótesis busca el origen en las propias catacumbas. Sin embargo, la dificultad mayor para llegar a sostenerla reside en que estas eran galerías de carácter subterráneo, excavadas, con bóveda, mientras que la basílica paleocristiana es aérea y presenta cubierta de madera.


      Para G. F. Kreuzer, Franz Cumont, A. Conce y Leroux, la basílica cristiana deriva del templo pagano, una teoría de poco fundamento, ya que no tienen nada que ver ni su estructura ni sus funciones: este último está destinado a albergar la estatua del dios y al culto privado, mientras el templo cristiano tiene como misión el culto público, con presencia de los fieles en su interior.


      Todavía existe otra corriente, defendida por Peter Brown, que sitúa el precedente directo de la basílica cristiana en los martyria y en las cella memoriae (pequeñas capillas conmemorativas de los mártires, construidas al aire libre en cementerios y catacumbas), a las cuales se les habría añadido una nave o sala para albergar las reuniones de los cristianos en torno a las reliquias. Esta idea caería por su lado cronológico, principalmente, puesto que dichas construcciones son anteriores a las basílicas.


      Una última línea de análisis propuesta por Dehio, Lemaire, Marucchi y Schulten, y apoyada por Leclerq, teniendo en cuenta que las primeras estancias de reunión para los cristianos fueron las casas de los patricios conversos, hace derivar la basílica paleocristiana de la casa imperial romana, también de estructura rectangular, con su entrada o fauces y un patio o atrium rodeado por un peristilo, de cuyas columnas podían haberse imitado las que separan las naves de una iglesia. Sin embargo, esta teoría se ha considerado un tanto aventurada al asemejar zonas de muy diversa finalidad y con un significado totalmente diferente, aunque pudieran presentar alguna similitud en planta, siendo por ello prácticamente imposible pasar del concepto de casa civil al de basílica o casa de Dios.
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      Vista aérea de la sinagoga de Cafarnaún.

    



    	Entre las teorías orientalistas alcanzó gran difusión un planteamiento propuesto por Kreuzer y Gordon, que buscaba el origen de la basílica paleocristiana en las sinagogas hebreas, como la de Dura Europos, cuya planta consiste en una sala rectangular que termina en un pequeño espacio o nicho entre dos columnas, en el cual se guardaba el Libro de la Ley, la Torá. Otro tipo de sinagogas en la Alta Galilea, como las de Cafarnaúm, constaban de una planta rectangular flanqueada por columnas en tres de sus lados, así como de tribunas para las mujeres —como el matroneum paleocristiano—. Sin embargo, carecían de ábside, esencial para el culto, si bien poseían un patio lateral con pórtico, similar al atrium. No obstante, diversos estudios coinciden en que puede tratarse solamente de evoluciones paralelas. En Bet-Alpha, sin embargo, existe una sinagoga que consta de tres naves y un ábside, si bien se trata de una construcción del siglo V, por lo que en todo caso, constituiría una influencia a la inversa, es decir, de una sinagoga que copia la estructura de una basílica. En consecuencia, sería muy difícil decidirse por esta fuente directa. 

    Existen también investigadores que convienen en que la procedencia de la basílica paleocristiana está en los edificios de los misteriae paganos, que llegaron a Roma desde Oriente aportando su particular culto en torno a las religiones mistéricas, con sus creencias y ritos propios: reunión en una sala rectangular hipóstila (con columnas), similar a la basílica pitagórica subterránea de la Porta Maggiore de Roma (siglo I), al santuario de los dioses sirios en el Janículo (siglo III), al templo de Serapis en Mileto (siglo III), o a los mitraeos, templos subterráneos dedicados al dios Mitra, que proliferaron abundantemente. Estas teorías presentan el inconveniente de que hacen referencia a construcciones bajo tierra, abovedadas, mientras que las basílicas son templos aéreos con cubierta de madera; además de que la gran diversidad de sectas, creencias y prácticas religiosas, nos dejan en la imposibilidad de aceptar un origen único.


  


  En consecuencia, podemos concluir, de acuerdo al punto de vista ecléctico de Gustavo Giovannoni, que el tipo de basílica paleocristiana, generalmente, era conocido tanto en Oriente como en Occidente, si bien fueron los cristianos primitivos quienes lograron organizarlo, creando un modelo que, aunque experimentando distintas transformaciones, y en convivencia con las plantas radiales, se ha mantenido prácticamente igual hasta nuestros días.


  Estructura y tipología basilical


  La planta y la estructura de la basílica cristiana presentan diversas variantes tanto exterior como interiormente. Básicamente, se pueden resumir en las siguientes.


  En el interior, el tipo más sencillo consta de vestíbulo (pronaos), nave única (naos) y cabecera (bema), donde se alberga el ábside. La puerta de entrada al recinto se abre en el extremo contrario, proporcionando al edificio una estructura axial o longitudinal que rompe en cuanto a las proporciones con la perfección bajorromana. No obstante, del mundo clásico (Grecia) la basílica cristiana tomará el concepto de que el templo constituye un reflejo del ser humano, adaptado a su medida.


  Este modelo puede evolucionar en planta, subdividiendo la nave en tres o cinco por medio de hileras de columnas, utilizadas hasta el siglo IV, siendo sustituidas a partir de entonces por pilares prismáticos.


  La columnata que separaba las naves estaba coronada, en época constantiniana, por un arquitrabe que soportaba la carga de los muros altos de la nave central (Santa María la Mayor de Roma, la Natividad de Belén). Antes de finalizar el siglo IV comenzó a sustituirse este elemento por arcadas, como se aprecia en Santa Sabina y en San Pablo Extramuros, que se considera el modelo para la mayor parte de los templos sucesivos.


  Desde fines del siglo IV comenzaron a construirse sobre las naves laterales tribunas destinadas a la asistencia de las mujeres o matronas al culto, de ahí el nombre de matroneum. A partir del siglo V la nave central se destinó a albergar al clero y las laterales a los fieles.


  El centro de la cabecera lo preside el altar, rodeado de los bancos destinados a los presbíteros, por lo que se conoce con el nombre de presbiterio, más elevado que el resto del templo mediante tres escalones de acceso con el fin de dignificarlo, así como para que se observe mejor desde todo el recinto sagrado el ara del altar. Este espacio corresponde al ábside (ecclesiae absis), donde se halla el altar, en el que un sarcófago hace de ara, dado que en Roma la Eucaristía se celebraba «sobre la sangre de los mártires, semilla de nuevos cristianos», como ha reiterado recientemente el papa Francisco. Para tener acceso al sepulcro del mártir, surgirá el deambulacra o deambulatorio, un espacio por el que los fieles transitan para venerarlo.


  Posteriormente, con el auge de las peregrinaciones, surgirá la girola, un pasillo libre detrás del altar mayor, prolongación de las naves laterales, en el que se abren diversas capillas dedicadas a santos o vírgenes con el fin de facilitar la asistencia al culto a los numerosos fieles en varios lugares del templo a la vez, de manera idéntica a la de otras capillas que también comienzan a abrirse en las naves laterales, para no reducirlo exclusivamente al altar mayor. No obstante, este espectacular desarrollo (propio de las grandes catedrales, así como de las iglesias de peregrinación y de algunos templos monacales cistercienses, con apogeo, pues, en el Románico y el Gótico) escapa ya al mundo cristiano primitivo, cuna de la basílica como tal: casa de Dios, reunión de fieles para dar culto a Dios.


  En el ábside se encuentra el solio o cátedra del obispo, representante de los apóstoles y, por tanto, de Jesucristo. Se trata de una derivación de las exedras cóncavas de los templos paganos, que los griegos llamaron kónje (concha) por su forma semicilíndrica al exterior, cubierto con bóveda de horno o cuarto de esfera. Ante él se abre el arco triunfal. Estaba separado de la nave por un cancel (períbolos), conocido como pergula si estaba unido por varias columnas con entablamento, recordando las pérgolas con parras de vides entrelazadas, en clara alusión al vino de la eucaristía. De este elemento derivará el iconostasio característico de las basílicas bizantinas, mucho más elaborado. A ambos lados, se situaba la doble sacristía (secretarium o sacraria), que en Bizancio se conoce como pastoforio, tal como veremos más adelante.


  Con el tiempo, en torno al ábside mayor, se fueron añadiendo otros espacios secundarios adyacentes, que se conocen como absidiolas o absidiolos; generalmente, suelen ser dos, uno a cada lado del central, constituyendo de esta forma lo que se denomina cabecera triple. No obstante, en plena Edad Media existirán también modelos con cuatro o seis absidiolas más el principal, formando cabeceras pentaabsidales o heptaabsidales, e incluso se construirán en mayor número, proliferando en los brazos del crucero en las grandes iglesias monacales como Cluny. Asimismo, existen ejemplos, sobre todo en Oriente y el norte de África (Orléansville, Tebessa, Mactar, Haidra), de ábsides contrapuestos, situados uno en la cabecera y otro a los pies para el culto martirial.


  Su estructura, que suele ser semicircular, puede presentar distintas variantes: cuadrada, poligonal, de herradura… La cabecera del templo puede estar cubierta por el muro y escondida al exterior.


  Bajo el altar se excava una cámara subterránea para depositar las reliquias, que recibe el nombre de cripta, del griego krypté: «esconder». Su planta o estructura puede ser simple de tipo basilical o también muy compleja e irregular. Para resaltar el ara se levanta un edículo sostenido por columnas, cuya evolución dará origen al baldaquino.


  Una nave transversal, el transepto, generalmente de la misma anchura que la nave central pero de mayor longitud, se interpone entre esta y el ábside, o bien la corta perpendicularmente antes del presbiterio, sobresaliendo de los muros del templo por ambos lados, transformando de este modo la planta rectangular alargada (que se conoce también como oblonga) en planta de cruz latina. El punto donde se cruzan ambas naves se denomina crucero. La iglesia se convierte, así, en el símbolo de Cristo en la cruz: la cabeza del Redentor es el altar; los brazos en cruz, el transepto; el corazón, el crucero; el cuerpo y las piernas, las naves; y los pies del crucificado, la entrada al templo. La finalidad de esta nave transversal fue ampliar la capacidad de la iglesia ante el creciente número de fieles que iba adquiriendo una religión que predicaba, basándose en unos hechos que según los evangelios realmente habían sucedido —y no en mitologías y cultos esotéricos—, un futuro en la otra vida y fraternidad en esta a quienes el paganismo, al menos respecto al presente, no tenía nada que ofrecer.
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    Planta de la Basílica de Santa María la Mayor de Roma. Dividida por dos filas de columnas en tres naves, la central el doble de ancha que las laterales. Transepto integrado y ábside semicircular en la cabecera.

  


  Para dignificar el crucero, andando el tiempo, se levantará encima el cimborrio, una torre generalmente cuadrada —forma que en los tiempos medievales se creía que tenía nuestro planeta, con sus cuatro lados orientados a los cuatro puntos cardinales—, cubierta con cúpula semiesférica, concepto común en muchas religiones de la divinidad, simbolizando esta construcción, por ello, el cielo sobre la tierra. Para apoyar la cúpula sobre la superficie cuadrada del cimborrio, se transforma este en un octógono mediante la adición en las cuatro esquinas del cuadrado de bovedillas angulares (trompas) o de triángulos esféricos (pechinas).


  En cuanto al exterior, las basílicas van experimentando una serie de variantes que terminarán cobrando gran complejidad. Delante de la fachada principal se construyó una columnata que, cubierta en principio con techo de madera, terminará dando origen al pórtico de entrada; este puede quedar reducido solo a la zona que precede a la puerta, reforzándose los ángulos con espacios cerrados; se dará lugar, de esta manera, al nártex, en cuyo centro había una fuente (cantharus) para las abluciones de los fieles. En las grandes basílicas, el nártex constaba de dos espacios: exonártex o nártex exterior, que daba acceso desde el atrio a la iglesia, y el esonártex o nártex interior, que daba paso al interior del templo (el aulé o aula) por medio de tres puertas: la central, que conducía directamente al altar, estaba destinada al clero; la de la derecha, que recibía el nombre de matroneum, a las mujeres; y la de la izquierda, llamada andrón, a los hombres. Por las funciones litúrgicas, esta última se terminará conociendo como nave del evangelio y la anterior como nave de la epístola. Las naves laterales son de menor altura, lo que permitía abrir ventanales en los muros altos de la nave central con el fin de favorecer la iluminación del templo.


  En principio, la cubierta era de madera vista pero, posteriormente, se fue enriqueciendo con artesonados, construidos a base de casetones polícromos y dorados. Exteriormente, la nave central se cubría a dos aguas y las laterales a una sola vertiente.


  En los templos de tipo monumental, se solía intercalar entre el nártex y la fachada principal un espacio rectangular porticado, que recibe el nombre de atrio, provisto de una fuente en su centro que se denominaba phiala si estaba recubierta con un templete. Además de estar reservado para los catecúmenos, en el atrio se refugiaban peregrinos y penitentes. Una vez trasladado hacia un costado del templo, generalmente, el norte, el atrio dará origen al claustro medieval. Al sur se dispone el pórtico, lugar de cita de los fieles y el pueblo, por lo que se buscaba la zona más soleada y abrigada para las reuniones.


  Hay también basílicas de planta central o radial, organizadas simétricamente en torno a un centro. Dentro de este grupo se encuentran los edificios de planta circular, poligonal y de cruz griega inscritos en un cuadrado, característicos de Oriente. Un tipo muy frecuente han sido los baptisterios.


  Las torres campanario comienzan a construirse en el siglo V en forma cilíndrica y de manera exenta a la basílica, al igual que los baptisterios.


  La construcción de los templos cristianos está orientada de este a oeste, como prescriben las Constituciones Apostólicas del siglo IV, es decir, la cabecera se construye mirando hacia el nacimiento del sol, en consonancia con una simbología divina, puesto que el oriente es el lugar del nacimiento del día, de la nueva vida, identificada con Cristo Dios, de ahí que el altar mayor mire hacia este punto cardinal que coincide con la Jerusalén terrenal, donde murió Jesús, mientras la Jerusalén celestial está simbolizada en el sagrario. A los pies del edificio, a poniente, se sitúa la puerta de entrada para los fieles, flanqueada en los grandes templos por las torres campanario y, encima, en el interior, la tribuna, lugar reservado en un principio para que el emperador asistiera con su reducida corte a la celebración litúrgica, hecho que terminó siendo más frecuente a partir del arte carolingio, con el fin de reflejar el fuerte entronque que existía entre el emperador y el papado.


  LA ARQUITECTURA CONSTANTINIANA


  Las primeras basílicas


  La llegada al poder de Flavio Valerio Aurelio Constantino (c. 274-337), también conocido como Constantino I o Constantino el Grande, supuso además el triunfo de la Iglesia, que gozó del favor oficial del emperador, iniciándose un fuerte vínculo entre Iglesia e Imperio. La organización eclesial se asemejó a la organización administrativa territorial del Imperio, a través de parroquias y obispados, en una estructura piramidal a imitación del poder civil y militar. Las tres principales sedes episcopales fueron Alejandría, Roma y Constantinopla, ciudad a la que se trasladó la sede imperial desde el año 330.


  El propio emperador, que se consideraba a sí mismo como nuevo vicario de Cristo, el apóstol número trece, el elegido por Dios, presidía en persona los concilios de la Iglesia y convirtió a esta —que se dejó hacer con mucho gusto—, en un organismo más del aparato estatal, otorgándose a los obispos el rango y los privilegios de los altos cargos políticos, al tiempo que las grandes ceremonias litúrgicas, con su boato, se contaminaban de los ceremoniales laicos.


  En cuanto a la conversión de los altos personajes de la realeza, no solo la madre del emperador (santa Elena, que viajó a Tierra Santa para hacer acopio de reliquias, entre ellas la supuesta Vera Cruz) y las principales damas de la corte eran ya fervientes cristianas, sino que las clases altas entraban a chorro en la nueva religión, en la que, sin embargo, el emperador no ingresó hasta que se vio en el lecho de muerte.


  Toda esta afluencia de fieles dejaba no solo minúsculo sino también desfasado el interior de los templos, especialmente en los grandes núcleos urbanos. El altar había dejado de ser una mesa transportable para convertirse en un elemento fijo, situado en el presbiterio y había que separar este (propio del clero) de la zona de los fieles. En definitiva, era preciso acometer nuevas construcciones que albergaran las ceremonias religiosas. Los templos paganos no pudieron ser, digamos, «reciclados», pues sus interiores, concebidos como lugar de culto privado, destinados a albergar únicamente la imagen del dios, no tenían la capacidad suficiente para el culto público en el que debían participar los fieles en masa.


  Entre las primeras iglesias se encuentra la «teodoriana» de Aquilea —antiguamente formaba parte de las «basílicas patriarcales», denominación que ha dejado de existir desde que Benedicto XVI, en 2006, la permutó por el de «basílicas papales»—, situada en la costa adriática italiana, construida por el obispo Teodoro (de quien procede el apodo del templo) con el apoyo de Constantino poco después del 313. Levantada sobre una domus ecclesiae, estaba formada por tres espacios: dos salas rectangulares adosadas de 37 por 20 metros, orientadas de oeste a este —aún no regían las Constituciones Apostólicas prescribiendo la orientación de la cabecera a levante—, divididas por seis columnas, conectadas entre sí por un pasillo o vestíbulo transversal enfocado de sur a norte, y otra nave cuadrada adosada en el lado oeste, que hacía de baptisterio. Una de las dependencias constituía el lugar de culto y la otra estaba destinada a los catecúmenos. El vestíbulo era el espacio en el que se llevaba a cabo la confirmación de los bautizados. Tanto el artesonado que cubría el techo como los mosaicos del pavimento eran de un gran valor y estos aún se conservan parcialmente.


  A mediados del siglo IV se efectuó la ampliación del salón norte y se levantó un pórtico frente a la fachada, al estilo de la antigua basílica de San Pedro de Roma. Se formó, de este modo, un gran templo de tres naves, separadas por veintiocho columnas, aunque carente aún de ábside. En el mismo siglo, antes o después de la devastación de Atila (452), según distintas versiones, se amplió el salón sur y se construyó el baptisterio actual.
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    Basílica de Aquilea, con su pórtico del siglo IV frente a la fachada, al estilo de la antigua basílica de San Pedro.

  


  La basílica de Tiro, en la costa del Líbano, consagrada muy poco después del edicto de Milán, se levantó con aire monumental. Un propileo o columnata daba paso al atrio, rodeado en sus cuatro lados por pórticos de columnas, con una fuente en su centro, derivado probablemente de los temenos o espacios exteriores junto a los templos clásicos, que también se encontraban precediendo las salas de audiencia de los palacios y villas romanas, a imitación de las grandes apadanas persas. Tres portadas daban acceso al interior del templo, dividido en tres naves, de las cuales la central estaba más elevada que las laterales, por lo que recibía una mayor cantidad de luz a través de sus ventanales, al igual que las grandes basílicas civiles a fin de iluminar adecuadamente la estatua del emperador, identificado con el Sol Invicto, el Sol de Justicia ahora, con el que estaba relacionado Jesucristo. El baptisterio, hoy desaparecido, se cree que quizá pudo estar dentro del largo muro que rodea al atrio.


  Un tercer ejemplo lo encontramos en Orléansville (norte de África). La iglesia episcopal, fechable hacia el 325, era de planta completamente distinta a las dos anteriores. Más cercana a la futura tipología basilical, estaba formada por un rectángulo orientado de naciente a poniente y dividido en su interior por cuatro filas de pilares cuadrados, que formaban cinco espacios longitudinales y dejaban en el centro una nave mucho más amplia. Incrustado en la cabecera, sin sobresalir de la misma, se abría un espacio semicircular en cuyo subsuelo albergaba la cripta. Opuesto al mismo, hacia 475, se construyó otra estructura absidal a los pies del edificio.


  Sobre el solar de un palacio imperial, donado al obispo Agricio (c. 260-c. 330) por la madre del emperador, Flavia Julia Helena, la futura santa Elena, se levantó la primera basílica de Tréveris en el 326, con planta rectangular formada por dos grandes salas adosadas (73 metros de largo y 30 y 38 respectivamente de ancho), divididas por columnas para formar una nave central más ancha y cuatro laterales, con un baptisterio cuadrado adosado en uno de sus lados y un amplio atrio flanqueado por pórticos de columnas en la parte delantera de cada sala.


  Sobre esta estructura, poco después, el obispo Maximino hizo construir un gran complejo en el que se incluían hasta cuatro basílicas, un baptisterio y otras edificaciones anejas. El gran edificio cuadrangular, iniciado a partir de 340, formará el núcleo de la catedral románica de San Pedro (siglo XI) y de la iglesia de Nuestra Señora (siglo XIII), que se levantan en la ciudad.


  A principios del siglo IV, Constantino, cuyo padre Constancio I había fijado su corte en Augusta Treverorum (Tréveris), tras ser proclamado Augusto por sus legiones en Eburacum (actual York, Inglaterra), corriendo el año 306, mandó construir un aula palatina o salón del trono monumental, reflejo de su poder, conocida también como Basílica de Constantino, que prácticamente no llegó a ser utilizada por el emperador, pues en torno a 330 se decidió el traslado de la corte a Constantinopla. Edificada en ladrillo, con planta rectangular rematada por un ábside, el interior del edificio, actual iglesia luterana, constituye el lugar más espacioso conocido de época romana: 67 m de longitud, 27,5 de anchura y 30 de altura.


  En cuanto a Roma, la construcción de la basílica constantiniana Lateranense, consagrada originalmente al Salvador, se inició en el 313. Su denominación radica en haber sido edificada contigua al palacio Laterano del emperador, cuyo nombre deriva de la familia Laterani, despojada de sus bienes por Nerón. También se achaca a que en este lugar estuvo el palacio del tribuno de la plebe Lucio Sextio Sextino Laterano, que pasó a ser propiedad de los emperadores y Fausta lo aportó como dote cuando se casó con Constantino. La donación de esta propiedad a la Iglesia se atribuye al agradecimiento de Constantino por habérsele aparecido en sueños la noche anterior a la batalla de Puente Milvio (312), en la que derrotó a su competidor Majencio, la cruz de Cristo con la leyenda In hoc signo vinces («Con este signo, vencerás»); ordenó pintarla en el lábaro o estandarte imperial y sobre los escudos de la tropa y consiguió la victoria, que achacó a una intervención divina.


  Otros atribuyen la concesión del palacio a la Donatio Constantini, un documento apócrifo en el que el emperador Constantino hace entrega al papa Silvestre I no solo de la ciudad de Roma sino de todo el Imperio de Occidente; y que incluso el propio emperador quiso trabajar él mismo en las obras de reforma.


  Esta basílica, junto con las de San Pedro del Vaticano, Santa María la Mayor y San Pablo Extramuros de Roma, se conocen como Basílicas Mayores por contar con una puerta santa y un altar papal. Es la más antigua de las cuatro (consagrada por el papa Melquiades en 324) y la de mayor rango por ser la sede oficial del obispo de Roma, si bien en el siglo XIV se trasladó al Vaticano. Se considera la catedral de Roma, cabeza de todas las iglesias del mundo.


  A lo largo del tiempo, ha sufrido distintas reconstrucciones. En el año 846 fue derribada por un terremoto y, tras ser reconstruida, el papa Sergio III la dedicó a San Juan Bautista, al considerar que con su palabra enlaza el Antiguo y el Nuevo Testamento. El papa Lucio, en el siglo XII, la dedicó también a San Juan Evangelista, pues con su evangelio da testimonio de la vida y la palabra del Salvador. De entonces proviene su denominación oficial actual: Archibasílica del Salvador y de los Santos Juan Bautista y Juan Evangelista, más conocida como San Juan de Letrán. Un devastador incendio provocó su derribo en tiempos del papa Urbano V (1362-1370). Francesco Borromini la reedificó a mediados del siglo XVII por encargo de Inocencio X, quien la consagró a San Juan. En 1885 se llevaron a cabo nuevas obras para prolongar el ábside.


  Con unas dimensiones de casi 100 metros de longitud y unos 55 de anchura, la primitiva basílica era de planta rectangular dividida en cinco naves por cuatro filas de columnas, que cargaban arquitrabes en la nave central y soportaban arcadas bajas en las laterales, dejando la central a mayor altura para recibir la iluminación adecuada; el ábside semicircular, dotado de asientos para el clero, sobresalía en la cabecera. El baptisterio —el primero y por tanto más antiguo de Roma— tenía planta octogonal, y fue modelo para otros posteriores. El brazo transversal antes del ábside, añadido en época medieval, transformó la planta en cruz latina. Aunque no se ha conservado, se tiene noticia de la decoración interior, en la que destacaban el artesonado de la nave y el mármol veteado de las columnas, así como el revestimiento de sus muros, que la hicieron acreedora al sobrenombre de «Basílica Áurea».


  La basílica constantiniana de San Pedro fue iniciada con fondos del emperador en 326, consagrada en 329 y finalizada en 333, en la colina Vaticana, sobre el solar del circo de Calígula y Nerón donde fue martirizado y crucificado cabeza abajo, según la tradición, el apóstol. El altar se situó sobre el lugar en el que se creía que se encontraba su tumba entre otras sepulturas, hecho corroborado por excavaciones arqueológicas realizadas entre 1940 y 1949, que dieron con restos de enterramientos, sin que lógicamente se puedan atribuir al apóstol. Dicho altar consistía en un pequeño templete para el cual se levantó un edículo de mármol y pórfido, coronado por un baldaquino que constaba de cuatro columnas salomónicas adornadas de pámpanos, que la tradición legendaria hace proceder del templo del sabio rey de los hebreos, que les da nombre.


  Tras haber sido remodelada en el siglo XV por León Battista Alberti y Bernardo Rosselino, quienes ampliaron el ábside y agregaron una loggia de varios pisos a la fachada, hubo de ser derruida a fines de dicha centuria debido a su estado ruinoso, y el papa Julio II, en 1505, encargó una nueva basílica al arquitecto Donato Bramante, quien comenzó las obras el 18 de abril del año siguiente. Miguel Ángel Buonarroti construyó la gran cúpula, que ha servido de modelo para otras muchas barrocas y neoclásicas.


  La primitiva basílica se conoce por los numerosos dibujos y grabados que se conservan. Contaba con un gran atrio y doble nártex. Una fachada con tres puertas daba entrada a un patio cuadrado con una fuente de bronce en su centro, situada dentro de un baldaquino octástilo.
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    La donación de Constantino (c. 1520), del taller de Rafael, muestra cómo era el interior de la antigua Basílica de San Pedro. Al fondo, se puede observar la disposición original del altar, con cuatro columnas.

  


  Las dimensiones de la nave central (110 metros de longitud) y las dos a cada lado que la flanquean, separadas por cuatro filas de veintiuna columnas monolíticas con capiteles corintios (todos diferentes y reaprovechados de monumentos romanos), recuerdan la planta de Letrán, aunque las laterales no terminaban en la cabecera sino en un brazo transversal, en uno de cuyos extremos, casi exentos, se hallaban dos baptisterios circulares unidos por un corredor, con arcosolios para depositar los sepulcros. El crucero y la nave central estaban separados por el arco triunfal —símbolo arquitectónico del cielo—, adornado con un mosaico de Constantino, acompañado por san Pedro, presentando a Cristo la maqueta de la iglesia; las naves laterales y el transepto por columnas. En el crucero, al pie del ábside, estaba el sepulcro del primero de los apóstoles, aislado mediante una barandilla de bronce. Además de los mosaicos antiguos, Giotto y Pietro Cavallini la enriquecieron con sus frescos en el Trecento.


  La planta de San Pablo Extramuros se inspira en la de San Pedro. Fue edificada, como reza su nombre, fuera de la muralla Aureliana, cerca de la Vía Ostiense, en el lugar donde según la tradición, en el año 64 (67, según Eusebio de Cesarea), sufrió martirio el santo por decapitación —era ciudadano romano, tenía derecho a no ser crucificado— y estaba su tumba, sobre la cual existía una cella memoriae, mencionada ya a principios del siglo III. En 324 fue consagrada por el papa Silvestre I la basílica constantiniana de tres naves y un ábside semicircular, en el que, como en la de san Pedro, se hallaba el sepulcro del Apóstol de los gentiles. En 385, reinando conjuntamente Teodosio, Graciano y Valentiniano II, se decidió levantar una nueva de mayores dimensiones, inspirada en la de san Pedro, más acorde con la categoría del organizador del cristianismo, correspondiendo la superficie de la antigua, aproximadamente, a la del ábside actual incluyendo casi todo el atrio. Se conoce el nombre del maestro constructor, un tal Cirade, que diseñó una gran basílica de cinco naves y siete puertas (tres para la nave central y cuatro para las laterales) con un pórtico formado por cuatro arcos, templo consagrado por el papa Siricio. El arco triunfal sobre columnas monumentales y el mosaico que lo decora corresponden a reformas posteriores llevadas a cabo por deseo de Gala Placidia, hija de Teodosio. El pontífice León I (440-461) encargó los tondos con retratos papales que recorrían todas las arcadas de la nave central hasta el devastador incendio de 1823.


  La reconstrucción intentó conservar la estructura paleocristiana, a pesar de las numerosas reformas. El resultado fue un gran templo de cinco naves, ábside único y crucero con 65 metros de ancho, 132 de largo y 30 de alto, impresionante en la Ciudad Eterna tanto o más que la basílica de San Pedro.


  La basílica de Santa María la Mayor, en el monte Esquilino, no es solo la mejor conservada sino, según algunos autores, la más antigua al haber sido una transformación cristiana en el siglo III de una gran basílica civil. No obstante, se cree más segura su construcción por Inocencio I (401-417) sobre la primitiva iglesia del papa Liberio (352-366), posteriormente reconstruida por Sixto III (432-440). De esta última fecha son las dos columnatas interiores y sus entablamentos y los muros superiores, así como los espléndidos mosaicos que decoran el arco de triunfo, conocidos como «efesinos» porque están dedicados a la vida de la Virgen —ataviada como una emperatriz—, cuya maternidad divina había acabado de ser declarada en el Concilio de Éfeso (431).


  Derivado del modelo de la basílica de la Anástais de Jerusalén, que constaba de un espacio rectangular dividido en cinco naves agregado a otro circular en torno al cual los peregrinos deambulaban para venerar el Santo Sepulcro, surgió en Roma el modelo de basílica que algunos autores denominan cirquiforme, porque su planta en forma de U, sin transepto y con cabecera única semicircular, se asemeja a la del circo romano; combina, de esta forma, el deambulatorio de los edificios funerarios, concebidos para enterramientos masivos, con la planta basilical de la arquitectura cristiana al prolongar las naves laterales rodeando el ábside para formar un deambulatorio alrededor del altar, que discurre por el pasillo que se forma entre las naves laterales y la central, incorporando así la simbología de la aeternitas que, como dice J. Beckwith, estaba «asociada tradicionalmente al circo en el pensamiento romano».
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    Interior de Santa María la Mayor de Roma en la actualidad.

  


  Responden a esta tipología en torno al siglo IV, que posteriormente cayó en desuso: San Sebastián, San Lorenzo y Santa Inés Extramuros en la Vía Nomentana, levantada en el año 324. Se trata de un templo semisubterráneo con su planta baja a la altura de la catacumba donde estaba el sepulcro de la santa y mártir, y el alto al nivel de la vía pública. Fue reconstruida por el papa Honorio a mediados del siglo VII, conservándose de entonces los mosaicos interiores. Aunque de menores dimensiones que la de Santa María la Mayor, posee tres naves, las dos laterales provistas de galería alta para la asistencia al culto de las mujeres. En un lateral, a los pies del templo, está adosado el mausoleo de Santa Constanza.
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    Planta cirquiforme de la Basílica de Santa Inés Extramuros de Roma, con el Mausoleo de Santa Constanza adosado.

  


  Santa María in Cosmedin, llamada en el siglo VII de Schola Graeca (por estar situada cerca de varias estructuras bizantinas), que conserva parte de su aspecto primitivo, fue dedicada en el foro Boario por el papa san Dámaso en 380.


  Santa María la Antigua, en el foro romano, fue edificada en el siglo V en planta longitudinal dividida en tres naves y un pequeño ábside semicircular con dos habitaciones laterales cuadradas en la cabecera. De los frescos que cubrían sus paredes, pintados entre los siglos VI-VIII, descubiertos en 1900 y reabiertos al público recientemente (2016), se conserva aproximadamente una cuarta parte de los originales, dedicados a la Virgen María Reina de los Cielos.


  San Lorenzo Extramuros, que contaba al igual que Santa Inés con una galería alta para las mujeres, sufrió también varias modificaciones medievales, así como graves destrozos durante la Segunda Guerra Mundial; de la construcción destaca su cabecera, de cierto aire clásico.


  
    [image: img21.jpeg] 

    Santa Sabina. Interior dividido en tres naves por columnas jónicas, ábside semicircular en la cabecera.

  


  Del siglo V (422-432) es la Basílica de Santa Sabina en el Aventino, construida tras el saqueo de Roma por las huestes de Alarico, en el 410, sobre la antigua casa de una matrona romana de ese nombre, canonizada luego por la Iglesia. De planta rectangular, está dividida por columnas de capitel corintio reaprovechadas en tres naves longitudinales, de las cuales la central es mucho más alta y ancha que las laterales, lo que permite abrir grandes ventanas en hilera para que entre la luz a raudales. Un gran arco de triunfo en el transepto separaba el presbiterio de la zona de los fieles. Un gran ábside semicircular simboliza la cabeza de Cristo, orientado a los Santos Lugares y decorado en la bóveda con un mosaico que fue sustituido por un fresco fidedigno de Zuccaro en 1559. Estaba perforado por tres vanos en la cabecera, modelo que se extenderá a lo largo de la Edad Media por la arquitectura cristiana. Al exterior, frente al pórtico, contaba también con un atrio rectangular porticado, provisto de una fuente en el centro para bautizar a los catecúmenos, así como un nártex.


  En cuanto al territorio oriental del Imperio, en Salónica o Tesalónica (Macedonia) encontramos dos iglesias de las dinastías constantinianas: San Jorge y Santa Parasceve (Hagia Paraskevi), conocida también desde 1320 como la Acheiropoietos («no hecha por manos humanas») por un icono milagroso de la Virgen que se custodia en su interior.


  La iglesia de San Jorge o de la Rotonda tiene planta circular, como su nombre indica; se trata de una cristianización del mausoleo mandado construir por el emperador Galerio (305-311), encargada en el siglo IV por Constantino para albergar su propia tumba; o, tal vez, como templo dedicado a las deidades mitológicas (no se sabe con certeza, el caso es que el entierro no se hizo en este lugar), unido por una columnata a un gran arco de triunfo, formando parte de un complejo presidido por su palacio imperial.


  Con un diámetro de 24,5 metros, la rotonda está cubierta a 30 metros en su altura máxima por una cúpula de ladrillo sostenida en un cuerpo independiente de gruesos muros de 6 metros de espesor. Los ábsides están excavados en la pared, sin haber sido edificados de forma independiente.


  Del espléndido conjunto de mosaicos con el que fue adornada interiormente el edificio al ser cristianizado, se conservan pocos restos: san Cosme y san Damián con las manos alzadas en actitud orante, Cristo y los ángeles en la cúpula y la Jerusalén Celestial figurada en el tambor. Quedan también restos de alusiones simbólicas a la Santísima Trinidad (una paloma coronada), Cristo (un cordero) y los fieles (ovejas).


  
    [image: img23.jpeg] 

    Mosaicos de raíz bizantina en la cabecera de la basílica de Porec (Istria): la Theotokos entre ángeles en el ábside y, en el arco triunfal, el Pantocrátor flanqueado por los apóstoles.

  


  La iglesia de Santa Parasceve, construida en el siglo V y dedicada a esta mártir del siglo II, presenta, como las iglesias de Roma, la estructura basilical característica de tres naves separadas por columnas reaprovechadas, de capitel corintio en la parte baja y jónico en el piso alto de las tribunas situadas sobre las naves laterales, donde se halla la galería reservada para las mujeres (gineceo). Entre otros, se conservan el nártex de la entrada con las torres que lo flanquean y el baptisterio adosado al lado sur.


  De finales de la misma centuria es la pequeña iglesia de Hosios David, que fue el katholikón del monasterio de Latomos. Era de planta cruciforme cubierta con cúpula, de la cual solo quedan las pechinas con las que se apoyaba sobre el tambor. Lo más interesante es su decoración mural, de la que luego trataremos.


  San Demetrio de Salónica, iglesia dedicada en la capital de Macedonia a su patrono, se edificó por primera vez en el siglo IV como un humilde oratorio sobre unos primitivos baños romanos, en el lugar donde, en el año 303, el santo (un general romano convertido al cristianismo) había sido encarcelado y martirizado, arrojando posteriormente sus restos a un pozo cercano. En el siglo V fue convertida en una basílica de tres naves, que ya en el siglo VII se ampliaron a cinco con unas dimensiones de 43 por 33 metros. A pesar de los incendios que ha soportado, aún conserva su nártex, sus arquerías y capiteles de la época de Teodosio. En cuanto a los mosaicos que decoran su interior, los que se conservan representando entre otros motivos a san Demetrio entre el obispo y el gobernador de Salónica (los patrocinadores de la restauración del templo), corresponden ya al siglo VII.


  En Porec (península de Istria, Croacia), sobre una domus ecclesiae con su baptisterio del siglo III, se levantó a principios del IV una basílica que recibió las reliquias de san Mauro. Encima de su suelo, se construirá a mediados del siglo VI (553) la iglesia actual que, por haber sido iniciativa del obispo Eufrasio, se conoce como basílica eufrasiana, añadiendo al conjunto un atrio y un monumental palacio. Consta de tres naves separadas por arcadas. La bóveda del ábside está decorada con un mosaico de raíz bizantina centrado por la Virgen Theotokos rodeada de ángeles y clérigos de la época, entre los que figura el obispo benefactor portando una maqueta del templo en sus manos. En el arco triunfal, preside Cristo Pantocrátor representado a la manera helenística (joven, sin barba y con el cabello corto), flanqueado por los apóstoles.


  La arquitectura constantiniana en Tierra Santa


  En tiempos de Constantino se levantaron en Tierra Santa varios templos conmemorativos de la estancia de Cristo en el mundo, es decir, en los lugares donde había tenido lugar su pasión, muerte y resurrección.


  Por deseo de santa Elena, que peregrinó allá en 325-326, se edificaron iglesias o martyria en la Gruta de la Natividad, en el Monte de los Olivos, en el Gólgota o Monte Calvario, sobre el Santo Sepulcro (la Rotonda de la Anástasis, así llamada porque fue donde Cristo resucitó) y cerca del encinar de Mambré, el lugar en el que Dios había hablado a Abraham. Todas ellas han sido posteriormente reformadas, por lo que apenas se conservan restos de las construcciones originales.


  
    [image: img24.jpeg] 

    Planta de la iglesia del Santo Sepulcro de Jerusalén, con la rotonda de la Anástasis que albergaba la cámara sepulcral, cubierta desde el siglo XIX por un edículo.

  


  La iglesia de la Natividad, levantada en 333, y sustituida en el siglo VI por la actual, constaba de cinco naves separadas por columnas en una estructura rectangular. Ante la fachada se abría un gran atrio de 28 por 45 metros, rodeado, como era habitual, por un pórtico columnado. Una construcción octogonal, adosada al extremo oriental del templo, probablemente iluminada por una abertura cenital, albergaba la gruta donde se creía que había tenido lugar el nacimiento de Jesús.


  En el Monte Calvario Constantino mandó edificar con similar estructura, precedida también por un atrio, una basílica (consagrada por el obispo Macario en el 336) de cinco naves separadas por columnas, a la que se adosó una rotonda que albergaba la cámara sepulcral, alrededor de la cual los visitantes giraban para adorar el Santo Sepulcro. Se produce así la fusión o combinación de la planta central con la basilical. Se conoce el nombre de sus arquitectos: el sirio Zenobio y el constantinopolitano Eustacio. Desde el siglo XIX está cubierta por un edículo o santuario que custodian diversas comunidades religiosas, entre ellas, la Iglesia católica, la apostólica armenia y la ortodoxa.


  Durante el siglo V, la actividad constructiva no cesó en toda Transjordania y Palestina. Buena muestra fue en Jerusalén la iglesia de San Esteban (437-460), una basílica de tres naves divididas por columnas —provista de tribunas sobre las laterales—, precedida por un nártex y un atrio, y rematada por un ábside poligonal al exterior.


  En Gerasa, en la ribera derecha del Jordán, se levantó en 465 la iglesia de los Profetas, Apóstoles y Mártires, con planta inspirada en el Apostoleion de Constantino, es decir, cruz griega inscrita en un cuadrado, pero con sus cuatro brazos subdivididos cada uno en tres naves por medio de treinta columnas.


  En este lugar se conservan ruinas de otras ocho iglesias edificadas en los siglos V y VI, es decir, las últimas ya de época bizantina. Salvo la anterior y la del Bautista, que es de planta central, las demás son de trazado basilical y destacan, en el aspecto ornamental, por la cubrición del pavimento a base de mosaicos y el revestimiento de ábsides con placas de mármol. La catedral (c. 400), con acceso posterior a través de una escalinata que daba a una gran explanada en la que se levantaba la capilla de Santa María, adosada a la parte posterior del ábside, el resto de edificaciones se agrupan en un mismo recinto. De fines de siglo es la iglesia de San Teodoro y, ya del primer tercio del VI, las de San Juan, San Cosme y San Damián, estas dos últimas flanqueando la anterior.


  Los mausoleos imperiales


  Los mausoleos comenzaron a proliferar a partir de la construcción del Santo Sepulcro de Jerusalén (325-336). De su estructura derivarán numerosas iglesias a lo largo de toda la Edad Media.


  Respecto a los mausoleos de la familia imperial, a pesar de que con la nueva religión había desaparecido el culto al emperador, los edificios no perdieron su carácter divinizador, aunque con la novedad de construirlos adosados a los lados o al pórtico de las basílicas edificadas sobre los martyria catacumbarios, como ocurrió en Roma: el de santa Elena adosado a la basílica de los Santos Pedro y Marcelino entre 326-330; y, hacia el año 345, anexo a la de Santa Inés en la Vía Nomentana, el de su nieta Constantina, hoy santa Constanza (fallecida en 354), que también albergó los restos de su hermana Bitinia († 360).


  El primero fue construido entre 324-326 (según indican las marcas de la argamasa) en un paraje conocido como Ad duas lauros («a los dos laureles»), una gran propiedad imperial romana sita en la antigua Vía Labicana, hoy Vía Casilina, donde también había una necrópolis de los equites singulares, guardias imperiales a caballo. Desde el siglo III fue utilizado por los cristianos, pues allí están las catacumbas de los santos Marcelino y Pedro. La construcción estaba pensada para albergar los restos del emperador, pero terminó siendo destinada a guardar los de su madre, Flavia Julia Helena (Santa Elena de la Cruz o Elena de Constantinopla), fallecida en 328. Se trata de un edificio de planta circular formado por dos cilindros superpuestos, el superior de menor diámetro y abierto en su circunferencia por grandes arcos semicirculares para reducir el peso y dar entrada a la luz, cubierto por cúpula semiesférica sobre tambor con ventanales. Transformado en el siglo VIII en fortificación defensiva, albergó el gran sarcófago de la santa (2,68 × 242 × 1,84 metros), hasta el IX, cuando fue trasladado a Letrán. Actualmente se encuentra en el Museo Pío Clementino, que pertenece a los Museos Vaticanos, mientras las reliquias están repartidas por varios lugares, como suele ser habitual. La decoración exterior en altorrelieve con escenas bélicas ecuestres hace pensar que estuvo destinado, en principio, a contener los restos de un guerrero como su esposo, Constancio Cloro, o su hijo, el emperador. La labra en pórfido rojo (tradición imperial iniciada por Constantino por su color púrpura, asimilado a la realeza) indica que fue tallado en las canteras de Egipto, donde abundaba esta roca magmática de dureza superior al mármol.


  
    [image: img25.jpeg] 

    Restos del Mausoleo de Santa Elena, construido entre 324-326; planta formada por dos cilindros superpuestos, el superior de menor diámetro y abierto por grandes arcos semicirculares.
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    Interior del Mausoleo de Santa Constanza. Veinticuatro columnas sostienen la arcada que soporta el grueso tambor y la cúpula.

  


  El mausoleo de Santa Constanza (c. 340-345) fue erigido para la hija del emperador que le terminó dando nombre y para su hermana Elena. También de planta central, cuenta con nártex en la entrada y termina en dos exedras de forma semicircular. Cubierto con cúpula sobre tambor, abierta en origen por un óculo en su cúspide —recordando el Panteón de Agripa—, levanta el círculo de su cuerpo central sobre una arcada semicircular de disposición radial, sostenida por doce pares de columnas con capiteles de orden corintio compuesto, cimacio y fustes de mármol. Por el mismo número de ventanales penetra a raudales la luz en el espacio central, circundado por un oscuro deambulatorio (en el que se abren nichos a modo de capillas circulares o rectangulares en alternancia, a imitación nuevamente del Panteón romano) cubierto con una bóveda anular que apea en gruesos muros. Sobre una lápida de pórfido bajo el arco de la estancia central debió estar situado el sarcófago primeramente. De pobre decoración exterior, del lujo y luminosidad de la interior solo restan las reproducciones realizadas en el siglo XVI y los mosaicos de la bóveda anular y de las exedras, que veremos más adelante.


  El modelo de iglesia mausoleo persistió en la iglesia de los Santos Apóstoles de Constantinopla, añadiendo el mausoleo del emperador Constantino, así como en la basílica de la Anástasis de Jerusalén, que incorpora el Santo Sepulcro, como ya hemos visto.


  Aspecto común a toda la arquitectura constantiniana, dentro de la variedad que presenta en cuanto al tipo de edificios (basílicas, iglesias, martyria, cementerios), a la estructura de las plantas y la sencillez decorativa exterior, fue la escenografía de los interiores, en la que jugaba un importante papel no solo la decoración sino la luz resaltando el color de los elementos que la componen: los mármoles veteados de los fustes de las columnas y de las paredes interiores, los mosaicos, el dorado de las bóvedas…


  
    [image: img27.jpeg] 

    Mausoleo de Gala Placidia. Rávena. Planta de cruz griega. La decoración de arquillos ciegos sobre el muro pasará a la arquitectura visigótica y románica.

  


  A esta tipología constructiva pertenece el Mausoleo de Gala Placidia (c. 390-450), levantado entre 425 y 430, aproximadamente, en la ciudad de Rávena (Italia), que fue corte de Occidente tras la división del Imperio por Teodosio en el año 395. Se trata de un edificio funerario, adosado al nártex de una iglesia, destinado a acoger los restos del segundo esposo de la titular, Constancio III († 422) y de su hermanastro, Honorio († 423). Se construyó en planta de cruz griega de una sola nave cubierta con bóveda vaída en el crucero, sobre el que se levanta una torre cúbica a modo de cimborrio, cubierta exteriormente con vertiente piramidal a cuatro aguas; a dos en los brazos laterales e interiormente mediante bóveda de cañón. Al exterior, cada uno de los cuatro brazos de la cruz está rematado con frontones triangulares en cuyo tímpano se abre un vano rectangular. Recorren los muros de ladrillo y argamasa arquillos ciegos semicirculares en serie, primer intento de ornamentación mural con medios arquitectónicos, un modelo que será muy imitado en construcciones posteriores como, por ejemplo, la iglesia visigótica de San Fructuoso de Montelios en la península ibérica o el románico lombardo y pirenaico del siglo XI.


  En cuanto a los mosaicos que cubren su interior, hablaremos de ellos en el capítulo siguiente junto con otras ramas de las artes plásticas.
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  Las artes plásticas en el precario mundo paleocristiano


  ICONOGRAFÍA Y SIMBOLOGÍA EN EL ARTE PALEOCRISTIANO


  De acuerdo a la influencia judaica, existía una prohibición real por parte de los Padres de la Iglesia para representar a Cristo y a la figura humana —Tertuliano (160-220) afirmaba que Cristo no debía tener belleza carnal para que solo lo amáramos por su perfección espiritual—, puesto que además del mandato bíblico respecto a la prohibición y adoración de las imágenes, se creía que podía sugerir la idea de un dios pagano; por ello, no hay restos de escultura o pintura cristiana prácticamente hasta el siglo III.


  Como en el Antiguo Testamento se castigaba la idolatría, la iconografía cristiana tiende al uso de símbolos. Las categorías de representación más habituales son el antropomorfismo o aparición del ser humano en su forma propia: Cristo hombre como hombre; o de manera simbólica: Cristo como Buen Pastor; el zoomorfismo u ocultación bajo la forma animal (el cordero, las ovejas, las palomas, los peces, etc.); el criptomorfismo o forma oculta; y el aniconismo o privación de imagen (la cruz, el trono y el sepulcro vacíos).


  En general, se trata de motivos inspirados en la Biblia pero influidos por los modelos iconográficos de la mitología pagana, empleados con una simbología diferente. Asimismo, se adoptan temas de influencia oriental y hebraica.


  Temas influenciados por la mitología clásica


  Los episodios de la mitología clásica reutilizados con mayor frecuencia por el artista paleocristiano son los siguientes:


  
    	El amor entre Eros y Psiquis o entre Orfeo y Eurídice se asimila al amor entre Cristo y el alma.


    	La apoteosis pagana (el rapto al Olimpo del héroe) sirve de modelo para la Ascensión a los cielos de Jesucristo.


    	Prometeo fabricando al hombre se convierte en la creación de Adán.


    	El filósofo entre sus discípulos: Cristo y los apóstoles. Si está en solitario: Cristo, o bien, la Doctrina.


    	Apolo en su carro como dios del Sol: Cristo representado a la manera helenístico-romana, joven e imberbe.


    	Hércules con sus hazañas sirve de modelo a la figura heroica de Cristo derrotando al Mal.


    	Hermes Crióforo es modelo para el Buen Pastor portando un cordero sobre sus hombros, iconografía que a veces se atribuye también al Moskóforo, si bien este representa a un joven kurós portando un ternero (moskós) sobre los hombros en lugar de un cordero (criós).


    	Orfeo apacentando su rebaño es el modelo para representar a Cristo como Buen Pastor o a Adán con los animales del paraíso terrenal. Como músico sirve de modelo a David músico.


    	Las sibilas, por su voz profética, tienen un parangón con los profetas que anuncian la venida del Salvador.


    	Las sirenas y los argonautas representan las tentaciones que acucian al cristiano.


    	Victorias y genios alados se toman como modelo para representar a los ángeles.


    	Los genium locis y las alegorías de fuentes y ríos perviven en el arte paleocristiano.


    	El dios Dionisos borracho es el modelo para Noé embriagado.


    	Hércules luchando contra el león de Nemea hace de modelo para representar a Sansón desquijarando al león, según el episodio bíblico: «He aquí un león joven que venía rugiendo hacia él. Y el Espíritu de Jehová vino sobre Sansón, quien despedazó al león como quien despedaza un cabrito, sin tener nada en su mano» (Jueces 14:5-6).


    	La fecundidad se convierte en lujuria: Venus es la Gran Ramera Babilonia (Ap 17-18); faunos y silenos son los diablos; las ninfas, tentadoras.


    	Erotes, puttis y amorcillos se transforman en angelitos.


    	El desnudo pagano con su simbolismo heroico y divino se mantiene en el cristianismo primitivo. 
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      Cristo como Buen Pastor (siglo IV), iconografía heredada del Hermes Crióforo griego. Museos Vaticanos. Roma.

    


  


  Temas de influencia hebrea


  La repercusión de la iconografía hebrea fue bastante tardía debido, como ya hemos dicho anteriormente, a la aversión entre el pueblo judío a la representación figurada, impuesta por las prohibiciones bíblicas: «No te harás imagen, ni ninguna semejanza de lo que esté arriba en el cielo, ni abajo en la tierra, ni en las aguas debajo de la tierra. No te inclinarás a ellas, ni las honrarás» (Ex 20, 4-5).


  La Iglesia, siguiendo sus propios intereses doctrinales, reinterpreta el pasado bíblico de los judíos, convirtiéndoles en simples precursores. Los temas más frecuentes son:


  
    	Aves, leones y palmeras, que simbolizan el alma.


    	El armario que guarda la Torah o ley judaica, contiene ahora los cuatro evangelios.


    	Se recuperan episodios del Antiguo Testamento:


    	Abraham y la Trinidad Antigua o Trinidad de los Tres Ángeles en el encinar de Mambré.


    	Ofrendas de Abraham y Melquisedec.


    	Adán y Eva: en el paraíso, el pecado original, Adán con los animales, creación de Adán, creación de Eva.


    	Daniel en el foso de los leones.


    	El paso del Mar Rojo.


    	La traditio legis: Dios entregando a Moisés (o este recibiendo de la mano de Aquél) en el Sinaí las Tablas de la Ley, prefiguración de Cristo y Pedro entregando o recibiendo la Nueva Ley.


    	Moisés haciendo brotar agua de la roca.


    	Los tres jóvenes hebreos en el horno de Babilonia.


    	Jonás y la ballena, prefiguración de la resurrección de Jesucristo.


    	El Sacrificio de Isaac, prefiguración de la crucifixión de Cristo.


    	Susana y los viejos.


    	Embriaguez de Noé. Noé en el arca.


    	El sueño del patriarca Jacob.


    	El rapto al cielo en un carro de fuego del profeta Elías. 

    
      [image: img29.jpeg] 

      Los tres hebreos en el horno. Pintura al fresco en las catacumbas de santa Priscila. Roma.

    


  


  Algunos de estos episodios figuran en la Commendatio Animae, una oración funeraria en la que se pide a Dios la salvación del alma del difunto como cuando otros estuvieron en peligro y salvaron la vida de manera milagrosa, por intervención divina. Esta oración es muy larga e incluye los milagros recogidos en los evangelios. «Libera, Señor, su alma como liberaste a… Noé del diluvio, Daniel de los leones…», etc. O bien: «Tú también, Hijo de Dios, libera su alma, Tú que abriste los ojos al ciego de nacimiento, curaste al paralítico, resucitaste a Lázaro…».


  Temas procedentes del Nuevo Testamento


  Infancia de Jesús: Nacimiento, Adoración de los Magos (representados como sabios, no como reyes, tocados con gorro frigio y todos de raza blanca, generalmente, sin que figuren sus nombres o bien lo hacen de manera variable, igual que su número), Degollación de los Inocentes.
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    Curación de la hemorroísa. Fresco de las catacumbas de Marcelino y Pedro. Roma.

  


  Vida pública de Cristo: milagros de la resurrección de Lázaro, de la hija de Jairo, curación del ciego de nacimiento, del paralítico, de la hemorroísa, de la hija endemoniada de la samaritana, multiplicación de los panes y los peces, las bodas de Caná…, principalmente.


  
    	Pasión: entrada en Jerusalén, el sermón de la montaña, anuncio y negaciones de Pedro, prendimiento, juicio de Pilatos, las santas mujeres ante el sepulcro vacío, el Santo Entierro. Nunca aparecen los episodios cruentos, como el escarnio, los azotes y la crucifixión; muy raramente aparece Cristo con la cruz a cuestas, aunque sin aspecto sufriente.


    	Cristo aparece como buen pastor, maestro de la doctrina (dyascalos) o adolescente (Christus puer). El primero lleva un cordero al hombro y viste con las ropas habituales de este oficio; el segundo se presenta con barba y pelo largo cayéndole sobre los hombros, vestido con túnica a la manera de los filósofos de la Antigüedad y portando en una mano el rollo o libro de la Suma Sabiduría y, en la otra, al modo de un mago, la vara de hacer milagros. El tercero, tiene el cabello largo y rizado y viste túnica.


    	La Virgen suele aparecer como orante, a veces, sentada con el niño Jesús sobre el regazo. Hay que tener en cuenta que no fue hasta el concilio de Éfeso (431) cuando se declaró la maternidad divina de María, por lo que sus apariciones antes de esa fecha son muy escasas.


    	Los santos más representados fueron Pedro y Pablo (pilares de la Iglesia), los apóstoles llevando en sus manos el rollo, volumen o libro de la Ley (la Doctrina), los mártires: santos Menas, Lorenzo, Cipriano; santas Tecla, Petronila, Inés… En ocasiones, se recurre a símbolos: las llaves de san Pedro.

  


  Temas de origen oriental


  Como es lógico, la iconografía de origen oriental influye sobre todo en el arte paleocristiano de aquellas zonas: copto, sirio, mesopotámico, bizantino. Tardíamente, algunas influencias terminan llegando al arte paleocristiano occidental.


  
    	La Adoración de los Magos se toma de la presentación de tributos al soberano. La genuflexión extrema o proskynesis ante el Niño Dios imita la sumisión del pueblo al monarca, considerado de ascendencia divina.


    	El héroe mesopotámico Gilgamesh entre dos leones sirve de modelo al profeta Daniel en el foso de los felinos.


    	La diosa egipcia Isis con el pequeño faraón sobre sus rodillas sirve de modelo a la Virgen con el niño.


    	Las momias egipcias hicieron de modelo a Cristo y Lázaro amortajados.


    	Elementos simbólicos: la Fuente de la Vida, el círculo de la eternidad, los nimbos circulares, las ciudades simbólicas (Jerusalén Celestial), las láureas o coronas de laurel (corona vitae, símbolo de vida eterna por tratarse de una planta perennifolia) y las palmas del martirio.

  


  Animales simbólicos


  Los animales utilizados como símbolo han tenido una gran aceptación e importancia en el arte cristiano, no solo en sus balbuceos iniciales sino a lo largo de toda la historia, con su época de apogeo en la Edad Media (especialmente, en el arte Románico), puesto que —en ocasiones en su forma real y a veces deformados de manera imaginaria, dando lugar a un abundante bestiario—, ocuparán frisos, parteluces y tímpanos de las portadas, capiteles, canecillos, modillones, ménsulas, enjutas de los arcos, paneles de vidriera, sepulcros, sillerías de coro y otros emplazamientos en claustros, iglesias y catedrales.


  Los más empleados en la iconografía paleocristiana son los siguientes:


  
    	Los peces, por su relación con el agua —principio de vida—, representan a Cristo. Su vocablo griego (ijthys) constituye el acrónimo de Iesous Jristos Theou Yios Soter (Jesús Cristo Dios Hijo Salvador). Cada una de las letras tenía un significado: 

    
      	I (iota): representaba el nombre Jesús, que en griego se pronuncia Iesous.


      	X (ji): representaba Christos, que es la forma griega del término judío «Mesías».


      	Θ (theta): representaba el vocablo griego Theou («Dios» o «de Dios»).


      	Υ (ípsilon): representaba el término Uios, es decir, «Hijo».


      	Σ (sigma): representaba la palabra griega Sooteer, que significa «Salvador».

    



    	El cordero, por su docilidad (que le hacía fácil de conducir al sacrificio) y el color blanco de pureza de su lana, representa a Cristo como víctima propiciatoria de la Redención. Cuando aparece con una pata doblada en la que sostiene la cruz insertada en un lábaro, representa al Agnus Dei, Cordero de Dios, que alude al Juicio Final.


    	El pavo real y la paloma simbolizan el alma, estas las de los mártires.


    	Las ovejas cuando son doce simbolizan a los apóstoles; si son dos, a Pedro y Pablo; el rebaño representa a los fieles, a la Iglesia.


    	Los pájaros son los bienaventurados.


    	El ciervo simboliza el alma del cristiano.


    	El león es el mal, el diablo, pero también representa a Cristo: «el León de la tribu de Judá» (Ap 5:5).


    	El lobo y la serpiente representan el mal, el demonio y el pecado. Dos lobos y una oveja simbolizan a Susana y los viejos.


    	Las escenas de cacería muestran a Cristo como cazador de almas. 
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      Monograma del crismón entre pavos reales, en un sarcófago paleocristiano del siglo V procedente de San Apolinar in Classe, Rávena.

    


  


  Simbología abstracta


  Se trata, en general, de figuras geométricas o monogramas empleados con carácter criptomórfico, es decir, de ocultación de la forma, pero solamente con un sentido simbólico, es decir, sin intención secreta. Las más utilizadas son:


  
    	El crismón, un monograma de Cristo en el que están inscritas en un círculo y combinadas con la cruz las dos primeras letras de su nombre en griego: Xristos —ji (X) y ro (P) — entrelazadas y, a ambos lados, derecha e izquierda, alfa (A) y omega (Ω), primera y última letra del alfabeto, que aluden a Jesucristo, principio y fin del mundo.


    	El círculo, símbolo divino porque no tiene principio ni fin, alude a la perfección y a la eternidad.


    	La cruz anicónica (sin la imagen del crucificado), generalmente latina, simboliza a Cristo, su Pasión, y a la redención del ser humano. La esvástica o cruz gamada (formada por el cruce de dos letras gamma mayúsculas del alfabeto griego) simboliza los rayos del sol y su movimiento por el cielo. De origen hindú, y aparición ya desde la prehistoria, fue utilizada en el mundo paleocristiano con un sentido positivo: beatitud, salvación.

  


  Símbolos diversos


  
    	La nave es la Iglesia, el papado, en su viaje proceloso por este mundo sufriendo los embates y durezas del mismo.


    	El faro es Cristo, la fe como orientación en las tinieblas, el evangelio y la Iglesia como guía para la salvación.


    	El ancla es la seguridad, la salvación.


    	La fuente o crátera representa la vida, la gracia, la redención, la resurrección.


    	El rollo o volumen es la ley, la doctrina de la Iglesia.


    	La corona simboliza el martirio triunfante de la muerte física, la vida eterna.


    	El arco triunfal es la victoria heroica del cristianismo frente a la muerte.


    	El pan, el trigo y las uvas o vides, son la eucaristía en sus dos especies.


    	Los cuatro ríos del Paraíso son los cuatro evangelios.


    	La mano saliendo de las nubes es la Dextera Dei, la Mano de Dios, la salvación, el Verbo, su omnipotencia.


    	Las plantas perennifolias aluden a la resurrección, la vida eterna, la salvación.


    	Los colores: blanco, pureza, virginidad, salvación; rojo, pasión, martirio; violeta, muerte, duelo; azul, el cielo, la salvación; púrpura, realeza (Cristo).


    	Los números simbólicos más frecuentes son: 1, divinidad; 2, dualidad (Pedro y Pablo), oposición (el bien y el mal); 3, la Trinidad; 4, los evangelios o los evangelistas; 12, los apóstoles o el colegio apostólico si están reunidos bajo la presidencia de Jesucristo.


    	Los nimbos tienen sentido religioso: circular simple para los santos; circular perlado, mayor distinción; crucífero es exclusivo de Cristo y del Agnus Dei; el nimbo cuadrado (utilizado rara y tardíamente) para personas vivas en el momento de realizar la obra.


    	Las letras: alfa y omega simbolizan a Cristo: «Yo soy el alfa y la omega, el principio y el fin, el primero y el último» (Ap 22:13).

  


  El artista y el cliente paleocristiano


  Lo primero que hay que tener en cuenta es que tanto el artista como el cliente paleocristiano en la zona occidental del Imperio eran romanos o, mejor dicho, bajorromanos, miembros de la sociedad de su época sin mayor diferenciación con los demás que sus creencias cristianas.


  En cuanto al arte, no se trató de un movimiento o corriente estética, sino que su desarrollo estuvo al servicio de una idea y, por tanto, condicionado por ella, con lo que podemos decir que se trató de un arte utilitario, sin otros planteamientos ajenos como, por ejemplo, el arte por el arte, es decir, el placer estético de la creación y contemplación de la obra una vez acabada.


  La inspiración del artista provenía del clero, del cliente culto, de los modelos que utilizaba la comunidad. Carecía de la formación necesaria para acometer la creación de una obra sin estas directrices previas. Así lo demuestran frecuentes errores que se observan en las inscripciones, evidenciando que en muchas ocasiones se trataba de un hombre iletrado, que necesariamente debía copiar de otros modelos. En cuanto a su nivel artístico, la presencia de obras notables junto con otras de baja calidad, hacen pensar o bien en maestros diferentes —lo más probable— o bien reduce su categoría de artista a artesano más o menos hábil, capaz de trabajar en serie.


  Socialmente, se dieron todas las circunstancias: desde el artista esclavo doméstico (como lo era el pedagogo), pasando por el liberto, hasta el hombre libre, lo cual nos indica que nunca constituyeron un gremio ni un estamento diferenciado social ni laboralmente por su condición de artistas.


  Además de Roma, sus lugares de procedencia estuvieron en Grecia, Alejandría y, menos frecuentemente, en el mundo oriental; en tardías ocasiones, pudo tratarse de un bárbaro.


  Raramente el artista paleocristiano ejercía de manera individual su labor; solía trabajar en algún taller de mayor o menor capacidad, generalmente, propiedad de un empresario (cristiano o no), en el que se realizaban tanto encargos particulares al gusto del cliente como obras en serie, sin que existiese el taller familiar, que será muy frecuente en la Edad Media.


  Caso aparte lo constituían los talleres imperiales, en los que había una gran abundancia de medios y materiales de lujo, con los cuales se llegaron a componer, en muchos casos, obras únicas. Los artistas llegaban aquí procedentes o traídos de grado o no desde cualquier parte donde hubieran alcanzado renombre; o bien, después de pasar un proceso de selección cuando existían razones de urgencia para tener a punto los encargos oficiales.


  La exportación de piezas a otros lugares contribuía a la extensión de los modelos, que muchas veces eran copiados con calidad diversa. Pero es cierto que aparecieron piezas de talleres de fama como los alejandrinos, por todas las partes del Imperio.


  Respecto al cliente, su procedencia era muy diversa. Podía tratarse de gente adinerada o bien de personas humildes que deseaban cumplir una promesa funeraria. En principio, se adquirían piezas con temas paganos siempre que pudieran ser reinterpretados de acuerdo a la nueva fe. Sin embargo, con el tiempo, comenzaron a venderse con cierta facilidad los temas propiamente cristianos, en principio, fabricados por talleres paganos, pero muy pronto empezaron a realizarse en talleres cristianos, que poco a poco iban surgiendo.


  El arte paleocristiano adquiere simpatías entre el pueblo llano, si bien se trata de personas que no pueden ser clientes habituales debido a su carencia de medios económicos. Se intenta captar miembros de familias senatoriales que se conviertan al cristianismo, y ellos serán los clientes que marquen la evolución del arte cristiano.


  Sin embargo, a causa de esta situación precaria, no se pudieron llevar a cabo obras monumentales, por lo que las primeras muestras artísticas fueron los sarcófagos y las pinturas al fresco de las catacumbas, como vamos a ver a continuación.


  LOS SARCÓFAGOS Y LA ESPERANZA DE LA SALVACIÓN


  Se ha conservado un buen número de sarcófagos paleocristianos y ha habido diversas maneras de clasificarlos. Cronológicamente, se distinguen dos grupos principales: los sarcófagos del siglo III y los que fueron elaborados en el siglo IV. El significado etimológico del término no puede ser más elocuente: «el que come la carne», del griego sarks: «carne»; fagos: «comer», «tragar».


  Por su estructura, se distinguen también dos tipos principales: rectangulares, provistos de tapa longitudinal, y sarcófagos «de bañera», llamados así porque por su forma recuerdan a esta pieza; muestran adornos en la parte frontal y, a veces, en los tramos cortos.


  Los primeros sarcófagos del siglo III contienen relieves continuos de manera narrativa que recorren la tapa frontal. La temática es de tipo bucólico, destacan las escenas de vendimia, que se relacionan con el vino de la eucaristía. Presentan una técnica bajorromana o helenística tardía por su modelado fuerte, y algunos recuerdos de ilusionismo tridimensional muy atenuado, mientras el paisaje tiene un papel reducido.


  En el siglo IV se produce un giro en la realización de los sarcófagos y se dan hasta tres variantes. En la primera de ellas, el frontis se divide en dos o incluso tres registros (sarcófago de Adelfia, procedente de la catacumba de San Juan de Siracusa, Sicilia), las escenas pierden el carácter narrativo continuo y se compartimentan con sentido decorativo por elementos de tipo arquitectónico como columnas; aparecen veneras o láureas enmarcando los retratos idealizados de los personajes a la manera clásica —lo que se conoce como imago clipeata, es decir, imagen o figura en un clípeo—, modelos que guardan relación con los sarcófagos paganos del siglo II. Otra variante consiste en mantener la división en dos registros sin compartimentar las escenas, pero sin que estas presenten tampoco un carácter narrativo continuo, como se aprecia, por ejemplo, en el llamado de «los Dos Hermanos» (330-350). Un tercer tipo muestra el frontis decorado con ondulaciones realizadas por medio de las estrígilas de metal que utilizaban los atletas para limpiarse la arena después de la competición; numerosos relieves circundan la escena funeraria, que aparece situada en el centro y consiste en el retrato del difunto acompañado de dos leones, símbolo en los sarcófagos paganos de su poder, mientras en los cristianos lo son de su muerte.


  En los primeros sarcófagos la temática es predominantemente bíblica; se trata de una religión que da sus primeros pasos en el terreno gráfico y, a pesar de las relaciones que se presentan con otras religiones de Oriente, no figuran conceptos como el dolor, la vejez, la enfermedad y la muerte, pues estos aspectos de la vida son paliados por el cristianismo. Aparece aún el desnudo, por ejemplo, en la escena del bautismo de Cristo, donde se observa un cuidado detenimiento anatómico, puesto que en este tiempo el cuerpo aún no se considera sinónimo de materia corruptible.
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    Sarcófago de Junio Basso (359) modelo de nichos, que muestra en dos pisos escenas del Antiguo y Nuevo Testamento compartimentadas por columnas.

  


  A partir de mediados del siglo IV, la iconografía se vuelve más escenificada, surge la serie de la Passio Christi, los distintos episodios de la vida pública y la Pasión de Cristo, con especial atención a presentar al Mesías con su poder sobrenatural para la curación del pecado a través de los milagros, siendo la enfermedad y la muerte una consecuencia del pecado que únicamente Cristo puede curar. En cuanto a la distribución de las escenas, no solo el frente aparece dividido en dos bandas, sino las mismas escenas se hallan también compartimentadas. En cuanto a la temática, se repite la del siglo anterior (la orante, los episodios evangélicos y veterotestamentarios) e influye en la obra, especialmente, el poder económico del cliente que la encarga. Entre los principales ejemplos de esta época se encuentra el del prefecto romano Junio Basso (fallecido en 359), del modelo de nichos, que muestra en dos pisos escenas del Antiguo y Nuevo Testamento compartimentadas por columnas (al estilo de los sarcófagos que serán también característicos de principios del siglo V) y, por tanto, sin que exista secuencia narrativa. Estéticamente, el relieve alto de la talla produce efectos pictóricos de luces y sombras.


  En el primer piso, de izquierda a derecha, se suceden los siguientes episodios:


  
    	Sacrificio de Isaac.


    	Prendimiento de san Pedro.


    	La traditio legis, es decir, Jesucristo entregando la Nueva Ley (el Nuevo Testamento) a san Pedro y san Pablo (los pilares de la Iglesia), dejando con ello constancia de la raíz divina de la institución eclesiástica. La figura de Cristo está representada al estilo helenístico, joven e imberbe, entronizado con los pies apoyados sobre la bóveda celestial, extendida por el dios Caelus (el Cielo).


    	Prendimiento de Cristo.


    	Poncio Pilatos lavándose las manos.

  


  En el piso inferior la sucesión de escenas, también de izquierda a derecha, es como sigue:


  
    	El santo Job.


    	El Pecado Original: Adán y Eva cubriendo sus vergüenzas a ambos lados del árbol prohibido, en cuyo tronco se enrosca el diablo en forma de serpiente.


    	Entrada de Cristo en Jerusalén a lomos de una borriquilla.


    	El profeta Daniel en el foso de los leones.


    	Prendimiento de san Pablo.

  


  Junto a estos modelos de sarcófagos existen también en este siglo otros que parecen de la centuria anterior, puesto que no se encuentran divididos y en las escenas perduran elementos de carácter pagano, apreciándose, pues, la influencia que ejerce el gusto del cliente.


  Otro modelo que surge en estas fechas son los sarcófagos donde no se introduce decoración figurada sino solamente elementos geométricos con la imagen de Cristo en el centro.


  En cuanto a la escultura exenta, la tradición hebraica que, como hemos dicho anteriormente, prohibía la representación de la divinidad, porque Dios es inmaterial, afectó también al arte de la escultura, por lo que no se esculpieron imágenes de bulto redondo hasta bien entrado el siglo IV, siendo la más frecuente la del Buen Pastor. Cuando en lugar de joven e imberbe, aparece barbado y de edad madura, dicha figura simboliza a san Pedro, de acuerdo al mandato evangélico confiado por el Maestro: “Apacienta mis ovejas” (Jn 21: 15).


  Otra representación del Mesías en forma humana que fue imponiéndose es la del Cristo Rethor (Doctor), el Cristo filósofo, de aspecto joven, con larga cabellera e imberbe, sedente en cátedra o silla curul (símbolo de autoridad), ataviado con túnica a la usanza clásica como los antiguos sabios, y sosteniendo en una mano el rollo de la Ley, ejerciendo así de Maestro de la Doctrina.


  LA PINTURA DE LAS CATACUMBAS


  Las pinturas sobre las paredes de las catacumbas y los relieves frontales de los sarcófagos fueron las primeras muestras del arte paleocristiano; en ellas se desarrolló la rica iconografía y simbología que ya hemos visto y que se propagará, mezclándose con nuevas aportaciones, por todo el arte cristiano.


  Los primeros ejemplos de pintura mural, que corresponden a fines del siglo II y principios del III, se encuentran en las catacumbas de Domitila, las cuales toman este nombre de la esposa del cónsul Clemente Flavio (sobrino del emperador Vespasiano), propietaria del terreno, que se había hecho cristiana y sufrió martirio. En el núcleo principal, el hipogeo de los Flavios, comienzan a incluirse a partir de 220-30, aproximadamente, junto a motivos paganos, algunos signos cristianos y, seguidamente, aparece la escena de Daniel en el foso de los leones. En otro espacio de la misma catacumba, el cubículo de Ampilato, se observan las distintas fases decorativas de la pintura paleocristiana, que comprenden, cronológicamente, desde principios del siglo III hasta mediados del IV. El fresco de Orfeo amansando a las fieras representa un ejemplo de introducción de la mitología clásica en la primera iconografía cristiana.


  Otra de las catacumbas más interesantes por sus pinturas son las de Priscila. Situadas en la Vía Salaria de Roma, llevan el nombre de la esposa del cónsul Marco Acilio Glabrio, que abrazó el cristianismo y fue condenado a muerte por Domiciano. Sobre sus techos y paredes contienen tan principales muestras de este arte que le han valido el sobrenombre de “Capilla Sixtina de la pintura paleocristiana”. Se cree que trabajaron varios maestros en su decoración, a tenor de las diferencias que se observan en cuanto a la técnica, el colorido y la temática de las pinturas. Se distinguen tres zonas: un criptopórtico, el lugar de enterramiento subterráneo y un arenario. En la primera (las galerías semisubterráneas construidas para salvar el desnivel) existen dos espacios con interesantes muestras de pintura mural: la Capella Graeca y el hipogeo de los Acilios.


  La Capella Graeca (Capilla Griega), que está dividida en tres espacios, cada uno con sus ábsides respectivos —de ahí el término capilla—, tiene este nombre porque contiene inscripciones en griego sobre sus paredes. En el primer espacio aparecen sobre el techo escenas bíblicas referidas a Daniel en el foso de los leones y al profeta Jonás. En las paredes, el milagro de la curación del paralítico y temas paganos como el ave Fénix ardiendo, la representación más antigua de este mito en un ámbito cristiano, si bien posteriormente serviría como alusión a la resurrección. Sobre el arco que divide el primer espacio del segundo se observa a la Virgen María con el niño Jesús en un fragmento de una escena de la Adoración de los Magos. Estaríamos así, a finales del siglo II, ante la representación más antigua que se conoce de la Virgen con el niño, teniendo en cuenta que no fue hasta el siglo V cuando el Concilio de Éfeso (431) declaró a María Madre de Dios.


  El techo del segundo espacio estaba cubierto de hojas de parra, en clara alusión eucarística. Relacionada con la misma, se encuentra sobre el arco del ábside una escena a la que se ha dado por título La fracción del pan; en ella, seis personas, hombres y mujeres, flanquean a un personaje principal con sus brazos abiertos. Sobre la mesa, un recipiente con asas y dos platos que contienen, respectivamente, dos panes y cinco peces. Otras dos cestas con panes se distribuyen a derecha e izquierda sobre la superficie de la mesa. La escena admite distintas interpretaciones: por una parte, podría hacer referencia a dos de los milagros de Jesucristo: el de la multiplicación de los panes y los peces o el de la transformación del agua en vino en las bodas de Caná. También podría tratarse de una representación del banquete de los justos en el cielo o de un ágape de caridad de los primeros cristianos. Otra interpretación relaciona esta pintura con la Última cena y la institución del sacramento de la Eucaristía. El hecho de incluir mujeres se ha interpretado como una prueba evidente de que las féminas también participaban en los oficios litúrgicos durante los primeros tiempos del cristianismo.


  Decoran este espacio otras escenas habituales en el arte paleocristiano, como el Sacrificio de Isaac, Daniel entre dos leones, Noé en el arca o la Resurrección de Lázaro.


  El hipogeo de los Acilios recibe este nombre porque fue el enterramiento de esta familia romana, tal como consta en las inscripciones que han servido para denominar esta catacumba.


  En un lóculo del arenario figura en el techo el Buen Pastor llevando sobre sus hombros un cabrito y acompañado por dos cabras. Próxima, una pintura de la Virgen sentada con el niño sobre su regazo en un banco sin respaldo y, enfrente, un personaje gesticulando, probablemente, el profeta Balaam, dado que apunta hacia una estrella según el texto bíblico: «Saldrá Estrella de Jacob y se levantará cetro de Israel» (Números 25:17). Una escena que podría interpretarse como la unión de los dos Testamentos de la Biblia.


  Una mujer vestida con túnica púrpura y cubierta la cabeza con velo, que alza ambos brazos abriendo las manos en actitud orante («rogando sin elevar las manos en exceso», como mandaba Tertuliano), da nombre al cubículo de la Velatio. En la escena que está a su izquierda, aparece un hombre barbado, sedente, vestido con larga túnica y cubierta su cabeza, a cuyo lado una mujer ataviada con túnica amarillenta lleva entre sus manos un pergamino. En el otro lado de la orante, vuelve a aparecer la mujer sin velo y con un niño en sus brazos. Se cree que representa tres escenas de la vida de una mujer enterrada en este lugar: su figura orante en la Gloria, flanqueada por su matrimonio (el pergamino sería la tabula nuptialis con las obligaciones de los cónyuges) y el nacimiento de su hijo.
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    Catacumbas de Priscila. Arriba, Virgen con el niño y el profeta Balaam. Abajo, La Orante, en el cubículo de la Velatio.

  


  A su derecha —según miramos— se encuentra la escena de los Tres hebreos en el horno (condenados al fuego por Nabucodonosor al negarse a adorar un ídolo de oro), pintada con gruesos trazos negros y carácter abocetado, similar al estilo de las «pinturas negras» de Goya, si se nos permite. En el lado contrario, el Sacrificio de Isaac. En el techo, el Buen Pastor.


  Otras catacumbas con muestras relevantes de pinturas son la de Domitila, en la que se observa la escena de raíz clásica Orfeo amansando a las fieras; las de Vía Latina, con un tema de la misma índole (Hércules matando a la Hidra) u otro de tradición hebrea (El paso del mar Rojo); las de los Santos Pedro y Marcelino, la clave de cuya bóveda geométricamente compartimentada ocupa la figura del Buen Pastor de almas, circundada por cuatro pavos reales encerrados en semicírculos, o, en fin, las figuras de Adán y Eva o la de Noé en el arca y la Curación de la hemorroísa, dentro de la misma catacumba.


  Desde el punto de vista de su ejecución, estamos hablando de pintura mural realizada por medio de la técnica del fresco y, en menor medida, del encáustico, con escasa variedad cromática, división del espacio en ocasiones y trazo rápido de aire impresionista, ya que no se busca ofrecer la realidad de una manera fiel sino transmitir un mensaje religioso, lo que será típico ya de todo el arte medieval. Son característicos los grandes ojos abiertos, bien trazados, con el fin de expresar vida espiritual en los personajes: los ojos son «reflejo del alma». Las formas son planas, sin volumen ni profundidad. No existe el sombreado. Las figuras dan sensación de movimiento solo a través de sus posturas y predomina el estatismo. No existe preocupación por ordenar las escenas.


  Estilísticamente, a pesar de que algunos autores como André Grabar, entre otros, han intentado presentar una clasificación evolutiva de la pintura paleocristiana, hablando de un estilo ornamental con compartimentación de espacios al modo pompeyano, y presencia de elementos decorativos como pájaros, erotes o la personificación de las estaciones del año; de un estilo clásico a fines del siglo III representado por la Orante de Priscila o las cabezas del Apostolado de la tumba de los Aurelii; de otra tendencia denominada estilo bello en las catacumbas de Vía Latina, que culmina a finales del siglo IV con los temas de carácter triunfal como la traditio legis o como Cristo entronizado…, con todo y eso, para el investigador británico John Beckwith, «no hubo ningún intento de crear un estilo específicamente cristiano (…), no se formuló un nuevo estilo que rompiera con las tradiciones del pasado. Los primeros cristianos se limitaron a adoptar y “bautizar” el simbolismo de sus vecinos paganos y judíos para expresar sus propias creencias y esperanzas». Y añade: «Por lo que respecta a las imágenes, no se trataba de presentar a la divinidad directamente sino de narrar los acontecimientos a fin de edificar el alma del contemplador».


  Podemos añadir, no obstante, que las pinturas de las catacumbas romanas atienden más al aspecto decorativo, mientras que las de Nápoles tienen un carácter descriptivo, en un sentido parecido a las del baptisterio de la domus ecclesiae de Dura Europos.


  Las escenas veterotestamentarias aparecen en las pinturas más antiguas, mientras que las neotestamentarias predominan en las más recientes.


  LAS ARTES DECORATIVAS


  Entre la gran variedad de actividades que componen las artes decorativas en el mundo paleocristiano destaca, en primer lugar, la musivaria.


  Arte y técnica de la musivaria


  El mosaico bajorromano tocaba temas de tipo mitológico y costumbrista. Su ubicación era el pavimento de los inmuebles a base de opus sectile, es decir, piedras de nácar, vidrio o mármol de distintos colores cortadas en variados fragmentos de escaso grosor pero cierto tamaño, en contraposición al opus tessellatum (las habituales teselas), más pulidas.


  Aunque sigue conservando este emplazamiento, el arte paleocristiano lo traslada, mayormente, a las paredes y a la cubierta de las iglesias, modificando la temática de acuerdo al lugar del templo donde se vayan a disponer: en el ábside se representa a Cristo o a la Virgen en Majestad, pudiendo estar acompañados de toda la corte celestial. En el arco de triunfo se disponen las escenas cristológicas. En las paredes de separación de naves, la temática se reserva para los santos y mártires, o bien se dejan desnudas para decorarlas con tejidos que refuercen el mensaje. Se mantiene alguna temática de tipo geométrico y pueden aparecer también motivos paganizantes, pero relacionados con la eucaristía.


  Santa María la Mayor de Roma, primera basílica romana con advocación mariana —llamada también la Liberiana por ser la primitiva un encargo del papa Liberio—, conserva, en opinión del arqueólogo alemán Joseph Wilpert, los mosaicos paleocristianos de mayor antigüedad, realizados hacia 432-440. Sobre espléndidos cielos azules y nubes de rojo y oro, los mosaicos de la nave central, comenzando por la pared izquierda, junto al arco triunfal, muestran temas del Pentateuco y del Libro de Josué, que en conjunto testimonian la promesa de una tierra prometida para el pueblo judío. El sacrificio de Melquisedec (primer sacerdote de Dios, citado en el Pentateuco) une los mosaicos de la nave central con los del arco triunfal, que narran la infancia de Cristo rey y sacerdote, y diversas escenas del Nuevo Testamento (Duda de san José, Herodes y los Magos, Epifanía, Presentación en el Templo), realizados ya, según el citado especialista, poco antes de mediados del siglo V. A continuación, Abraham togado al estilo de un senador romano, episodios de las vidas del patriarca, de Jacob, Moisés y Josué, manifestando la promesa de una nueva tierra para el pueblo elegido.


  En el mausoleo de Santa Constanza, también en Roma, una copia en acuarela realizada hacia 1540 por el pintor portugués de origen flamenco Francisco de Holanda, nos ha permitido conocer las imágenes que se representaban en los mosaicos de la cúpula de este edificio, hoy perdidas: del Viejo Testamento, Noé y el arca, Susana y los viejos, Tobías, el sacrificio vespertino de Elías en el monte Carmelo frente a los profetas de Baal, Lot recibiendo a los ángeles, Moisés golpeando la roca para que manara agua en el Sinaí. De la Nueva Ley solo se logra vislumbrar el milagro del centurión, pero da pie para suponer la existencia de otros. Las escenas aparecen enmarcadas por cariátides y hojas de acanto alusivas a la inmortalidad, al momento de la commendatio animae, una oración litúrgica funeraria que invocaba el mismo favor para los fallecidos que el que habían gozado patriarcas, profetas y héroes bíblicos, como correspondía a un edificio funerario.


  En la bóveda anular del deambulatorio, predominan los mosaicos (que sí se han conservado) con temas profanos, representando sobre fondo blanco, al uso de esta época, escenas de vendimia y vides entrelazadas, relacionadas con la eucaristía, así como jarras de las que se usaban para las libaciones y motivos de tipo geométrico, vegetal, zoomorfo (los pájaros, símbolo de los bienaventurados, el pavo real aludiendo a la resurrección) y antropomorfo: amorcillos, bustos (posibles retratos de Constantina y su esposo, Galo), labores agrícolas tiradas por parejas de bueyes uncidos, el pisado de la uva… Los mosaicos del baldaquino representaban la Jerusalén Celestial y la bóveda dorada, el cielo. En los de las capillas laterales destaca la figura de Cristo apolíneo (imberbe, como Apolo o los dioses solares, joven y nimbado) acompañado de Pedro y Pablo en el acto de la traditio legis al primero, o transmisión de la Nueva Ley para reforzar la autoridad papal. Debajo, la figura del Buen Pastor y cuatro corderos simbolizando las almas de los fieles y los cuatro ríos del Paraíso. En otro mosaico figura la imagen de Cristo siríaco, barbado y ataviado con una túnica de color púrpura y oro, sedente como Pantocrátor sobre una esfera azul que simboliza el universo, en el acto de entrega de las llaves a san Pedro, rodeados ambos por motivos vegetales.
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    Mausoleo de Santa Constanza. Roma. Arriba, Mosaico de la bóveda anular del deambulatorio. Abajo, Traditio Legis.

  


  En un mosaico de la capilla de San Aquilino de la iglesia de San Lorenzo de Milán, hacia el último cuarto del siglo IV, Cristo aparece como divino Maestro entre el colegio apostólico con una cesta de pergaminos delante de sí. En un alarde de naturalismo de raíz oriental, el Redentor, con cabello corto, imberbe y joven, coronado con nimbo crucífero, se destaca en posición elevada en el centro de sus discípulos, sedente y en postura doctrinal alzando el brazo derecho en lenguaje gestual, y circundado por las letras alfa y omega (principio y fin de todas las cosas).


  La actitud cambia radicalmente en el mosaico del ábside de Santa Prudenciana de Roma (c. 402-417). Cristo aparece barbado, con larga cabellera, maduro y solemne, entronizado en majestad y sosteniendo en su mano izquierda un pergamino que le proclama Dominus Ecclesiae. Le circundan los doce apóstoles (seis a seis) y dos figuras femeninas: la Ecclesia ex circumcisione (la sinagoga) coronando a san Pedro y la Ecclesia ex gentibus (la Iglesia) coronando a san Pablo, plasmando así la formación de la Iglesia cristiana a partir de la conversión a la nueva fe de los judíos. Por tanto, la historia de la salvación, iniciada en el Antiguo Testamento, continuaba en la Nueva Alianza, donde se cumplía la prefiguración bíblica de la Iglesia, la única heredera de la Revelación como el verdadero Israel.
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    Arriba, mosaico de la capilla de San Aquilino en la iglesia de San Lorenzo de Milán. Cristo joven e imberbe, Maestro de la Doctrina entre el colegio apostólico. Abajo, mosaico del ábside de Santa Prudenciana de Roma. Cristo barbado con pelo largo, solemne, como Dominus Ecclesiae.

  


  Pocos años después, observamos duplicada la misma personificación de la figura de la Iglesia en el mosaico de la fachada interior de Santa Sabina, erigida bajo el episcopado de Celestino I (422-432). En ambos casos se pretende plasmar la idea de una Iglesia formada a partir de la común conversión al cristianismo de paganos y judíos. En realidad, supone el estadio inicial de la iconografía de las figuras personificadas de la ecclesia y la synagoga.


  El mismo tema se manifiesta en los mosaicos del arco triunfal de Santa María la Mayor de Roma, pudiéndose relacionar también con los santos que reciben de Dios la «corona de la justicia», según san Pablo (2 Timoteo 4, 8). Al fondo, las ciudades místicas de Belén y Jerusalén, sobre cuyo cielo se recorta el tetramorfos representando los símbolos de los cuatro evangelistas (san Mateo, san Marcos, san Lucas y san Juan) en su forma animal, de acuerdo a las revelaciones al profeta Ezequiel (Ez 1, 5-10) y a san Juan Evangelista en el libro del Apocalipsis (Ap 4, 6-9). Se trata de los primeros ejemplos, además del mausoleo de Gala Placidia, la capilla de Santa Matrona (Santa Prisca, Capua) o el baptisterio de San Juan de la Fuente (Nápoles), estos ya en el siglo V, en los que aparece este tema, fijado por el Concilio de Hipona en 393. El hombre simboliza a san Mateo porque su evangelio comienza con la genealogía de Jesucristo. El león a san Marcos porque su evangelio comienza con las palabras de Juan el Bautista, «la voz que grita en el desierto», con la fuerza de un león. El toro simboliza a san Lucas porque era el animal del sacrificio y su evangelio comienza con el sacrificio de Zacarías. El águila es el símbolo de san Juan porque su mensaje transporta a las alturas, donde mora la divinidad.
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    Mausoleo de Gala Placidia, en Rávena. Mosaico del Buen Pastor apacentando sus ovejas, símbolo de los fieles cristianos.

  


  Rávena, que fue capital del Imperio de Occidente entre 402 y 476, cuando residieron en ella Honorio y Gala Placidia, hijos de Teodosio I, conserva en las bóvedas y muros del mausoleo de esta dama bellísimos ejemplos del arte de la musivaria, decorados con el azul y el oro de sus teselas: el Buen Pastor apacentando sus ovejas, san Pedro y san Pablo orando al cielo por las dos palomas que, representando a los bautizados, beben el agua del bautismo en una copa dorada, Cristo con la cruz al hombro llevando al fuego los códices de la herejía arriana, si bien la parrilla sobre la lumbre induce a pensar que podría tratarse de san Lorenzo, a quien posteriormente se dedicó el templo, que adquirió entonces un carácter martirial.


  En los mosaicos que adornan la cúpula del Baptisterio Neoniano o de los Ortodoxos de Rávena, añadida y decorada en 449-458 por el obispo Neón —de ahí su sobrenombre—, aparece la escena del Bautismo de Cristo, barbado, desnudo, sumergido en el Jordán hasta la cintura mientras el Precursor vierte con una concha sobre su cabeza el agua del río personificado, al tiempo que se manifiesta la teofanía divina al abrirse los cielos y aparecer el Espíritu Santo en forma de paloma, mientras según las Escrituras, se oía la voz del Padre: «Este es mi Hijo amado, en quien tengo complacencia; escuchadle» (Mt 17:5). Bajo el círculo que envuelve la escena principal (símbolo divino) están los apóstoles compartimentados por cortinas recogidas y guirnaldas de flores, iniciando (seis a seis) dos procesiones en sentido diferente, dirigidos por san Pedro y san Pablo, para encontrarse con ambos al frente. En la zona inferior, los cuatro evangelios sobre cuatro altares alternan con el mismo número de tronos episcopales, simbolizando las esferas celestial y terrenal de la Domus Dei. En los muros aparecen los profetas enmarcados por hojas de acanto. El tema plasma, pues, la continuidad y engarce de ambos Testamentos: Cristo bautizado por el último de los profetas.
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    El Bautismo de Cristo en la cúpula del Baptisterio Neoniano (arriba) y en la de los Arrianos (debajo).

  


  La escena del Bautismo de Cristo en la cúpula del Baptisterio de los Arrianos constituye también una obra notable de la musivaria protobizantina. A la manera helenística, joven e imberbe, el Mesías, sumergido desnudo en el Jordán hasta la cintura, recibe el agua que vierte sobre su cabeza la paloma del Espíritu Santo, mientras toca su nuca con la mano derecha Juan el Bautista, cubierto no con la habitual piel de camello que alude a su vida en el desierto, sino de leopardo a juzgar por las manchas del pelaje. A la derecha de Jesús neófito, la personificación del río Jordán, un recuerdo mitológico de la cultura clásica, quizá por la huella que dejaron en la educación de Teodorico sus años de formación en Constantinopla, ciudad de cultura griega, así como la evidencia plástica, según algunas teorías, de que el arrianismo que profesaba el rey rechaza el dogma de la Trinidad, ya que está ausente el Padre Eterno, aunque tampoco aparece en el Baptisterio Neoniano, pues aún no se osaba plasmar su figura en forma humana salvo la Dextera Dei. Circundando la escena central, entre columnas de flores, procesionan los doce apóstoles portando en sus manos la corona del martirio, guiados en direcciones opuestas por san Pedro (con las llaves del cielo en sus manos) y san Pablo (portando el rollo de la Nueva Ley), para dirigirse hacia el trono vacío de la Etímasis, que ambos flanquean y en el que brilla la cruz enjoyada sobre purpúreo cojín.


  La Capilla Áurea de la iglesia de San Ambrosio de Milán también contiene bellos ejemplos en la representación de santos y patronos: san Ambrosio, san Materno, san Félix y san Navor; humanizados, es decir, retratados sin nimbo de santidad.


  Eboraria, iluminación de manuscritos, metalistería y vidrio


  En cuanto al resto de las mal llamadas —por su calidad— artes menores (mejor, artes decorativas), se produce un trasvase en la función de los objetos: las arquetas que contenían las joyas de los patricios se destinan ahora para cofres que guardan las reliquias de los santos y mártires. Las vajillas de lujo se convertirán en los vasos litúrgicos de la Iglesia. Y en la eboraria, igualmente, la temática se vuelve cristiana.


  Respecto a las tallas en marfil, las piezas más habituales son los dípticos imperiales y consulares, así como algunos cofres o arquetas. Los primeros eran objetos conmemorativos que terminarían generalizándose durante los siglos V y VI, formados por tablillas plegables que oscilaban entre 30 y 40 centímetros de altura, adornadas con diversos motivos. Entre los segundos, la pieza principal es la lipsanoteca (arqueta-relicario) de Brescia (32,7 cm de largo, 24 de ancho y 22 de alto), elaborada hacia después de mediados del siglo IV (370); reproduce en sus cuatro lados escenas del Antiguo y Nuevo Testamento a imitación de los relieves que adornan los sarcófagos; la estética de la que hace gala el autor parece recordar la época helenística en el preciosismo del tratamiento de ropajes y cabellos.
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    Lipsanoteca de Brescia (370). En sus cuatro caras reproduce escenas del Antiguo y Nuevo Testamento. Museo de Santa Giulia, Brescia (Italia).

  


  Los principales centros del trabajo de la eboraria se hallaban en el norte de Italia, en torno a Milán, en cuya catedral se guarda entre las piezas más destacables, una tapa de evangeliario del siglo V centrada por el Agnus Dei, representado a través de sus atributos como el Cristo resucitado y triunfante: inscrito en un tondo a modo de una corona imperial formada por flores, frutos y hojas de laurel (corona vitae), signos áulicos.


  Otro centro importante estuvo en la propia Roma, de cuyos talleres procede un panel en el que figuran las Marías ante el sepulcro vacío, así como otro incluyendo la Ascensión, ambos de fines del siglo IV o principios del V. De mediados de esta centuria es el díptico del Museo Victoria y Alberto de Londres, que recoge seis milagros de Cristo; alguno de estos admiten comparación estilística con los paneles de madera de las puertas de Santa Sabina, aunque sin perder de vista el citado cofre de Brescia. De la misma época, aproximadamente, son los paneles con escenas de la Pasión y Resurrección que se custodian en el Museo Británico de la capital inglesa, recinto en el que abundan también otros ejemplos de interés.


  Del siglo V es el díptico que muestra de manera bucólica a Adán en el paraíso rodeado de vegetación y de animales de «todas» las especies, lo que supone una bucólica interpretación del Génesis.


  Tras la caída de la capital del Imperio de Occidente en poder de los hérulos (476), desaparecen los talleres romanos y los cuatro dípticos posteriores que se conocen muestran una marcada merma de calidad: el de Basilio (480), Boecio (487), Sividio (488) y Rufo Genadio Probo (530).


  La orfebrería también alcanzó gran calidad durante sus buenos tiempos en Roma. Entre las ricas piezas de plata reseñables se encuentra el cofre de Poiecta, de fines del V, muestra de la mezcolanza de temas cristianos y paganos, pues al crismón que aparece en la tapa le acompañan en el frente y los laterales, junto a los retratos de la titular y su esposo (fue un regalo de bodas), temas de la mitología clásica como la diosa Venus, nereidas y tritones.
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    Copia del Disco de Teodosio, encontrado en Almendralejo (Badajoz) en 1847. Museo Nacional de Arte Romano, Mérida.

  


  Sin embargo, a fines del siglo anterior (c. 382), el pequeño relicario de plata que se conserva en la basílica de San Nazaro de Milán, está decorado en su totalidad con escenas cristianas (como la Multiplicación de los panes y los peces), puesto que contenía reliquias de los apóstoles, enviadas por san Dámaso a san Ambrosio. Sorprende el tratamiento virtuoso de los ropajes de las figuras, en suaves pliegues e imitando el paño mojado, los rostros redondeados de los personajes y la dispersión de actitudes de los dos grupos que rodean a Cristo (sedente, portando el libro de la Vida en una mano y bendiciendo con la otra, cual futuro Pantocrátor medieval), a pesar de la simetría numérica.


  Entre los objetos suntuarios, de carácter excepcional en la metalística tardoimperial es el Missorium o bandeja de Teodosio I, una pieza de 74 cm de diámetro, elaborada en plata de ley 0.976, probablemente por un taller griego de Tesalónica o tal vez labrado en Constantinopla, en 388 o 393 con carácter ceremonial para conmemorar los diez o los quince años (la decennalia o la quindecennalia) del reinado del emperador, el cual aparece entregando un decreto a un oficial subalterno bajo un marco arquitectónico de orden corintio rematado con frontón circular partido, flanqueado por sus dos coemperadores, Valentiniano II y Arcadio, o bien por sus hijos Arcadio y Honorio, según qué fecha de las anteriores tomemos; cuatro soldados de la auxilia palatina forman la escolta; a sus pies se halla la representación de la Tellus frugifera (la diosa de la Tierra fructífera) coronada de laurel, aludiendo a la prosperidad de su reinado, mientras unos puttis le ofrecen sus frutos. Fue encontrado en Almendralejo (Badajoz), en 1847, y se conserva en la Real Academia de la Historia de Madrid. Aunque se trata de una obra pagana, la hemos traído aquí porque en la fecha de su ejecución el Imperio ya tenía el cristianismo como religión oficial.


  En cuanto a la miniatura, existen pocas obras que puedan ofrecernos una referencia clara; y, además, la interferencia entre Oriente y Occidente lleva a la confusión entre sirios y romanos de algunos manuscritos.


  En las composiciones se evita intencionadamente el ilusionismo de la tercera dimensión y se busca la frontalidad y el esquematismo, con lo que se crea un mundo propio a partir de las doctrinas de los Padres de la Iglesia. Una senda que se alargará durante toda la Alta y Plena Edad Media, hasta el primer naturalismo del Gótico.


  El arte del vidrio se manifestó desde los primeros tiempos en los vasos litúrgicos y copas eucarísticas que han aparecido en las catacumbas, utilizados para la comunión de los fieles, que se llevaba a la práctica pasando el vino consagrado de mano en mano y de boca en boca; generalmente, el formato de los vasos era del tipo escudilla, anchos en la parte superior aunque poco profundos, con una escena evangélica figurada en el fondo; en Roma predomina la representación de Pedro y Pablo, o bien el Buen Pastor, además de escenas bíblicas como el naufragio de Jonás en una pieza que se conserva en el Louvre, los tres jóvenes hebreos en el horno de Babilonia, Daniel entre los leones, etc.


  También tuvieron buena difusión las ampollas decoradas con estos temas, destinadas a contener agua procedente del río Jordán; varias de las cuales se conservan en el Tesoro de la Catedral de Monza (Alemania).


  Paulatinamente, estas escenas van desapareciendo a favor de los retratos de los difuntos, haciendo alarde de gran detallismo, preciosismo y perfección técnica.


  EL ARTE PALEOCRISTIANO EN HISPANIA


  Las construcciones paleocristianas en Hispania se agrupan, en general, en tres grandes modelos que comparten el carácter funerario:


  
    	Mausoleos, levantados en las grandes villas romanas para enterramiento de los miembros de la familia. A este grupo corresponden el de Centcelles, cerca de Tarragona —que luego veremos—, el de Carranque en Toledo, de planta cuadrada y ábside semicircular, un ninfeo reconvertido, y el de Pueblanueva de Toledo, edificio de planta octogonal.


    	Basílicas cementeriales, construidas en la periferia de las ciudades —los cementerios estaban prohibidos en su interior por la legislación romana— para albergar las tumbas de las personalidades notables, mientras el resto de los fieles se enterraban en el exterior, alrededor del edificio. Entre estos ejemplos, podemos citar las basílicas de Mérida y Es Cap des Ports en la isla de Menorca.


    	Basílicas martiriales, destinadas a albergar las reliquias de algún santo mártir, como La Alberca (Murcia), obra del siglo IV.

  


  Geográficamente, en el arte paleocristiano hispano se distinguen tres áreas: Cataluña y Baleares, el centro y sur de la península y la zona noroeste. En la primera de ellas destacan las siguientes construcciones:


  
    	El mausoleo de Centcelles (Constatí, Tarragona), de mediados del siglo IV, que formaba parte de una gran villa romana del siglo II. Su construcción está inspirada en el mausoleo de Santa Constanza de Roma. Hacia la segunda mitad del siglo IV se añadieron dos salas de planta central, una cuadrada y otra circular (la única que se conserva), que albergaba cuatro nichos en forma de pequeñas exedras. Se cubre con una gran cúpula de ladrillo decorada interiormente con pinturas y mosaicos dispuestos en tres frisos, de los que luego hablaremos.


    	La basílica de tres naves de distinta longitud y el baptisterio de planta octogonal bajo la catedral de Barcelona.


    	La basílica de Son Bou (Menorca), con tres naves y un ábside en la central, inscrita en un rectángulo en el que sobresale un vestíbulo en la fachada, de raíz norteafricana.

  


  En la zona centro y meridional destacan las siguientes construcciones:


  
    	La basílica de Santa María de Carranque en Toledo, considerada la más antigua de España, construida hacia el 390. Se trata de un palatium reconvertido para uso cristiano, de planta cuadrada y ábside semicircular orientado al nordeste, puesto que en su tiempo aún no existía la orientación canónica para las basílicas cristianas. Consta de vestíbulo y atrio; tiene planta de cruz griega con cuatro compartimentos en los ángulos de la cruz, cubiertos con bóveda vaída al igual que la del crucero, provista de linterna, mientras que los brazos lo estaban con bóveda de cañón.


    	El martirium de La Alberca, en Murcia (primera mitad del siglo IV), compuesto de dos plantas de forma rectangular (solo se conserva la inferior, que estaba cubierta con bóveda de cañón); tiene un pequeño pronaos en el extremo oriental y un ábside en el lado contrario. Se aprecia la influencia de un heroon griego de estructura basilical rematado en exedra. El modelo pasó al prerrománico visigodo (cripta de San Antolín de la catedral de Palencia) y asturiano (Cámara Santa de Oviedo, Santa María del Naranco).


    	La basílica de Algezares (Murcia) del siglo VI; contaba con un pórtico al oeste del que hoy se conservan las basas de cinco columnas; en el interior, tres naves y un ábside semicircular rematando la central, mientras las laterales terminan en línea recta; adosado, un baptisterio de planta circular con piscina ovalada en el centro.


    	La basílica de Vega de Mar (Málaga), de planta casi cuadrada y doble ábside contrapuesto: en la cabecera y en los pies.

  


  En la zona noroeste destacan las siguientes construcciones:


  
    	En Marialba de la Ribera, localidad de la provincia de León cercana a la capital, se encuentran poco más que los cimientos de la que las primeras excavaciones de 1968-70, dirigidas por Helmunt Schlunk y Theodor Hauschild del Instituto Arqueológico Alemán en Madrid, y por el Instituto Leonés de Estudios romano-visigóticos, definieron como una de las primeras basílicas martiriales de Hispania. 

    
      Actualmente, persiste la duda acerca de si se trata de un edificio de planta basilical con nave única rectangular, a la que se añadió en la cabecera un gran ábside ultrasemicircular en forma de herradura, así como un nártex a los pies, o bien se trata de la readaptación del aula principal de una villa o palatium militar, primeramente reconvertida en mausoleo mediante la construcción de una cabecera triconca inscrita en la semicircular —en la cual se construyeron trece tumbas de ladrillo—, posteriormente adaptada como iglesia bautismal con la edificación de un pequeño recinto cuadrangular que albergaba una piscina circular con función de baptisterio; y, finalmente, transformada en un área funeraria al levantarse un pórtico a los pies para albergar sepulturas como el interior del recinto, que siguió cumpliendo esta función en época visigoda.


      Las excavaciones realizadas en 2009 localizaron 237 enterramientos en los que aparecieron restos de 282 individuos, así como numerosas piezas de cerámica, vidrio, utensilios de metal (broches, anillos, lanzas, cuchillos), monedas, tejas con el sello de la Legio VII Gémina y otros objetos, hoy expuestos en el Museo Provincial de León. A unos 200 metros al norte de la basílica, las mediciones arqueológicas a través de georradar han localizado en el subsuelo construcciones que demuestran la existencia de un complejo urbano de importancia en esta área, ubicada en la margen izquierda del río Bernesga. Un futuro museo y aula arqueológica permitirá la contemplación y estudio de los restos.


      Como decíamos, falta por aclarar si el edificio cuyos restos vemos actualmente constituye una probable readaptación entre los siglos IV-VII del aula principal de una villa o palatium militar; una sala de planta rectangular con cabecera ultrasemicircular, primero reconvertida en mausoleo mediante la construcción de una cabecera triconca inscrita en la semicircular —en la cual se construyeron trece tumbas de ladrillo—, posteriormente adaptada como iglesia bautismal con la edificación de un pequeño recinto cuadrangular que albergaba una piscina de forma circular en su interior con función de baptisterio; y, finalmente, transformada en un área funeraria al levantarse un pórtico a los pies para albergar enterramientos, al igual que el interior del recinto, que siguió cumpliendo esta función en época visigoda.

    



    	En Lugo se encuentra la iglesia de Santa Eulalia de Bóveda, adaptada sobre un original templo pagano fechable en la segunda mitad del siglo IV. Tiene planta rectangular cubierta con bóveda de cañón y un ábside orientado a occidente en lugar de al nacimiento del Sol, como era habitual. Posteriormente, el edificio fue reformado convirtiéndolo en una basílica cristiana de tres naves divididas por arcos fajones apeados sobre pies derechos adosados al muro. La bóveda se recubrió de pinturas murales al fresco sobre estuco con variados motivos zoomorfos, vegetales y geométricos: palomas, perdices, faisanes, en torno a plantas y en ocasiones afrontados. Tenidas por romanas, en septiembre de 2021, una investigación ha datado estas pinturas en el siglo VII, es decir, en época visigoda.

  


  Los sarcófagos, principal ejemplo de escultura funeraria


  Así como la arquitectura paleocristiana no tuvo en Hispania demasiada proliferación, la escultura, sin embargo, alcanzó un extraordinario desarrollo.


  La escultura paleocristiana en Hispania es, en su mayor parte, de tipo funerario. Las piezas principales son los sarcófagos, que constituyen las obras artísticas paleocristianas más antiguas que se conservan en nuestro territorio, anteriores incluso a las primeras basílicas.


  A nivel tipológico, encontramos tres modelos: de friso continuo, de escenas compartimentadas mediante columnas y ejemplares con estrígilas.


  En cuanto a la temática predominante, es más bien escasa: el Buen Pastor, la Orante (haciendo referencia al donador de la pieza), temas veterotestamentarios (Adán y Eva, Jonás y la ballena, el profeta Daniel, Susana y los viejos, el Sacrificio de Isaac) y neotestamentarios (Bautismo de Cristo y distintos milagros: la Resurrección de Lázaro, la Curación de la hemorroísa, la Curación del paralítico, la Multiplicación de los panes y los peces y las Bodas de Caná).


  Siguiendo a Pedro de Palol y el estudio de Eva Zarco Martínez (Sarcófagos paleocristianos en la Hispania romana), es posible efectuar una clasificación de los sarcófagos por los talleres en los que fueron elaborados: talleres romanos, talleres hispanos y talleres gálicos.


  Sarcófagos procedentes de talleres romanos


  Son los más abundantes, puesto que los talleres hispanos no comenzaron a producir hasta que cesaron los envíos de la Urbe, hecho que ocurrió a principios del siglo V, según algunos autores, tras el saqueo de Roma por Alarico (410). Son treinta y cuatro piezas entre sarcófagos completos y fragmentos. Estilísticamente, se sitúan en el modelo de friso continuo; contienen escenas bíblicas del Viejo y Nuevo Testamento combinadas, siguiendo una organización de episodios que conducen a la salvación del alma. Se pueden agrupar por su lugar de procedencia (Gerona, Barcelona, Noroeste, Córdoba, Zaragoza y otros encontrados de manera aislada) o bien clasificarlos cronológicamente en los siguientes grupos:


  
    	Preconstantiniano: (305-312). A este grupo pertenece el conjunto de la iglesia de San Félix de Gerona, formado por seis sarcófagos, cuatro de friso continuo y dos de estrígilas, los más antiguos de Hispania en esta tipología. Iconográficamente, encontramos dos modelos únicos: el sarcófago con la imagen de Cristo triunfante sobre el dragón y el áspid con cabeza de gallo y cresta, y el de la historia de Susana y los viejos conteniendo todas las escenas de este episodio: de derecha a izquierda, Susana en el jardín entre dos árboles, alzando como una orante la mano derecha mientras sostiene un cofre en la izquierda, cuando es sorprendida por los lascivos, situados uno a cada lado de un árbol; los ancianos conduciendo a Susana a la casa de su marido, reproducidos todos a menor tamaño para incorporar dos columnas sosteniendo un frontón que representan el edificio; la mujer acusada por los ancianos ante el profeta Daniel; absolución de Susana por el testimonio de este, que había observado la escena, e imposición de manos por su parte; y, por último, el castigo de los viejos. Para su atribución a este periodo, el arqueólogo italiano Giuseppe Bovini recurre al peinado de Susana, similar al de Valeria Galeria, hija de Diocleciano. 

    
      Según Manuel de Sotomayor y Pedro de Palol —aunque Schlunk lo sitúa en época constantiniana—, en este grupo se debe incluir el sarcófago procedente del municipio de San Justo de la Vega (León), también llamado de Alfonso III el Magno porque contuvo sus restos. Estuvo depositado en la catedral de Astorga hasta que en 1869, durante la etapa del Gobierno Provisional, fue trasladado al Museo Arqueológico Nacional, como tantas piezas leonesas —y de otros lugares de España— que no deberían permanecer fuera de su tierra. Presenta en su frontis decoración continua en forma de friso con los personajes en medio relieve para lograr volumen y efectos de claroscuro. Se aprecian reminiscencias clásicas tanto en el canon como en la indumentaria de las figuras, lo que permite acercar su fecha a principios del siglo IV (c. 305-315). De izquierda a derecha, se distribuyen seis escenas: la resurrección de Lázaro, con Cristo a la manera helenística y portando en su mano izquierda el rollo de la Ley; el arresto de san Pedro por los sicarios de Caifás; el apóstol en prisión haciendo manar agua de una roca para bautizar a dos esbirros que le custodian (o bien Moisés golpeando la roca en el Sinaí para que brote el agua); el Pecado Original, con Adán y Eva cubriendo sus vergüenzas; el milagro de la Multiplicación de los panes y los peces, con Cristo imberbe entre dos apóstoles no fáciles de distinguir fuera de su contexto, puesto que el sarcófago pertenece a una época temprana en la que aún no se había definido la tipología de cada uno; y el Sacrificio de Isaac cuando Dios detiene la mano ejecutora, que está mutilada en el relieve.


      En este grupo, el citado trabajo de Zarco Martínez incluye también un supuesto sarcófago de Astorga, trasladando el de San Justo de la Vega a la etapa siguiente, sin advertir que se trata de la misma pieza.

    



    	Protoconstantiniano: (312-320). A este segundo grupo pertenecen los sarcófagos de Layos I y Layos II (Toledo) y un fragmento encontrado en Córdoba con la escena de Daniel en el foso de los leones. Layos I, hoy en el Museo Marés de Barcelona, está presidido por la figura de la Orante y, a ambos lados, la resurrección de Lázaro, el sacrificio de Isaac, la multiplicación de los panes y los peces, Adán y Eva y la Adoración de los Magos. 

    El sarcófago identificado como Layos II, hoy en el Museo de la Academia de la Historia de Madrid, se cree algo más tardío que el anterior; representa de izquierda a derecha: la resurrección de Lázaro; la curación del ciego; Adán y Eva a ambos lados del árbol del Paraíso, del que Adán toma un fruto; la curación del paralítico; la Orante, desplazada del centro del friso; el milagro de las bodas de Caná; el sacrificio de Isaac, y el milagro de la fuente de Pedro.


    
      [image: img46.jpeg] 

      Sarcófago de la Receptio animae o de la Asunción (330-350). Cripta de Santa Engracia de Zaragoza.

    



    	Constantiniano (320-335). A este grupo pertenecen el conjunto de Barcelona (el sarcófago del museo Amatller y los fragmentos de Badalona y Barcelona), el sarcófago de Berja (Almería), el grupo de Córdoba (mezquita, ermita de los Mártires, Córdoba ciudad) y un pequeño fragmento de Los Palacios (Sevilla).


    	Tardoconstantiniano (330-340). En este grupo se encuentran el sarcófago columnado de Martos (Jaén), los fragmentos de Erustes (Toledo) y Denia (Alicante) y el de la cripta de Santa Engracia de Zaragoza. Este, que es el de mayor interés, presenta en su frontis, de izquierda a derecha, en friso continuo, las siguientes escenas: la sanación de la hija endemoniada de la cananea, los apóstoles, la Asunción de María, escena controvertida, no compartida por todos los investigadores, puesto que algunos se inclinan por la receptio animae, del difunto; siguen la curación del ciego y las bodas de Caná. Hay que hacer notar la particularidad de la presencia de atlantes en los ángulos, así como inscripciones bajo o sobre las figuras, aunque en ocasiones no se correspondan con el motivo, por lo que debieron ser añadidas al azar, es decir, sin conocer o tener en cuenta el tema representado. Los costados contienen escenas de Adán y Eva; en el derecho, ambos, pecadores, flanqueando el árbol prohibido; en el lateral izquierdo, recibiendo del Padre su condena: trabajo y muerte.


    	Teodosiano (370-400). En este grupo, tras una etapa conocida como estilo blando, que agrupa una serie de modelos caracterizados por la finura de su talla (sarcófago de Castiliscar, Zaragoza), se engloban el sarcófago de Hellín (Albacete), perteneciente al estilo columnado (hoy en el Museo de la Academia de la Historia de Madrid), dos ejemplares del ciclo de la Pasión, con presencia del crismón (actualmente en el Museo de Valencia) y el de «tipo Betesda», empotrado en la fachada de la catedral de Tarragona, que contiene las siguientes escenas de izquierda a derecha, compartimentadas por columnas o por árboles (característico de esta fase): la curación del ciego de Cafarnaúm, la cananea, la curación del paralítico de la piscina de Betesda (que da nombre al sarcófago), subdividida en dos pisos (abajo, el lisiado entre otros como él tendido en su lecho y, encima, ya curado, marchando con este a cuestas), el rico Zaqueo y la Entrada en Jerusalén. Corresponde al modelo denominado «puerta de ciudad», que se caracteriza porque las escenas están ambientadas sobre fondos urbanos.

  


  Sarcófagos procedentes de talleres locales y foráneos


  El foco más importante está en Tarragona, reconocido como de taller cartaginés. Sus piezas principales son el frontal de las Orantes, probablemente una placa de sepulcro llamada así porque contiene en su centro la imagen del difunto entre dos campos de estrígilas, y en los extremos figuran sendas orantes. El de los Apóstoles, conocido con este nombre porque contiene las imágenes de san Pedro y san Pablo. Destaca también el de Leocadio, identificado por el epitafio del difunto, situado en el centro del frontis; a la derecha de la inscripción, el Sacrificio de Isaac, uno de los temas más frecuentes en los sarcófagos de los primeros tiempos del cristianismo; a la izquierda, la Traditio Legis, con la particularidad de que el rollo de la Ley que recibe Moisés tiene grabado en su extremo abierto un crismón, uniendo así la Ley Mosaica con la Nueva Ley de Cristo, es decir, el Antiguo y el Nuevo Testamento.


  La carestía de las importaciones desde Roma y la creciente demanda en suelo hispano dará lugar a la aparición de talleres locales. Al taller de la comarca de la Bureba (Burgos) se adscriben piezas toscas, de estética rudimentaria, talladas en piedra caliza de la comarca. Fechables en la segunda mitad del siglo IV o principios del V, presentan distintas particularidades formales como fondos planos, espacios libres, tendencia «a la griega» de esculpir las cuatro caras de la pieza y temática diversa: desde escenas habituales tomadas de los dos Testamentos, hasta otras apócrifas como la historia de san José según el Protoevangelio de Santiago (mediados del siglo II).


  Se encuentran en este grupo el sarcófago de Quintanabureba, que contiene pasajes de las visiones de la mártir cartaginesa santa Perpetua, expresando, pues, las conexiones de las comunidades cristianas peninsulares y del norte de África, e indicando también el posible origen tunecino de la pieza. El sarcófago de Briviesca, con un crismón en el centro y vides en los extremos. El de Poza de la Sal, utilizado como abrevadero para las caballerizas en la ermita de la Virgen de Pedrajas, patrona del pueblo, hasta que fue identificado hace un siglo. Es conocido también como el de los Reyes Magos por su escena principal, flanqueada por racimos de vides, no muy bien conservada, que levantó algunas dudas acerca de su identificación cuando el descubrimiento de la pieza en 1914, aunque ya están superadas y, en nuestra opinión, no hay lugar para las mismas, puesto que se observa claramente el gorro frigio con el que se representaban los Magos debido a su origen oriental, como veremos en el mosaico de San Apolinar Nuevo de Rávena. Otra pieza de este grupo es el fragmento de tapa procedente de Cameno, que algunos creen formó parte del sarcófago anterior.


  A estos tres últimos, depositados en el Museo de Burgos, hay que añadir el sarcófago del monasterio de Suso en San Millán de la Cogolla, que se piensa pudo contener los restos de este santo antes de su traslado al monasterio de Yuso; en sus lados se aprecian vagamente relieves de vides con un borroso crismón en el centro; el resto de su iconografía ha sido picada y no se conserva. A este grupo pertenece también un sarcófago y tapadera, hoy en el Museo Marés de Barcelona, que presenta condiciones de conservación similares al anterior, aunque la pieza que lo cierra, de sección triangular con cordones separando los planos de las escenas, se conserva completa y se pueden apreciar, en su centro, algunas figuras zoomorfas.


  Sarcófagos procedentes de otros talleres


  En un último grupo se engloban los sarcófagos procedentes de diversos talleres, en general, fechables en el siglo V o posteriormente.


  De probable taller oriental —de inspiración griega, como dice Palol— es el de la iglesia de Santa Cruz de Écija (Sevilla), presidido por el Buen Pastor situado entre el Sacrificio de Isaac y Daniel en el foso de los leones, escena que aparece también en una placa de mármol procedente de la necrópolis romana de Singilia Barba, cerca de Antequera (Málaga).


  Del mismo origen son los ejemplares de Alcaudete (Jaén) y Pueblanueva de Toledo, estos dos últimos en el MAN de Madrid, el segundo con la infrecuente escena de Cristo presidiendo el colegio apostólico. A ellos se debe añadir el sarcófago de mármol de la Catedral de Braga (Portugal), en cuyos lados (la parte mejor conservada) se aprecia un gran crismón con la alfa y la omega dentro de una láurea vegetal; en sus frontales contiene cráteras agallonadas de los que surgen hojas de acanto, tema de influencia griega (origen, según una leyenda, del capitel corintio), que alude a la resurrección.


  Procedentes de los talleres gálicos de Aquitania, existen algunos restos tardíos, en torno a la segunda mitad del siglo VI: dos fragmentos de Ampurias (Gerona), el de Villanueva de Lorenzana (Lugo), con tapadera de doble vertiente y el frente estrigilado, así como en la catedral de Oviedo la tapa del sarcófago del niño Ithacio, identificado por su epitafio.


  El mosaico, principal elemento decorativo


  Los mosaicos mejor conservados, combinados con pinturas, se encuentran en la cúpula del mausoleo de Centcelles. Como antes dijimos, se trata de tres frisos concéntricos superpuestos, muy dañados; el inferior con escenas de cacería de ciervos presidida por varios personajes, uno de ellos individualizado, probablemente, el dominus o señor de la villa, aunque, según Schlunk, podía tratarse de Constancio II, hijo de Constantino, asesinado en 361, a quien estaría destinado tan magnífico mausoleo. En la franja inmediatamente superior está representado el rito de la comendatio funebre, con las siguientes escenas entre columnas salomónicas de capiteles jónicos: en el centro, el Buen Pastor, flanqueado a derecha e izquierda por siete episodios; a su derecha, tres escenas del ciclo de Jonás y otra que podría tratarse de las bodas de Isaac y Rebeca; a continuación, tras otra escena perdida (quizá el Sacrificio de Isaac, según opina Palol), el profeta Daniel en el foso de los leones; y, seguidamente, Adán y Eva. A la izquierda del Buen Pastor, el arca de Noé, los tres jóvenes hebreos negándose a adorar el ídolo del rey caldeo Nabucodonosor, la resurrección de Lázaro y los hebreos en el horno; siguen tres motivos totalmente desaparecidos.


  En la última de las tres bandas, figuran las cuatro estaciones del año (solo se conservan la personificación de la primavera por un motivo floral y el otoño: un adolescente sosteniendo un racimo de uvas), combinadas de manera alterna con angelotes portando flores y frutos y personajes cortesanos entronizados, pertenecientes a la casta política y religiosa. De ahí, que se haya apuntado la posibilidad de que el mausoleo estuviera dedicado al hijo de Constantino.


  La decoración a base de mosaicos se utilizó también para cubrir los sepulcros. Los mejores ejemplos se encuentran a fines del siglo IV o principios del V en Tarragona (laudas de Optimus, Ampelius y el Buen Pastor) y en Son Peretó (Mallorca): lauda de Valeria, cuya inscripción se puede traducir: «Valeria, fiel, (descansa) en paz. Vivió veintiséis años. Salió de esta vida el día II de las calendas de octubre». Otros ejemplos se han encontrado en Alfaro (La Rioja), Denia, Itálica (Sevilla) o la provincia de Huesca.


  
    [image: img112.jpeg] 

    Mausoleo de Centcelles. Escena de cazadores con perros, en los mosaicos de la cúpula.

  


  Los pavimentos de mosaico más importantes están en Baleares: Santa María y Son Peretó (Mallorca) e Isla del Rey y Fornás de Torelló (Menorca); en la decoración musiva de estas últimas se repiten algunos temas, como leones afrontados en torno a una palmera o las cráteras, si bien son diferentes los motivos geométricos que adornan las cenefas.
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  El arte de los primitivos cristianos en el Egipto copto


  EL CRISTIANISMO EN EL EGIPTO COPTO


  La etimología del término copto (Kyptos en ese idioma) responde a distintas versiones. Para unos, procede del griego Aigyptios, («egipcios»), tomado de la expresión hwt-ka-Ptah («casa del alma del dios Ptah»: la ciudad de Menfis), nombre que los asirios dieron a Egipto en su lengua, abreviado en Jibti en copto, de donde pasó al árabe Qibti y de aquí al castellano actual para referirse, generalmente, a todos los cristianos egipcios, tanto a los católicos como a los ortodoxos de los respectivos Patriarcados de Alejandría, e incluso a los protestantes minoritarios. Otra versión propone que el término copto («cortar», en griego) fue asignado por los helenos a los egipcios debido a que practicaban la circuncisión. Para los hebreos, el vocablo deriva de Qaftim, uno de los hijos de Misrem, nieto del patriarca Noé, que fue el primero en asentarse en el valle del Nilo, donde fundó la ciudad de Qaft.


  El cristianismo fue llevado a Egipto por san Marcos, quien, según tradición, fundó una pequeña comunidad con su iglesia en Alejandría, ciudad a la que llegó en el año 40-42. Desde este país pasó a Nubia y a Etiopía.


  Durante los tiempos de las persecuciones, los cristianos coptos sufrieron la ira de los dominadores romanos, tanto a nivel local como imperial: Decio (249-251), Valeriano (257-258) y Diocleciano (284-305), ya que, si bien su religión no estaba prohibida, anteponía el poder celestial al terrenal y se negaba a admitir el culto oficial al emperador.


  Una vez publicado el Edicto de Tesalónica por Teodosio (380), la nueva religión no consiguió erradicar los ancestrales cultos paganos, que fueron perseguidos por el nuevo orden religioso con verdadera saña. Como decía el estudioso egipcio Tharwat Ukasha (1921-2012).


  San Marcos fue el primero que dio la nueva de la creencia cristiana en Alejandría y en el resto de Egipto. Sin embargo, la adoración de los dioses egipcios continuó en distintos lugares del país, a pesar de la persecución de los cristianos, esta vez, contra todo aquel que practicaba el culto faraónico. La persecución tomó un cariz despótico y represor, hasta el punto de que los cristianos llamaban a dichos dioses «satánicos», agrediendo con vehemencia los templos faraónicos.


  La iglesia copta se separó de Roma después del Concilio de Calcedonia (451), que estableció a Constantinopla como segunda sede de la Iglesia después de Roma en lugar de Alejandría, como se había estipulado en Nicea (325). En el año 457, el patriarca de Alejandría, Timoteo II Eluro, excomulgó al papa León I el Magno y a los patriarcas de Antioquía y Constantinopla.


  NACIONALISMO E INFLUENCIAS EXTERNAS


  Siendo el cristianismo un arte surgido en el territorio del Imperio romano, donde convivían multitud de ideologías y corrientes artísticas, las principales influencias en Egipto copto fueron la del arte faraónico y la del helenismo, presente en el país del Nilo desde la ocupación del mismo por Alejandro Magno en el 332 a. C. Anteriormente, se había dado en Egipto la influencia del arte persa y, más tarde, fue el arte sirio quien, catalizando estos antecedentes con sus propias aportaciones, tuvo una importante repercusión en las manifestaciones plásticas del Egipto copto, cuyo arte propiamente dicho puede establecerse a partir del siglo III d. C., una vez que se hubo constituido entre la población autóctona cierta élite de burgueses y artesanos dedicada a la producción y comercio de objetos artísticos, con el beneplácito de la clase sacerdotal.


  Al mismo tiempo, existió un fuerte nacionalismo que reaccionaba contra todo elemento paganizante, especialmente, cuando este trataba de imponerse a las demás corrientes.


  El principal promotor artístico es la Iglesia copta, que domina por entero el país política y económicamente, por lo que su forma de concebir la vida se termina reflejando en el arte. Mantiene algunas diferencias con la Iglesia de Roma y, de ahí, la creación de una masa de individuos que se refugia en el desierto huyendo de la gran ciudad, donde predomina la cultura helenística. Surge, de esta manera, un monacato reunido ante la fama de un santo ermitaño. Los primeros cenobios aparecen entre las ruinas faraónicas. El monacato favorece la creación de un arte dirigido y realizado para ellos, por lo que el arte copto es un arte de carácter monacal por excelencia.


  Respecto a la influencia religiosa propia de este país milenario, se aprecian distintas similitudes entre la religión egipcia y los dogmas cristianos. Por ejemplo, los antiguos egipcios fueron los primeros en adorar también una trinidad divina en la ciudad de Tebas, formada por el dios Amón, su esposa, la diosa Nut, y su hijo, el dios Jinsú. Creían también en la resurrección de los muertos siguiendo los pasos de su dios Osiris; el cual, descuartizado por su hermano Set, dios del mal —en ello no falta tampoco un parangón con el episodio de Caín y Abela—, volvió a la vida después de que su hermana, Isis, lograra recomponer sus restos tras buscarlos con afán a lo largo del valle del Nilo mientras entonaba unos rezos. Seguidamente, y después de casarse espiritualmente con su hermano, concibió del espíritu al dios Horus, en lo que vuelve a resaltar el paralelismo con la Virgen María en relación a la concepción de su hijo por intercesión divina.


  En el terreno del arte, los maestros coptos que elaboraban sus obras se sirvieron de estos episodios como modelo. La iconografía de la Virgen Theotokos (Madre de Dios) o la Galactotrofusa (Virgen de la Leche, Nodriza o del Buen Reposo) en todo el arte cristiano, no solo en el arte copto, está inspirada en la diosa Isis con Horus sentado en su regazo o dándole el pecho.


  Asimismo, existen representaciones coptas en las que Jesucristo aparece en forma de momia, a imitación del dios Osiris.


  Igualmente, el Anj, (la cruz ansada, con el brazo superior en forma de asa o ansa), llave de la vida eterna, que portan en una de sus manos los antiguos dioses egipcios y los faraones como símbolo de la inmortalidad, lo fue también entre los cristianos para representar el triunfo del Redentor sobre la muerte.


  En cuanto a la influencia griega, el primer ejemplo se dio en la lengua, puesto que enseguida el idioma heleno se hizo oficial en las instituciones públicas sustituyendo a los antiguos jeroglíficos que, a través de una simplificación a la que se dio el nombre de demótico, estaban en uso desde el 600 a. C., aproximadamente.


  Con el helenismo, las artes plásticas coptas se dejan influir por el realismo, la distorsión y el dinamismo brusco en los cuerpos, el pathos o sentimientos de los personajes jóvenes, maduros y ancianos, así como el lujo y el adorno propio de esta escuela.


  Posteriormente, se produjo un cambio radical al penetrar la influencia siria en Egipto con la conquista del país por la reina Zenobia, regente de Palmira durante la minoría de edad de su hijo, Vabalato. Siguiendo los planes de su difunto esposo, fundó un imperio que osó desafiar a Roma cuando esta entró en crisis y, entre los años 268 y 272, logró apoderarse de Siria, Egipto (donde se proclamó reina y llegó a acuñar monedas con su imagen), Anatolia, Palestina y el Líbano. Proclamada descendiente de Cleopatra († 30 a. C.), no logró, sin embargo, mantenerse en el poder más que ese breve periodo de tiempo, aunque suficiente para dejar su huella tanto en el arte y embellecimiento de Palmira como en el pensamiento romántico a partir de entonces. La llegada al trono de Roma del emperador Aureliano inauguró un nuevo periodo de fortaleza y este consiguió reconquistar Egipto. Vencida por asedio de la capital de su reino, Zenobia fue llevada a Roma entre los despojos de la victoria, aunque, según alguna versión, el emperador la terminó perdonando y le permitió llevar una lujosa vida civil, que dedicó al estudio de la filosofía y las artes como consecuencia de las amplias raíces culturales que poseía.


  La influencia siria se manifestó en la rigidez, estatismo y frontalidad de las figuras, así como en los grandes ojos de mirada fija que abren de par en par los personajes en sus inexpresivos rostros. Son de la misma raíz, igualmente, el carácter simbólico de las representaciones y el carácter lineal y decorativo de los motivos vegetales.


  De la Persia sasánida, el arte copto recogió también la frontalidad y simetría compositiva, además de su característica riqueza cromática, basada en la alternancia y viveza del colorido.


  A pesar de estas influencias, el arte copto se desarrolló de una manera autóctona, popular en el sentido de que no fue un arte oficialista ni siguió las directrices áulicas. En el campo de la plástica, se trató más bien de una estética que respondía a la espontaneidad, sin formas predefinidas, más bien toscas, que hacían muestra de un gran hieratismo, rigidez, frontalidad acusada, marcado expresionismo en los grandes ojos de mirada fija abiertos de par en par en las caras de los personajes, así como de una desproporción anatómica apreciable. El carácter lineal, esquemático a veces, se aprecia igualmente en las estilizadas decoraciones de temática vegetal.


  PECULIARIDADES ARQUITECTÓNICAS


  El edificio predilecto de la arquitectura copta es la basílica, construida con materiales básicos como el ladrillo. Al igual que en Siria y Armenia, predomina la planta rectangular que oculta la disposición interna.


  No existen elementos como el atrio occidental y los pórticos monumentales, característicos de la arquitectura siria, puesto que la finalidad de la obra es ser vista por dentro. La cubierta se construye a base de cúpulas y bóvedas apoyadas en muros de escasos vanos para soportar más fácilmente la carga, o bien sobre pilares de ladrillo. Las cúpulas sobre trompas se enmascaran al exterior por medio de torres o cubiertas cónicas que las encubren.


  Al sur del país, en el Alto Egipto, es característica la multiplicación de ábsides semicirculares formando una cabecera trilobulada o tricóncava, al igual que en la arquitectura siria. En algunas iglesias se construyen ábsides contrapuestos, es decir, un ábside en la cabecera y otro a los pies de la iglesia, en un lateral, dotado con piscina para el bautismo y entrada al interior del templo, lo que probablemente indica el requisito de ser bautizado para acceder al recinto sagrado. En los flancos de la nave, existen largas salas que servían para la celebración de ágapes o banquetes tras la eucaristía.


  Aparece un incipiente crucero, que aumenta la capacidad del templo con el fin de acoger a la numerosa comunidad de fieles y a los devotos procedentes de las peregrinaciones.


  Al norte del país, en el Bajo Egipto, predominan las iglesias que se caracterizan por contar en la cabecera con un santuario o haykal, término árabe derivado del hebreo hekel, el salón principal del templo de Jerusalén frente al Sancta Sanctorum, accesible solo para el sumo sacerdote. Este espacio, orientado a levante, corresponde al área en torno al altar, conformada a su vez por tres pequeños espacios en línea, cada uno cubierto con su propia cúpula coronada por una cruz en el exterior. Frente al haykal, en paralelo, se encuentra el khurus (del griego coros), un espacio transversal reservado al clero, que separa este ámbito de la zona de los fieles.


  
    [image: img47.jpeg] 

    Convento Blanco. Vista de la nave Este de la iglesia, único edificio del gran complejo monástico que aún permanece en pie.

  


  Son características las torres defensivas de planta cuadrada, emplazadas en el interior de las murallas que rodean los monasterios, a las que se accedía por un puente colgante. En el último piso había una capilla dedicada al arcángel san Miguel, protector de los monasterios y santos del desierto, advocación que pasó a Occidente como protector de los campanarios frente a las tormentas.


  En la arquitectura copta se pueden distinguir, cronológicamente, dos épocas fundamentales de construcción:


  
    	La primera, que comprende desde el siglo IV hasta principios del VI, corresponde a lo que podríamos llamar el relanzamiento del monacato. Es cuando tiene lugar la edificación, entre otros, del Deir-el-Abiad (el Convento Blanco) y del Deir-el-Akhmar (el Convento Rojo), ambos en Sohag-Alto Egipto.


    	La segunda, que tiene lugar desde esta última fecha hasta el siglo VII incluido, es la etapa de florecimiento y auge constructivo, que se da especialmente en el Norte o Bajo Egipto.

  


  El Convento Blanco (c. 442) recibe este nombre porque está construido todo él en piedra caliza con algunos bloques de granito reutilizado procedentes de templos del Antiguo Egipto, como el cercano de Atripe o Atribis (construido en honor a la diosa leona Repit por Ptolomeo XV Cesarión, hijo de Cleopatra) o el más lejano de Abydos, templo funerario del faraón Seti I. La iglesia, dedicada al antiguo abad san Shenoute († c. 465), orientada al noreste, es el único edificio del gran complejo que aún permanece en pie. Posee una planta de tipo basilical, siguiendo la herencia romana, inscrita en un rectángulo en cuyo perímetro se levanta un muro de 35 metros de anchura, 76 de longitud y 13 de altura, ligeramente oblicuo, rematado por una cornisa curvada —lo que le otorga un gran parecido con los templos egipcios— y articulado por una doble fila de ventanas paralelas, que indican los dos niveles que presenta el alzado de la construcción, la cual adquiere, con este elemento, un aspecto fortificado. El interior del templo está dividido en tres naves, antaño separadas por columnas circulares de ladrillo enmascarado dispuestas sobre plintos prismáticos. A la entrada, el pórtico o nártex, de igual anchura que el resto del edificio, viene a ser como otra nave. La cabecera está formada por un ábside trilobulado. Siguiendo el modelo copto característico, la división entre el presbiterio y las naves se efectúa a través de una pared que se levanta hasta el techo. Los restos de pinturas que revisten las medias bóvedas o semicúpulas de los ábsides son de época medieval.
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    Monasterio de Santa Catalina del Sinaí, edificado a mediados del siglo VI al igual que la muralla defensiva que lo rodea.

  


  El Convento Rojo se conoce con este nombre porque está construido con adobe de tierra rojiza que le proporciona esa tonalidad. Su estructura responde a la misma tipología basilical que el edificio anterior, situado a escasos kilómetros al noroeste.


  El monasterio de Santa Catalina o de la Transfiguración, construido a una altura de 1570 metros en la boca de un desfiladero que se abre a los pies del monte Sinaí, data del siglo IV cuando unos monjes que huían de las persecuciones se refugiaron en este escarpado y recóndito lugar. Su iglesia, edificada a mediados del siglo VI junto con la muralla que la rodea para mantenerla a salvo de las incursiones, sigue la planta basilical, dividida en tres naves separadas por hileras de seis columnas. Su biblioteca, que data de la misma fecha, es la más antigua del mundo aún en funcionamiento y, en cuanto a la cantidad de sus fondos bibliográficos, solo la supera la Biblioteca Vaticana. Contiene más de 5000 manuscritos sagrados: unos 3000 palimpsestos griegos, setecientos árabes, doscientos veintiséis sirios, ochenta y seis georgianos y ochenta textos eslávicos, además de otros coptos, etíopes, armenios, persas, latinos y polacos, entre los que se encuentra el Codex Sinaiticus, versión en griego de la Biblia escrita en el año 331 por orden del emperador Constantino. En sus dependencias custodia, asimismo, objetos litúrgicos, iconos, mosaicos, tallas y bordados con hilos de seda, entre otras piezas de valor. Además de los restos de la santa que da nombre al monasterio, se dice que dentro de sus muros se guarda también la zarza que, según el Éxodo, Moisés vio arder sin consumirse en el Sinaí, por lo que también se conoce como Monasterio de la Zarza Ardiente.


  El monasterio de San Antonio es el más antiguo de Egipto, su origen se remonta a finales del siglo III, y fue ampliamente reformado en el IV. Está enclavado en el Desierto Oriental, en el lugar donde se halla la cueva que habitó este santo de rico origen, que al quedarse huérfano regaló sus bienes a los pobres y decidió llevar una vida ascética. En la iglesia, a la que se accede por un puente levadizo, motivo de seguridad en antiguas épocas de ataques de tribus beduinas, destacan los importantes restos de pintura mural, realizacdas entre los siglos VII-XIII, conforme al programa iconográfico habitual del arte copto, que luego veremos.
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    Monasterio de San Antonio, enclavado en el Desierto Oriental, en el lugar donde se halla la cueva que habitó el santo.

  


  De las mismas fechas en las que se construyó el anterior, o algo posterior, es el Monasterio de San Pablo de Tebas el Anacoreta, conocido vulgarmente como «el monasterio de los tigres», por su entorno agreste. Está construido a los pies del Gebel Galala (1350 m), cerca del mar Rojo, alrededor de la cueva donde vivió el santo, cuyo supuesto sepulcro se alberga en ella, convertida en iglesia subterránea, adornada entre otros objetos con huevos de avestruz que cuelgan simbolizando la resurrección. Arrasado por los beduinos en 1484, fue reconstruido en el siglo siguiente, aunque nuevamente volvió a sufrir incursiones y terminó siendo abandonado, hasta que, repoblado por monjes vecinos del monasterio de San Antonio, volvió a ser reconstruido a principios del siglo XVIII, época de la que datan las imponentes murallas de 12 metros de altura que lo rodean. Como en el anterior, destacan sus pinturas murales.
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    Ruinas del antiguo monasterio de San Menas, levantado sobre la tumba del santo.

  


  El santuario de San Menas (Abu Minas), levantado sobre la tumba del santo, a unos 40 kilómetros al sudoeste de la ciudad de Alejandría, fue un importante centro de peregrinación. Su iglesia, que data del año 412 con reformas posteriores, sigue la planta cruciforme. Cuenta con un nártex rematado por una fila de columnas. Junto a la cabecera, a la que están adosadas sendas dependencias cuadradas, al modo de los pastoforios sirios, se encuentra la tumba de este santo, antiguo patriarca de Constantinopla. Un baptisterio de forma octogonal está adosado también al edificio.
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    Iglesia en el templo egipcio de Hathor, Denderah.

  


  En Denderah, lugar que alberga un templo faraónico, los coptos levantaron en el siglo VI una basílica adosada a su lado norte, que consta de tres naves y ábside trilobulado.


  En cuanto a las construcciones más representativas del siglo VII, podemos citar la iglesia de San Iskhirun de Qallín (Monasterio de San Macario o Deir Abu Makar), la de la Santísima Virgen (Monasterio de los Romanos o Deir al Baramouse), ambos formando parte del conjunto de monasterios de Wadi al-Natrun (Bajo Egipto), y las iglesias situadas en El Cairo, entre ellas, San Jorge (Mar Girgis: «Señor Jorge», en árabe, del antiguo monasterio de Deir al Banat, de planta circular, sede del Patriarcado de Alejandría), Santa María Virgen (llamada iglesia colgante por estar construida sobre una de las antiguas puertas de la fortaleza romana) y San Sergio (Abu Serga), en la que, según la tradición, se encuentra la caverna en la que se refugió la Sagrada Familia cuando llegó a Egipto huyendo de Herodes, hecho que se conmemora el primer día de junio de cada año.


  LA PINTURA, LA ESCULTURA Y LAS ARTES DECORATIVAS


  La pintura copta, realizada con la técnica del fresco, recorre todo el interior del templo, distribuida habitualmente de la siguiente manera: presidiendo el Haykal, Cristo Pantocrátor dentro de la mandorla conducido o sostenido por ángeles tenantes, representado a la manera oriental: barbado, de edad madura, pletórico, en majestad, un modelo que pasará al severo Pantocrátor de Occidente, rompiendo con la idealista y juvenil figura del Buen Pastor de los primitivos cristianos. Debajo, la Theotokos entre los doce apóstoles. En bandas inferiores o laterales, santos ecuestres protectores como el arcángel Miguel o los santos Jorge, Sergio, Teodoro y Mercurio, en tamaño jerárquico respecto a los vencidos, que están a los pies de sus caballos. En rangos inferiores, santos mártires y penitentes en postura orante las más de las veces.


  Se trata de representaciones bidimensionales con el propósito de huir del ilusionismo espacial, con las figuras frontales e hieráticas en isocefalia, expresionistas, estáticas, en tamaño jerárquico y ausentes tanto en cuanto a ellas mismas (falta de comunicación o diálogo gestual) como respecto al espectador, distantes en su mundo sobrenatural, dando a entender que nada les ata a la tierra, y esta es la senda que debe seguir el pueblo de Dios.


  Los mejores ejemplos que han llegado hasta nosotros son las pinturas murales de los monasterios de San Juan o Deir Abu Hennis (donde según la tradición está la cueva en la que la Virgen y el Niño se quedaron durante el séptimo día de su viaje a Egipto), San Apolo en Bawit (siglo VI), donde aparece el tetramorfos bajo la apariencia de cuatro cabezas (hombre, toro, león y águila) situadas sobre las alas que emergen de la mandorla del Pantocrátor, y San Jeremías en Saqqara, de los siglos VI o VII. El tema protagonista es Cristo Todopoderoso entronizado en el ábside y, bajo su figura, la Virgen, representada como trono de Dios, flanqueada por los doce apóstoles, seis a cada lado.


  Se conservan otros ejemplos en la necrópolis de El Bagawat (del siglo V), en sus numerosas tumbas en forma de templetes cubiertos con cúpulas, decoradas interiormente con escenas bíblicas. Además de una iglesia de planta basilical de tres naves, en cuya capilla del Éxodo se recogen escenas del pueblo hebreo guiado por Moisés a través del Sinaí, y del martirio del profeta Isaías.
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    Oasis de Al-Kharga, necrópolis de El-Bagawat (siglo V). Ruinas de la nave de la basílica. Debajo, uno de los templetes funerarios.

  


  Son muy abundantes los iconos o pinturas sobre tabla, realizadas con la técnica del encáustico, es decir, utilizando cera como aglutinante para disolver los pigmentos, dando como resultado colores brillantes y cálidos: verde esmeralda, ocre, rojo, amarillo. Se destinan al altar y sus características estéticas coinciden, como no podía ser de otra manera, con las del resto de las artes plásticas, tal como se puede observar en la tabla Cristo con san Menas, procedente del monasterio de Bawit, hoy en el Museo del Louvre de París. También fue muy tratado el tema de la Sagrada Familia durante su estancia en Egipto, viajando entre palmeras a lomos de la borriquilla madre e hijo con san José caminando a su lado, o navegando por el Nilo en embarcaciones de papiro, como los antiguos faraones.


  La escultura copta se reduce, prácticamente, a relieves en estelas funerarias y en algunas plaquetas que adornan, con las escenas en friso, situadas en el interior de los edificios, puesto que no existe preocupación por el ornato de los exteriores.


  En cuanto a la estatuaria, no se dio el tipo monumental y, salvo algunos ejemplos como la cabeza de un santo barbado y otras piezas, carecemos casi por completo de escultura exenta o de bulto redondo.


  La concepción de la figura humana refleja un mundo presidido por Cristo, dejando al margen cualquier ilusionismo espacial. Los personajes se representan de manera frontal, hieráticos en su expresión, sin que exista ningún elemento que pueda relacionarnos con el mundo real, como consecuencia de la influencia del arte faraónico y de la estética cristiana, repudiándose la concepción helenística de las formas y caracterizándose, pues, por los siguientes rasgos: frontalidad en las figuras (muy planas), expresionismo en los rostros, ausencia de proporciones anatómicas (piernas excesivamente cortas, cuerpo demasiado grande), tosquedad en la ejecución, etc. El monje-artista lo que pretende es alejase de la realidad en su intención de plasmar un mundo ultraterreno; lo importante para el cristianismo no es el cuerpo, sino el alma; de ahí que la principal preocupación se centre en los rostros de las figuras, concretamente en los ojos, reflejo del alma. Estas características serán comunes a toda la estética cristiana de la Alta y Plena Edad Media, hasta los tiempos del estilo gótico, cuando el arte occidental tiende a humanizarse.
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    Cristo con san Menas, siglo VII. Museo del Louvre. París. Pintura al encáustico sobre madera de sicomoro (57 × 57 cm), procedente del Monasterio de Bawit.

  


  Se mantienen reminiscencias mitológicas en cuanto a la temática, tal como se observa en diversos relieves: Orfeo, Dafne transformándose en laurel, Leda y el cisne, Nereidas y tritones…, con algunas similitudes, en cuanto a su exuberancia, con el arte hindú.


  Aparte de las escenas mitológicas, predomina la temática referida a santos locales, principalmente san Menas, a veces, copiando episodios judaicos, por ejemplo, Daniel en el foso de leones, aunque sustituyendo el santo al profeta y los camellos a los felinos, con las mismas características estilísticas antes apuntadas.


  Cuando se representan temas cristianos es a través de una reinterpretación de los mismos: san Jorge alanceando al dragón es el dios Horus con cabeza de halcón hincando la lanza a un cocodrilo, animal típico de las riberas del Nilo. Modelo que tomó el escultor catalán Llorenç Matamala para esculpir este famoso pasaje de la leyenda del santo caballero sobre la fachada de la Casa de Botines de la ciudad de León, edificada en 1892-93 por el célebre arquitecto del siglo XIX, Antonio Gaudí.


  Se observan, asimismo, reminiscencias mesopotámicas y persas, visibles en los animales afrontados.


  Los motivos vegetales que acompañan las escenas copian las secas plantas del desierto como el acanto espinoso, en lugar de incorporar vegetación fresca o jugosa; de ahí que la decoración fitomorfa (vegetal) nos conduzca a un juego de líneas geométricas. No obstante, a veces, pueden aparecer entre los rizos del citado arbusto frutos como las granadas y numerosos signos de la cruz para espantar al mal.


  En cuanto a la talla en marfil, junto a la de la taracea en madera en las puertas de monasterios y santuarios (san Macario, El Adra), demostró una gran calidad y virtuosismo; hasta el punto que a pequeña escala se utilizó para ilustrar los textos de los volúmenes sagrados. Entre ellos destacan, por la finura de su ejecución, los de la Escuela de Alejandría a mediados del siglo V, de gran similitud con los retratos egipcios del Fayum en cuanto a los rostros. Representan escenas de la vida del fundador de la Iglesia Copta; destacan los cabellos y barbas rizados, al uso helenístico.


  Otro marfil de estilo alejandrino representa a Cristo en su trono, joven, imberbe (caracterizado como Apolo, al modo clásico), rodeado de los apóstoles, mientras en la franja inferior se representa la Apoteosis de la cruz, sostenida por dos ángeles tenantes e inscrita en una herradura para formar el anj o signo de resurrección y vida. Predominan escenas cotidianas de la vida de Jesucristo, que conllevan una gran expresividad, en ocasiones, acompañado de episodios relativos a sus milagros, así como escenas de personajes bíblicos que lo prefiguraron, como Jonás. El Cristo barbado, de influencia oriental, se introduce a partir del siglo VI.
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    Tejido copto del siglo IV-V, confeccionado con lana y lino teñidos. Lowe Art Museum. Miami (Florida, USA).

  


  En cuanto a los tejidos coptos, que estaban relacionados con el ámbito funerario, tuvieron una gran difusión. Han llegado hasta nosotros en buen estado de conservación gracias a que las tumbas del desierto, con su suelo seco y arenoso, carente de humedad, han logrado preservarlos.


  Gracias a estas circunstancias conocemos las vestimentas de los difuntos (túnicas anchas, camisas con mangas cortas), confeccionadas principalmente con lana y lino, aparte de algunas otras fibras textiles como la seda. Lucen orlas, cenefas y medallones, bordados abundantemente mediante trama de hilos de lino sin teñir y urdido de lanas de brillantes colores superpuestos con distintos motivos: animales, ángeles y decoraciones vegetales.


  Por la temática que los adorna, se distinguen tres grupos:


  
    	Temática pagana, obras realizadas en los siglos III y IV, en las que se aprecia una clara influencia de la estética helenística tendente a la plasmación de la belleza corporal.


    	Temática cristiana, se da principalmente entre los siglos IV al VII.


    	Temática geométrico-vegetal, a partir del siglo VII, debido a la relación con el mundo islámico tras la conquista de Egipto por los fatimíes. Se caracteriza por una acusada estilización, que conduce a la abstracción.

  


  5


  Bizancio, Nea Roma


  FUNDACIÓN DE CONSTANTINOPLA


  Después de su victoria frente al augusto o coemperador Licinio en la batalla de Adrianópolis, un 3 de julio del año 324, Constantino, dueño absoluto del Imperio romano, con el propósito de trasladar a Oriente la capital imperial, decidió fundar una nueva ciudad que llevaría su nombre: Constantinopla (ciudad o polis de Constantino), emplazada en la orilla europea del estrecho del Bósforo sobre una antigua aldea de pescadores que se conocía como Byzas, Byzantion o Byzante en relación a un antiguo rey epónimo, un lugar que prometía el dominio del mar Negro y del mar Mediterráneo.


  Debido a su emplazamiento, el plano urbano de la ciudad presenta una disposición triangular; dos de sus lados están formados por sendos brazos de mar: el Cuerno de Oro y el mar de Mármara, y el tercero, que correspondería a la base, delimitado por la línea amurallada terrestre.


  Las murallas de Constantinopla habían sido rehechas por Septimio Severo tras la conquista de la urbe en el año 196. Constantino, en 324, después de derribarlas para someter la ciudad en la que se había refugiado su rival, Licinio, inició la construcción de una nueva muralla, que fue completada durante el reinado de su hijo Constancio II (337-361), emplazándola casi tres kilómetros al oeste de la anterior. Teodosio II (408-450), en aras de la defensa de la ciudad, habiendo conocido el saqueo de Roma por los visigodos de Alarico el 24 de mayo del año 410, construyó una tercera muralla de hasta 11 metros de altura (concluida en 413), ampliando otros 2 kilómetros al oeste la línea defensiva con un amplio perímetro de noventa y cinco torres y un foso, todo bajo la dirección del mekanopoios Antemio. Asimismo, hizo traer desde el templo de Karnak, en Egipto, un obelisco del faraón Tutmosis III, realizado en el año 1430 a. C., para emplazarlo en el Hipódromo.


  Ya desde los primeros tiempos de la creación del Imperio Romano de Oriente —e incluso mucho antes de su constitución— los emperadores pretendieron trasladarse desde Roma a un lugar situado en territorio oriental. Se dice que ya Julio César había querido hacerlo a Illión y a Alejandría. Diocleciano residió en Spalato (Split) y Nicomedia. El mismo Constantino planeó primero instalarse en Troya, por la relación existente con Eneas y los míticos fundadores de Roma, «pero una inspiración divina le decidió a trasladarse a la antigua Bizancio», como afirma el historiador palestino del siglo V, Salaminio Hermías Sozomeno (c. 380-450) en su Historia de la Iglesia.


  El 11 de mayo de 330, tras diversas obras de embellecimiento para la Nova Roma Constantinopolis, en las que llegaron a trabajar más de 40 000 esclavos godos, comenzaron los ritos de inauguración, que se prolongaron durante cuarenta días. Como Roma, había sido asentada sobre siete colinas y fue dividida en catorce distritos administrativos, dos de ellos extramuros.


  A fines del siglo IV, la población se aproximaba a los 200 000 habitantes. A partir de la llegada de Constantino, se convirtió en el centro político, económico y religioso del Imperio.


  El centro de la urbe, delimitado por la primera muralla, lo ocupaba una gran plaza cuadrada conocida como el Augusteon, adornada, alternando entre columnas, con famosas esculturas traídas de todas las partes célebres del Imperio (Atenas, Alejandría, Rodas, Antioquía, Éfeso). En su centro se elevaba una columna de pórfido cuya basa se hallaba dentro de una urna, la Sacra, que contenía tierra de Roma. En este recinto, ocupando cada uno de sus cuatro lados, estaban emplazados los principales monumentos: el Palacio Sagrado, el Senado, el Hipódromo y la primera basílica de Santa Sofía, que será reedificada en el siglo VI por Justiniano. Constantino mandó construir, además, la iglesia de los Santos Apóstoles con su propio mausoleo y la basílica de Santa Irene.


  En el terreno de las obras públicas, a fin de atender el saneamiento urbano, se construyó una eficiente red de alcantarillado y varios acueductos para traer el agua a la ciudad.


  DIVISIÓN DEL IMPERIO ROMANO


  A la muerte de Teodosio I (395), el Imperio que este había logrado unificar en 392 tras compartir el gobierno desde su llegada al poder en 379 con Graciano y Valentiniano II, se divide en dos vastas áreas geográficas; básicamente, por razones estratégicas y administrativas, puesto que su enorme extensión lo hacía ingobernable desde Roma y, de facto, ya operaba partido. Una imaginaria línea divisoria, cortando tierra y mar entre las penínsulas itálica y balcánica, dividió el Imperio en Pars Occidentalis y Pars Orientalis, es decir, el Imperio romano de Occidente, con capital en Roma, que se concede a su hijo Honorio, tutelado por el vándalo Estilicón (magister militum: jefe militar), y el Imperio romano de Oriente, con capital en Constantinopla, adjudicado a su hijo primogénito, Arcadio (tutelado por Rufino, prefecto de origen galo).


  A partir de entonces, las dinastías que se suceden en el Imperio bizantino hasta su conquista por los turcos otomanos del sultán Mahomet II, un martes 29 de mayo de 1453, considerado por muchos historiadores como el fin de la Edad Media, son las siguientes:
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  Entre 1204 y 1261, tras la conquista de la cuarta cruzada, tuvo lugar el Imperio latino de Constantinopla y, paralelamente, el periodo de los estados sucesores: Trebisonda, Tesalónica, Nicea, hasta que se produjo la reconquista de la capital por Miguel VIII Paleólogo.


  EL ARTE BIZANTINO. EDADES DE ORO Y CARACTERÍSTICAS


  El arte bizantino abarca cronológicamente desde la división del Imperio romano a la muerte de Teodosio (año 395) hasta la caída de Constantinopla en poder de los turcos (1453).


  Se expande por el mundo eslavo, oscilando su influencia de este a oeste: Chequia, Eslovaquia, Polonia, Hungría, Rusia y los Balcanes. Arraiga profundamente en estos lugares, ya que cuando se den aquí los estilos románico y gótico tendrán más bizantinismo que pureza.


  Culturalmente, hay que valorar la repercusión que tuvieron las culturas helenística y alejandrina, la clásica romana, la oriental y, asimismo, el espíritu cristiano.


  Formalmente, el arte bizantino está constituido por un sustrato paleocristiano con un componente romano y distintas influencias orientales.


  En cuanto a su desarrollo, básicamente, se distinguen cuatro etapas:


  
    	Protobizantina o prejustinianea: desde el año 395 hasta el reinado de Justiniano (siglo VI).


    	Primera Edad de Oro: desde la coronación de Justiniano (527) hasta el final de su reinado, pudiéndose extender, según algunos autores, aunque sin la misma magnificencia, hasta el inicio del primer periodo de la querella iconoclasta (727).


    	Segunda Edad de Oro: desde el final del segundo periodo iconoclasta con la regente Teodora (marzo de 843) hasta el saqueo de Constantinopla por la cuarta cruzada (abril de 1204).


    	Tercera Edad de Oro: desde la llegada al poder de los Paleólogos (1261) hasta la conquista de Constantinopla por los turcos en 1453.

  


  La arquitectura y sus elementos


  Frente a la rigidez de los esquemas constructivos occidentales, el dominio de la línea curva sobre la recta impone en el arte bizantino un dinamismo constante y, así, serán la bóveda y la cúpula las cubiertas preferidas, siguiendo la simbología, muy arraigada en Oriente (la stupa budista) y el mundo clásico (el tholos y los santuarios o heroa dedicados a los héroes en Grecia, el Panteón y los templos de Vesta en Roma), que asocia el círculo —sin principio ni fin— con la divinidad, perfección infinita.


  Las principales características de la arquitectura bizantina son las siguientes:


  
    	Adopción de la planta basilical y desarrollo de la planta centralizada, que aportan una gran ligereza óptica frente a los pesados edificios tardorromanos.


    	Aprovechamiento y reutilización de elementos romanos de soporte como columnas, capiteles generalmente corintios (trabajados con la técnica del trépano) y contrafuertes.


    	Grandes cúpulas sostenidas sobre pechinas y contrarrestadas por bóvedas y otras cúpulas o medias cúpulas, que irradian una gran luminosidad al interior a través de las ventanas que rodean el tambor, simbolizando el universo tachonado de estrellas. Los cuatro arcos que sostienen el conjunto semejan los cuatro puntos cardinales de una estructura cuadrada, como se consideraba la Tierra en aquel tiempo. La iglesia es una reproducción del cosmos.


    	Separación de las naves y el presbiterio, en donde tiene lugar la celebración de la eucaristía, por medio del iconostasio, un panel dispuesto de norte a sur, artísticamente decorado con iconos, de donde procede su nombre; fue un elemento derivado del septum (cancel, arco o escalones) paleocristiano, que tenía la misma finalidad. En los primeros tiempos se trataba de una simple celosía, de la que deriva el cancel esculpido que existe en alguna iglesia del arte prerrománico asturiano, como Santa Cristina de Lena. Generalmente, los grandes iconostasios tienen tres puertas: la principal, o puerta santa, provista de dos hojas, por donde solo puede pasar el sacerdote; la meridional o diaconal y la septentrional. Representa, pues, la comunicación entre el mundo celestial y terrenal. 
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      San Vital de Rávena. Cimacios decorados con el monograma de Justiniano y Teodora sobre los capiteles, trabajados también con especial virtuosismo mediante la técnica del trépano.

    



    	Abundancia de decoración en los interiores a base de pinturas al fresco y mosaicos en cúpulas y muros laterales, con una gran policromía que con el concurso de la luz provoca efectos escenográficos.


    	Frente a los lujosos interiores, los exteriores son en general sobrios, en piedra y ladrillo sin decorar, debido a la escasez de mármol y estuco.


    	Construcción de una tribuna o gineceo para las mujeres sobre las naves del templo, procedente del matroneum paleocristiano.


    	Capiteles coronados por cimacios, una pieza troncopiramidal invertida situada bajo la línea de impostas donde arranca el arco, que proyecta sensación tanto óptica como real de una mayor elevación. Suelen estar minuciosamente decorados con la técnica del trépano.

  


  La iconografía en las artes plásticas


  Los modelos iconográficos del arte bizantino tendrán una gran influencia en el desarrollo de todo el arte cristiano medieval.


  Los más utilizados, por orden de importancia, son los siguientes:


  
    	Pantocrátor: Cristo Todopoderoso representado, generalmente, de medio cuerpo dentro de un clípeo, flanqueado a derecha e izquierda por el monograma original de su nombre en griego, Iesous Xristós, por medio de la primera y última letra (IC XC) de acuerdo a su transliteración al alfabeto latino según el griego bizantino, en el que el grafema para designar la letra sigma era la C. Una raya superpuesta sirve para indicar que se trata de abreviaturas. Bendice con la mano derecha y en la izquierda porta el Libro de la Nueva Ley. 

    En Occidente este tipo iconográfico repercutirá en la Maiestas Domini (Cristo en Majestad), característica del Románico y los primeros tiempos del Gótico, que representa a Cristo como Juez Supremo al colapso de los tiempos, de cuerpo entero, sedente sobre trono de arcoíris en el interior de la mandorla o almendra mística ovalada que simboliza el universo, y rodeado por el Tetramorfos.



    	Tetramorfos: símbolos de los cuatro evangelistas: san Mateo (hombre), san Marcos (león), san Lucas (toro) y san Juan (águila). Se pueden encontrar varias formas de representar al tetramorfo: como símbolo zoomorfo, es decir, cuatro figuras aladas de hombre, toro, león y águila; antropozoomorfo, es decir, con cuerpo de hombre, cabeza de su símbolo respectivo y alas en la espalda, seis llenas de ojos según el Apocalipsis, aunque es más frecuente que se representen únicamente dos; o en forma humana como escribas de la palabra sentados en su pupitre y acompañados de los respectivos símbolos que los identifican, tal como aparecen, por ejemplo, en los mosaicos de San Vital de Rávena, modelo que se extenderá por todo el arte medieval. En algún caso (según vimos en el arco triunfal de Santa María la Mayor de Roma), están sosteniendo coronas, lo que se ha relacionado con los santos que reciben de Dios la «corona de justicia», de acuerdo a las palabras de san Pablo (2 Timoteo 4, 8).


    	Anástasis: la Resurrección representada al modo bizantino, es decir, el Descenso de Cristo al Limbo portando la cruz que abre las puertas del infierno para liberar a los justos y abrirles las del cielo, cerradas por el Pecado Original.


    	Déesis: Intercesión. Cristo entronizado entre la Virgen y san Juan Bautista, intercesores por el género humano.


    	Etimasia: «preparación del trono» para la Parusía o regreso de Cristo a la Tierra. Trono vacío, que espera a Jesucristo para el Juicio Final. 

    
      [image: img58.jpeg] 

      Icono de la Virgen Eleúsa de Vladimir, fechable en el siglo XII. Capilla de San Nicolás de Tolmachí en la Galería Tretiakov de Moscú.

    


  


  La Virgen María fue representada con una gran variedad de modelos iconográficos:


  
    	Agiosoritissa: Virgen de la Santa Urna, que contenía el cinturón de su túnica. Es una Virgen Intercesora, sin el Niño, ligeramente de lado y con ambas manos levantadas en oración, aunque no en la clásica actitud orante.


    	Blachernitisa o Platytera: Virgen con una aureola en el vientre en la que parece el niño indicando la maternidad.


    	Calcopatria: Virgen orante que extiende sus brazos hacia el Redentor con las palmas abiertas, intercediendo por el género humano.


    	Eleúsa: Virgen de la Ternura y de la Compasión, María con el niño en brazos juntando sus caras y pasando este un brazo alrededor del cuello de su madre.


    	Galactotrofusa: Virgen de la Leche amamantando al Niño Jesús.


    	Glycofilusa: Virgen de las Caricias, que junta su mejilla a la del niño.


    	Hodigitria u Odegetria: Virgen de pie con el niño en brazos, señalando el camino de salvación escrito en un rollo de pergamino que porta este en su mano, aludiendo al versículo 6 de Juan, 14: «Yo soy el Camino, la Verdad y la Vida». En Occidente se conoce como Virgen del Camino.


    	Koimesis: Dormición o Tránsito al cielo de la Virgen María en cuerpo y alma.


    	Kyriotissa: Toda gracia. Virgen entronizada que, con el niño en su regazo, es a su vez trono de Dios. El trono simboliza la gloria del Rey de los Cielos. En Occidente se la conoce como Sede Sapientiae: Trono de Sabiduría.


    	Nikopoia: Virgen de la Victoria. Entronizada con el Niño en el regazo.


    	Panagia: Virgen que reza, de frente, con las manos alzadas a la altura de la cabeza, extendidas hacia los lados y con los codos plegados. En su seno, dentro de un círculo, se presenta a Jesús como una premonición.


    	Paraklesis: Virgen Intercesora, sin el niño, suele estar a la izquierda de Cristo resucitado, dirigiendo hacia Él sus manos.


    	Platytera: Virgen orante con un medallón en el pecho en cuyo interior se encuentra el niño. Madre de Dios entronizada.


    	Theotokos: Madre de Dios. Virgen sedente con el niño en su regazo, al que ofrece un fruto o una flor. En Occidente se la conoce como Deípara: «la que pare a Dios», en latín.

  


  EL SIGLO DE JUSTINIANO. LA RESTAURATIO IMPERII


  Flavio Pedro Sabacio Justiniano (Tauresium, Dardania, 482-Constantinopla, 565) accedió al trono tras ser asociado al mismo por su tío Justino, que había logrado hacerse con la corona desde su cargo de comandante en jefe de la guardia imperial. Su reinado y el de su esposa, la emperatriz Teodora —antigua bailarina, «borrascosa y teatral», según la pinta Procopio—, fue de los más largos de la historia de Bizancio, del 527 al 565, y constituyó la época de máximo esplendor en todos los aspectos: político, militar, económico y cultural.
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    El emperador Justiniano retratado en un mosaico de la iglesia de San Apolinar Nuevo de Rávena.

  


  Cuando llega al trono, reina en el Imperio la anarquía, la miseria y las disputas religiosas, que culminaron en enero de 532 con la Sedición de Nika («¡Conquista!», «¡Victoria!»), el grito con el que los aficionados animaban a sus aurigas y equipos de carros favoritos en el Hipódromo, donde estalló la revuelta al negarse el emperador a indultar a los cabecillas, con el pueblo ya soliviantado por las drásticas subidas de impuestos. Las turbas asaltaron el pretoriano de la guardia y sacaron a los presos de las cárceles; acto seguido, incendiaron el Augusteon y los edificios más bellos de la ciudad fueron pasto de las llamas. La mano dura de Teodora, después de espetar a su esposo cuando pensaba en la huida que «la realeza es un buen sudario para el entierro», terminó con la rebelión popular al coste de más de 30 000 muertos, comenzando un absolutismo total que permitió al emperador emprender sus ambiciosos proyectos.


  Considerándose sucesor legítimo de los césares y, por tanto, un monarca cristiano propagador de la fe, sobre esta base romanista pretendió lograr la unidad política de todo el Imperio y una unidad religiosa, inseparable, para él, de la política.


  En política exterior, emprende dos tipos de campañas: de seguridad o guerras defensivas y de conquista con vistas a la restauratio imperii, es decir, a la restauración del antiguo Imperio romano. Respecto a las primeras, dirige sus ataques contra persas, búlgaros y eslavos, que cruzan el Danubio con frecuencia y penetran en sus fronteras, sin que sea imposible contenerlos siempre. En cuanto a las segundas, se dirige a tres objetivos: norte de África, Italia e Hispania. En el primero, su general Belisario logra vencer a los vándalos y mantenerlos sometidos durante un largo periodo de tiempo. En Italia, derrota a los ostrogodos y funda el exarcado de Rávena, que se convertirá en un fecundo foco cultural, como luego veremos. En la península ibérica, el general Liberio consigue llegar hasta el cabo de San Vicente, después de haberse logrado en el Mediterráneo la conquista de Baleares, Córcega, Cerdeña y Sicilia, además de transmitir su influencia hasta Libia y el norte de Egipto. En definitiva, aunque no se logró la restauración del antiguo Imperio romano, al menos, Justiniano consiguió que el Mediterráneo fuera de nuevo un mare nostrum.


  En el plano económico, aun con los botines de conquista, hubo graves consecuencias. El emperador acabó con las arcas del Estado, lo que le obligó a imponer nuevos y excesivos tributos que acarrearon el descontento popular.


  Por otra parte, el ejército no tenía la fortaleza suficiente para mantener las conquistas, por lo que estas terminaron resultando inútiles. A mayor abundancia, en su expansión hacia el oeste abandonó los frentes orientales, con lo que el Imperio quedó desprotegido frente a los enemigos que le acosaban por este flanco y, además, era donde se encontraban las principales fuentes de ingresos para el comercio bizantino.


  Por estas circunstancias, el bizantinista francés Paul Lemerle considera a Justiniano un personaje anacrónico en su intento de retorno a lo irreal, al pretender unificar un imperio que ya estaba separado y era totalmente diferente al de tiempos pasados.


  La obra legislativa, junto a la labor artística que se desarrolló en su reinado, fue el aspecto más importante del gobierno de Justiniano, puesto que recoge y regula toda la tradición romana. La principal obra es el Codex Iustianianus, que consta de doce libros que recogen los contenidos jurídicos desde Adriano hasta su tiempo. Creó una comisión de jurisconsultos presidida por Triboniano, quien revisó los códigos anteriores, suprimió lo caído en desuso y ordenó las disposiciones nuevas, publicando la nueva legislación en primera versión el año 529 (Codex Vetus) y en una segunda versión actualizada, añadiendo las disposiciones de Justiniano, en 534. Se compone, además de la anterior, de otras tres partes:


  
    	El Digesto o Pandectas («compilación» en latín o griego, respectivamente), una selección de la jurisprudencia romana que consta de cincuenta libros, en los que no existe unidad y se aprecian contradicciones. Fue publicada en 533.


    	Los Instituta o Instituciones, un manual para el estudio del Derecho, que consta de cuatro volúmenes, publicados en 533.


    	Las Novellae o leyes nuevas, publicadas en griego a partir de 534.

  


  No se llegó a alcanzar el corpus conjunto que pretendía publicar Justiniano. No obstante, a partir del siglo XII, el texto legal comenzó a conocerse como Corpus Iuris Civilis, siendo impreso por primera vez en el año 1583 por Dionisio Godofredo en Ginebra.


  Respecto a la política religiosa de Justiniano, ya desde Constantino, la política imperial se caracterizó por el cesaropapismo, mezclando discusiones dogmáticas de fe y políticas, convirtiéndose el emperador en árbitro de las mismas. Su firma era imperativa en los cánones de los concilios. A cambio de esta intromisión del poder terrenal en el espiritual, la corona protege a la Iglesia oficialmente, persiguiendo a los judíos y a los herejes, entre los que se manifestaron tres grandes corrientes:


  
    	El arrianismo, defendido por el presbítero alejandrino Arrio (c. 250-335), según el cual la naturaleza de Cristo era únicamente humana.


    	El monofisismo, defendido por el monje Eutiques, según el cual la naturaleza de Cristo era solamente divina.


    	El nestorianismo o difisismo, predicada por Nestorio, obispo de Constantinopla, que defendía la doble naturaleza de Cristo: humana y divina, de forma separada.

  


  Los concilios convocados para dirimir estas cuestiones (Nicea, Éfeso, Calcedonia), no lograron más que condenar las herejías pero no poner punto y final a cuestiones teóricas, imposibles de dilucidar por medio de la razón, lo que se ha terminado denominando «discusiones bizantinas», expresión que hoy se emplea cuando se polemiza largamente sobre un tema irresoluble. Un edicto del emperador Constante II (641-688), el Typos de Constante (648), a pesar de la severidad de las penas impuestas, no logró terminar con las encendidas polémicas, que estaban en boca del pueblo provocando no pocos conflictos y altercados, discusiones acaloradas que se mantuvieron incluso hasta el siglo XV con los turcos a las puertas de la ciudad.
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  La primera Edad de Oro del arte bizantino


  SANTA SOFÍA DE CONSTANTINOPLA, LA BASÍLICA POR EXCELENCIA DE UN ARTE ÁULICO


  
    Se emplearon más de diez mil personas para la construcción, y el emperador hizo traer material procedente de todo el Imperio, como las columnas helenísticas del Templo de Artemisa en Éfeso, grandes piedras de las canteras de pórfido de Egipto, mármol verde de Tesalia, piedra negra de la región del Bósforo y piedra amarilla de Siria.


    Procopio de Cesarea: De los Edificios (553-555).

  


  La basílica de Santa Sofía es una construcción de colosales dimensiones, informe exteriormente, con masas confusas desde su transformación en mezquita y la adición de mausoleos y cuatro minaretes que alteran la imagen original de la fábrica, nacida en función de una cubierta cupuliforme. Responde a una estructura basilical con las naves coronadas por tribunas. Representa la síntesis perfecta entre Oriente y Occidente: planta central (cúpula) y basilical (tres naves).


  Sobre sólidos basamentos de piedra sillar, los muros fueron construidos con ladrillo bizantino (grande pero estrecho, unido con abundante argamasa), afeados posteriormente con los gruesos contrafuertes, añadidos con el fin de dar estabilidad a la fábrica. Para las cúpulas, además de piedra toba volcánica, de poco peso, se utilizaron ánforas huecas y tubos de arcilla (tubi fittili) encajados y montados sobre las cimbras, y se consiguió rebajar la altura de las fuerzas de la cubierta para que, de esta manera, se aminoraran a medida que se van acercando al suelo.


  Un antecedente de esta construcción se puede ver en el Panteón de Agripa en Roma, pero con muchas diferencias, puesto que este consistía en una construcción circular cubierta con una cúpula de media esfera que pesaba verticalmente, mientras en Santa Sofía el empuje es radial, característico de las construcciones apoyadas en arcos.


  Simbólicamente, está emparentada con un concepto clásico y representa la cristianización de un ideal pagano. Es, en el mundo cristiano, la encarnación del símbolo de la Santa Sabiduría (Hagia Sofía), uno de los nombres de Dios.


  
    [image: img60.jpeg] 

    Basílica de Santa Sofía de Constantinopla, presidida por la gran cúpula central hemiesférica de 31,87 metros de diámetro.

  


  La fachada occidental está precedida por un atrio porticado por sus cuatro lados (el tetrastoon). En su centro, una fuente formada por una taza sostenida por doce leones surte el agua para realizar las abluciones antes de penetrar en el recinto sagrado. A continuación del atrio, un nártex precede la entrada al interior de la basílica.


  Se trata de un templo de planta rectangular (71 por 77 metros), cubierta por una gran cúpula central semiesférica (ligeramente elíptica para aminorar la carga sobre los arcos torales), gallonada a base de cuarenta gallones, en los que se abren (uno por uno) otras tantas ventanas. Tiene 31,87 metros de diámetro y está elevada a una altura de 56,60 metros en la clave; está apoyada por medio de pechinas en cuatro arcos torales que apoyan sobre cuatro pilares, originándose así un cuadrado en el centro de la nave. Sus ventanales, todo alrededor, dan la ingrávida sensación —decía Procopio— de estar «suspendida del cielo por una cadena de oro». Emite empujes radiales, contrarrestados mediante el sistema de traslado de cargas por dos medias cúpulas, dispuestas, una a cada lado, en el eje longitudinal del espacio, esto es, a oriente y occidente; descansan a su vez en dos nichos cubiertos con otras dos medias cúpulas y un ábside central semicircular (poligonal al exterior) en el extremo donde estaba el altar y, desde que se convirtió en mezquita, el mirhab. En los otros dos lados del supuesto cuadrado, bóvedas de cañón, una en cada uno, ejercen esta función. Las naves laterales, el nártex y las tribunas tienen escasa participación en el contrarresto de fuerzas. Aunque sus dimensiones no alcanzan las de la «madre de todas las cúpulas», el Panteón de Roma (43,60 metros de diámetro), sí es la primera que, además de calada, consigue apoyar una geometría tan enorme sobre pechinas.


  En alzado, las naves laterales cuentan con dos pisos de arcadas superpuestas; la segunda tenía la función de tribuna para la asistencia al culto de las autoridades.


  
    [image: img61.jpeg] 

    Sección de Santa Sofía. Se aprecian los muros perforados de ventanales así como las dos cúpulas laterales que contrarrestan los empujes de la media naranja central.

  


  Un caudal de luz blanca, etérea, penetra en el interior del templo no solo por las ventanas de la gran cúpula, que simboliza la bóveda celeste, sino también por los numerosos vanos que se abren en los desmaterializados muros, irradiando una atmósfera como irreal, a lo que contribuye el ritmo circular que se impone sobre nuestras cabezas, produciendo la impresión de hallarnos en una mansión divina: el cielo en la tierra.


  De los mosaicos originales que la recubrían con todo esplendor, nada queda. Se sabe que la gran cúpula estaba forrada por teselas doradas emulando con su brillo el imperial concepto de la morada divina, y que al ser reconstruida dos décadas después de su inauguración, en plena querella de las imágenes, se dispuso una gran cruz gemmata (perlada) en su centro. A partir del siglo IX, tras la crisis iconoclasta, sobre los fondos neutros quedaron plasmados los grandes temas: el Pantocrátor, la Déesis, la Theotokos… sobre los que más adelante hablaremos, motivos que alcanzaron una gran repercusión iconográfica en las basílicas bizantinas. Toda la decoración musivaria fue blanqueada de cal por los turcos alegando idolatría; las figuras originales prácticamente se han perdido, si bien se conservan algunas que nunca llegaron a cubrirse porque no representaban santos o la Virgen, sino ángeles, que también admite el Islam.
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    Vista interior de la enorme cúpula de Santa Sofía, circundada por la cadena de oro que decía Procopio parecen sus ventanas, y las pechinas que la sirven de apoyo.

  


  El pavimento, al igual que los zócalos y pilares, estaba formado por losas de granito gris y mármol de distintos colores, procedentes de diversos territorios del Imperio. Para tan magnífica obra, el emperador mandó traer piedra negra del Bósforo, blanca de Siria, mármol blanco del Proconeso, verde de Tesalia, rosa de Frigia, dorado de Lidia, pórfido de Egipto, marfil de Capadocia. Además, se trajeron columnas de templos de Heliópolis, Mileto, Delfos e incluso las del templo de Artemisa en Éfeso, una de las Siete Maravillas del mundo antiguo, los Encima de los fustes, capiteles de mármol trabajado a trépano, sobrealzados por cimacios también primorosamente labrados, se superponen sosteniendo los arcos sobre los que corren dos niveles de galerías.


  Los arquitectos (mekanopoios) de tal maravilla («¡Salomón, te he vencido!», frase que se atribuye al orgulloso Justiniano el día de su consagración) fueron Antemio de Tralles e Isidoro de Mileto, que comenzaron la obra en febrero del 532, un mes después de que la Sedición de la Nika o revuelta del populacho incendiara la primitiva basílica, construida por Constantino el Grande para guardar un fragmento de la Vera Cruz recién traído de Tierra Santa por santa Elena (su descubridora, según la tradición), y remodelada en 405 por Teodosio II tras haber sido arrasada de nuevo el año anterior por las turbas. En el fuego ardió también el conjunto de edificios que rodeaban el Augusteon, la gran plaza ceremonial a la que daba el complejo palatino de la antigua Constantinopla.


  La consagración del segundo magno templo tuvo lugar casi seis años más tarde del inicio de las obras, el 27 de diciembre de 537, en un acto de desagravio a la Divina Sabiduría y de ostentación del poder imperial.


  Un terremoto en 558 desplomó la cúpula y parte de las bóvedas de los ábsides. Muerto ya Antemio de Tralles, fueron Isidoro el Joven (hijo de Isidoro de Mileto) y sus colaboradores —con la pedante participación, como ya había hecho durante la primera obra, del emperador Justiniano— quienes ampliaron las bóvedas laterales que refuerzan la cúpula central y la elevaron ligeramente, consagrándose de nuevo el templo en diciembre de 562. En 989 se volvió a derrumbar la parte occidental y el arquitecto armenio Tiridates se hizo cargo de la reconstrucción. En 1346 fue la parte oriental la que se vino abajo. Tras la conquista, los turcos, que la convirtieron en mezquita, como ya hemos dicho, levantaron cuatro minaretes flanqueando, dos a dos, la basílica.


  Su estructura sirvió como modelo o referente para otros templos áulicos de Constantinopla, como las iglesias de Santa Irene, los Santos Sergio y Baco o el Apostoleion.


  Desde 1920 estaba destinada a museo, pero en 2020 el gobierno turco ha vuelto a convertir el edificio en mezquita.


  OTRAS CONSTRUCCIONES RELIGIOSAS Y CIVILES EN LA CAPITAL DEL IMPERIO


  Iglesia de San Polieucto


  De los comienzos del reinado de Justiniano destaca la iglesia de San Polieucto en Constantinopla, erigida por la princesa Anicia Juliana hacia 524-527, un edificio de enormes dimensiones, que ocupaba una superficie de 52 metros cuadrados excluyendo el nártex y el ábside saliente. El templo estaba elevado sobre una plataforma solo accesible por medio de una escalera que partía del atrio.


  Lamentablemente, no se han conservado restos de sus muros, por lo que solo a través de los cimientos sabemos que tenía un planta cuadrada y, por el grosor de las paredes de cimentación entre la nave principal y las laterales, probablemente estuvo cubierta con cúpula.


  De la riqueza que debió exhibir dan buena fe los restos encontrados en las excavaciones: mármoles de colores, incrustaciones de vidrio y amatista, mosaicos de revestimiento y pavimentado. Los relieves que decoraban las enjutas de las arcadas que dividen las naves estaban esculpidos con ramas de vid, en alusión a la eucaristía.


  Basílica de los Santos Sergio y Baco


  Según una leyenda, la construcción de esta iglesia fue un encargo directo de Justiniano, que estaba agradecido a los santos Sergio y Baco —antiguos oficiales romanos martirizados durante la persecución del emperador Maximiano— por una aparición en sueños que creyó le había salvado de perder la vida durante una revuelta en sus tiempos de conspirador contra el emperador Anastasio. Por ello, las obras del templo dedicado a ambos santos se iniciaron el mismo año de su coronación imperial, para ser concluidas en 535.


  No obstante, también se afirma que la construcción de la hoy mezquita, conocida en turco con el nombre de Kuçuk Ayasofia Camii («Pequeña Santa Sofía») fue encargada, entre el 527 y el 536, por la emperatriz Teodora en el palacio de Hormisdas, como iglesia de un monasterio monofisista, herejía que ella misma profesaba.


  Presenta planta octogonal de lados cóncavos y rectos en alternancia, inscrita en un cuadrado, cubierta con una cúpula ochavada en su base. El interior consta de dos pisos, sostenido el superior, que hace de gineceo, por medio de columnas que soportan los arcos en los que se apoya el tambor octogonal, sobre el que se asienta una cúpula de dieciséis gallones, cubriéndose los espacios libres con bovedillas esféricas en lugar de pechinas como en Santa Sofía.


  Su estructura, aunque exteriormente no acusa la disposición interna, sirvió de modelo a la iglesia de San Vital de Rávena y, a través de esta, se perpetuará en la capilla palatina de Aquisgrán, cumbre de la arquitectura carolingia.
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    Iglesias de los Santos Sergio y Baco y Santa Irene en Constantinopla. La primera de planta octogonal de lados cóncavos y rectos en alternancia, cubierta con cúpula ochavada; la segunda de planta rectangular cubierta con dos cúpulas, la principal sobre tambor circular.

  


  Un atrio a su alrededor daba paso a otra iglesia —ya perdida— dedicada a san Pedro y san Pablo. Su planta basilical, combinada con la estructura central de los santos Sergio y Baco, recuerdan el mismo caso en Jerusalén, donde en el Monte Calvario se levantaron, próximas una a la otra, el Martyrium de planta basilical (donde fue Cristo crucificado) y la Anástasis o iglesia del Santo Sepulcro, cubierta con cúpula.


  Santa Irene de Constantinopla


  La iglesia de Santa Irene fue reedificada tras haber sido incendiada durante la Sedición de Nika del 532 la primitiva basílica de planta rectangular, construida por Constantino. Al contrario de lo que sucede en el templo de los Santos Sergio y Baco, en Santa Irene el espacio se ordena longitudinalmente en sus dos grandes tramos. Sus arquitectos, Antemio de Tralles e Isidoro de Mileto, los mismos que construyeron la gran Santa Sofía, cubrieron la planta rectangular longitudinalmente con dos cúpulas, una principal sobre tambor circular con ventanas en su base y otra elíptica, ciega, sin aperturas al exterior, que interiormente proporciona a la estancia el papel de una antesala al espacio principal, donde se alza la segunda, si bien puede dudarse que el tambor que la soporta sea obra del siglo VI, ya que en Santa Sofía no se empleó este elemento. Se cree más probable que proceda de la reconstrucción efectuada en el siglo VIII tras un terremoto que afectó al templo.


  Iglesia de los Santos Apóstoles o Apostoleion


  Con el fin de que sirviera como mausoleo imperial, Justiniano encargó hacia 536 la reconstrucción del Apostoleion, la iglesia de los Santos Apóstoles, levantada originalmente por Constantino hacia 335-339, en un lugar próximo a la muralla, para que fuese el lugar donde acoger sus restos mortales. Fue consagrada en 550 y sirvió de panteón imperial hasta principios del siglo XI. Tanto de una como de otra no se conservan restos, puesto que sobre su solar los turcos edificaron en 1469 la mezquita de al Fatih («el Conquistador»), si bien primero en el siglo X y más tarde en el XIV ya había sido objeto de varias intervenciones y, no mucho antes de la llegada de los otomanos, estaba prácticamente en estado de ruina.
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    Aspecto exterior que ofrecería la iglesia de los Santos Apóstoles hacia 1100-50, según una miniatura de las Homilías de Santiago de Kokkinobaphos.

  


  Conocemos el aspecto de la segunda iglesia a través de las descripciones de Procopio y a una miniatura del siglo XII. Se trataba de un templo que, al igual que Santa Sofía, buscaba centrar el desarrollo del espacio eclesiástico en una gran cúpula central. Tenía planta de cruz griega (aunque, siguiendo el templo predecesor, con el brazo de entrada algo más largo que los otros tres), cubierta con cinco cúpulas, la central —más elevada— y otra en cada uno de los cuatro brazos, sistema en el que se inspirarán otras iglesias del Imperio bizantino como San Marcos de Venecia —con este modelo se conserva un relicario de oro en el Tesoro del templo—, que a su vez influyó en la arquitectura románica, tal como se observa en Saint-Front (San Frontis) de Périgueux, levantada en el siglo XII.


  El Palacio Imperial o Sagrado y otras construcciones civiles


  El Palacio Sagrado o Palacio imperial, cuya fachada daba al Augusteon, fue iniciado por Constantino y engrandecido no solo por Justiniano sino también por sus sucesores. Lamentablemente, nada queda hoy día de aquel magno conjunto arquitectónico formado por una sucesión de edificios aislados entre jardines, comunicados por pórticos y galerías cerradas. No obstante, podemos reconstruir a través de otros restos artísticos (como los mosaicos) sus distintas dependencias.


  El primer edificio estaba destinado al cuerpo de guardia y se conocía con el nombre de Calce por sus puertas de bronce. Desde aquí se podía acceder al Kathisma, el palco imperial del Hipódromo, sin necesidad de atravesar la plaza del Agusteon, así como a la basílica de Santa Sofía a través de un pasadizo. Desde la Calce se entraba al palacio de Dafne, nombre que procedía de una estatua romana de esta ninfa que había venido a parar aquí. Seguidamente, se pasaba al Triclinio de los diecinueve lechos, un gran salón de planta rectangular destinado a los banquetes que se celebraban en cada una de las doce principales festividades del año, todos servidos en vajilla de oro. El Salón del Trono, conocido como la Magnatura, alardeaba de guardar el mismo solio que había servido de sede a Salomón, rodeado por leones y figuras autómatas a las que tanto en Oriente como en Occidente había gran afición. Adyacente a este se encontraba la Sala del Tesoro Imperial y la Sala del Archivo, cubierta con cúpulas; era de considerables dimensiones, pues en ella llegó a celebrarse un concilio.


  Ya en época de Justiniano II, se añadieron las dependencias del Chrisotriclinio (Sala de Oro) para alojar a la familia real. Su sala central era de planta octogonal cubierta con cúpula, y los mosaicos en tonos predominantes de oro revestían sus paredes.


  En el siglo IX, el emperador iconoclasta Teófilo agregó la Triconca, cuya dependencia principal tenía forma de venera y estaba precedida de un patio denominado Sigma por su forma similar a esta letra griega mayúscula. Sibaritismos como leones artificiales emanando agua para refrescar el ambiente o una fuente de la que brotaba vino aromático, no faltaban en este lugar, al cual se encontraba adyacente una biblioteca así como varias dependencias para la emperatriz, las princesas y los eunucos.


  En la segunda mitad del mismo siglo, Basilio I engrandeció aún más el Palacio Imperial con la construcción de nuevas estancias, entre las que descuella el Kenurgion, un salón de planta rectangular con dieciséis columnas —ocho de mármol verde y ocho de ónice— que sostenían el techo. Mosaicos tanto en este como en las paredes cantaban en imágenes las hazañas del primer emperador de la dinastía Macedónica.


  La dependencia anexa era el Koitón, presidida por un pavo real dibujado sobre un medallón en el suelo, del cual partían en forma radial motivos ornamentales. Por las paredes, los mosaicos presentaban al emperador y la emperatriz rodeados de sus hijos, todos junto a inscripciones de agradecimiento al Creador por su estado de bienestar, coronados y revestidos de realeza.


  Basilio II mandó construir, a fines del siglo X, próxima a estos aposentos reales, una iglesia a la que se llamó la Nea (la Nueva), bajo la advocación de Cristo y la Virgen y el patronazgo del profeta Elías, san Nicolás y los arcángeles san Miguel y san Gabriel. Cinco cúpulas revestidas interiormente de mosaicos y de bronce dorado al exterior, la cubrían. El mosaico de la Virgen Orante presidía el ábside.


  La ampliación del Hipódromo y otras construcciones civiles


  La actividad constructiva de Justiniano no acaba aquí ni en las treinta y dos iglesias en total que, según Procopio, se llegaron a edificar. También se llevaron a cabo importantes obras civiles como la ampliación del Hipódromo, destinado a las carreras de cuadrigas, con capacidad para cien mil espectadores, cuya arena, dispuesta en forma de U, contaba con una longitud de 450 metros y una anchura de 170. El primitivo había sido construido por Septimio Severo en el año 203, al tiempo que ampliaba las murallas de la ciudad. El khatisma o palco imperial estaba emplazado en el extremo este de la pista y tenía acceso directo y exclusivo para la familia imperial a través de un pasillo que conectaba con el Palacio Sagrado. En el extremo norte, sobre la puerta, presidía las carreras una cuadriga de bronce dorado, que los venecianos saquearon en 1204 y hoy se encuentra en el museo de San Marcos, mientras una copia al punto luce en la fachada de la gran basílica de Venecia. Otras estatuas de aurigas famosos y caballos decoraban también la pista, de las cuales ninguna se conserva.


  La pasión por este deporte nada tenía que envidiar a los tiempos actuales. En época de Justiniano, los dos equipos principales eran los azules (Venetii) y los verdes (Prasinoi). Competían también blancos (Leukoi) y rojos (Rousioi), aunque con muchísimos menos seguidores, hasta el punto de que fueron absorbidos por los dos primeros, quienes entre sus partidarios contaban con Justiniano (los azules) y Teodora (los verdes). Los altercados entre ambos, teñidos de matiz político-religioso —los verdes profesaban la herejía monofisista—, provocaban graves altercados que, como ya sabemos, culminaron en la revuelta de Nika, que costó sofocarla más de 30 000 vidas.
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    Cátedra de Maximiano (545). Museo Arzobispal de Rávena. Decorada con veintiséis placas de marfil que recogen episodios del Antiguo y Nuevo Testamento.

  


  Se construyeron, además, seis hospicios, diversos palacios y edificios públicos, puertos y dos grandes cisternas cubiertas que, junto a la de grandes dimensiones de Aecio (construida en el 421) y otras dos menores, eran necesarias para almacenar el líquido elemento en una ciudad que carecía de río y contaba con escasos manantiales.


  LOS EXQUISITOS MARFILES Y LA RICA MINIATURA


  Al tratarse de una producción por y para la corte, los objetos suntuarios brillaron «por su presencia». Destacan, muy especialmente, las piezas de marfil exquisitamente talladas y los manuscritos bellamente miniados y lujosamente encuadernados.


  Obras cumbre de la eboraria de esta época son la Cátedra de Maximiano y el políptico Barberini, del cual una de sus cinco placas ha desaparecido.


  La Cátedra de Maximiano (545) es una silla episcopal o trono pontifical para las ceremonias religiosas que se conoce con tal nombre porque fue elaborada para un obispo de Rávena que se llamaba así. Está decorada con veintiséis placas de marfil sobre alma de madera. Cuatro maestros, al menos, trabajaron en la ejecución de tan delicada obra: uno de ellos elaboraría las escenas evangélicas y de san Juan Bautista de la parte frontal; otro distinto, las escenas de la vida de José, en la parte posterior del trono; un tercero representaría los motivos del respaldo y un último artista intervendría en la realización de los temas vegetales y animales que decoran los reposabrazos, entre ellos, las vides, en clara alusión eucarística. En el respaldo irían episodios de la vida de Cristo, de los que tres se han perdido. Pero aún se pueden ver la Visitación, el viaje a Belén, el Nacimiento, la Adoración de los Magos, la Huida a Egipto. En las placas frontales debajo del asiento figuran los cuatro evangelistas flanqueando a san Juan Bautista —los cinco transmisores de la palabra de Jesús—, que porta el cordero místico (Agnus Dei) encerrado en un clípeo, todos ellos enmarcados arriba y abajo entre cenefas con decoración vegetal y animal (ciervos y pavos reales enredados entre pámpanos y racimos, y leones afrontados, al estilo siríaco), con el monograma del obispo Maximiano en el centro de la franja superior.
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    Marfil Barberini. Museo del Louvre. París. El Basileus, tallado en altorrelieve, lanza en mano a lomos de caballo rampante, pisoteando a sus enemigos. Encima, Cristo en el interior de un clípeo entre dos ángeles tenantes.

  


  En el centro de la única hoja que se conserva del marfil Barberini (siglo V-VI), formada a su vez por varias placas unidas mediante remaches, aparece el Basileus (para unos, Zenón o Anastasio I; para otros, Justiniano en sus primeros tiempos antes de ceñir la corona), tallado en altorrelieve con incrustaciones de piedras preciosas, lanza en mano a lomos de caballo rampante, como milites Christi (soldado de Cristo). La desproporción anatómica en cuanto a la macrocefalia del personaje, se cree que obedece a una preocupación por el retrato, a pesar de no estar identificado el protagonista. Encima, como un reconocimiento divino al emperador, el Salvador en un clípeo entre dos ángeles tenantes, imberbe a la manera helenística y bendiciendo a la griega. A su derecha, el «conde de la sagrada dádiva» (el encargado de las finanzas estatales), con la «bolsa de las larguezas» a sus pies, sostiene el símbolo de oro de la Victoria que se guardaba en la cámara imperial. Bajo las patas de la montura, la personificación alegórica de la tierra, en un gesto de sumisión, alza su mano derecha para tocar el pie del mismo lado del emperador, y trae con ella sus frutos, símbolo de la riqueza del Imperio. En la franja inferior, bárbaros de las distintas regiones del Imperio traen ofrendas (coronas, colmillos, aromas) y aparecen también distintos animales como un tigre, un león y un elefante. Rasgos del naturalismo clásico se aprecian en el volumen de los cuerpos, la perspectiva tridimensional y el dinamismo impreso en la escena. Su nombre proviene de la familia italiana Barberini, propietaria de la pieza durante un tiempo.


  Entre otras piezas renombrables de la eboraria bizantina durante este periodo, se pueden citar el retrato de la emperatriz Ariadna (principios del siglo V) y el díptico consular de Flavio Anastasio, datado en el 517. La primera, hija del emperador León I, casada en primeras nupcias con Zenón —que reinaba en Oriente cuando la caída de Roma y recibió las enseñas imperiales enviadas por Odoacro como señal del fin del Imperio de Occidente— y, tras la muerte de este, con Anastasio I. Aparece en pie, solemne, en el interior de un templete coronado por una cúpula gallonada que custodian águilas imperiales, sostenida por columnas corintias que enmarcan a la emperatriz cubierta de joyas, que lleva en su mano derecha la esfera del mundo coronada por la cruz de Cristo —emblema del Imperio romano de Oriente— y en la izquierda el cetro imperial.


  En cuanto al díptico consular de Flavio Anastasio, en ambas hojas, con escenas diferentes bajo sus pies, el cónsul aparece coronado de laurel, sedente en su tribuna, rematada por un frontón triangular, portando en su mano izquierda el cetro mientras con su derecha hace el gesto convenido para que comiencen los juegos.


  Respecto a las miniaturas, estas, en su belleza, recogen la estética helenística en las posturas y el dinamismo de las figuras, de actitudes naturalistas y rostros serenos, dentro de la libertad de oficio de los numerosos artistas que se dedicaron a la iluminación de pergaminos, en cuya ejecución intervinieron también el alto clero y los altos dignatarios de la corte; de ahí, la predilección por obras ricas, bien ilustradas.


  Formalmente, la composición se caracteriza por la verticalidad más que por la profundidad de las escenas, en aras del logro del carácter ascensional, así como por el empleo de la perspectiva invertida, de manera que, a diferencia de la perspectiva lineal, el punto de fuga está situado en el espectador y no en la obra, como si no fuera esta la que es contemplada por aquel, sino a la inversa.


  Por su temática, se distinguen dos grupos de miniaturas:


  
    	Ornamentales, con temas florales y animalísticos.


    	Historiadas, que siguen el texto a ilustrar.

  


  En cuanto a su evolución cronológica y estilística, la primera etapa, conocida como protobizantina, abarca hasta fines del siglo V. En su estilo presenta recuerdos de la época clásica y helenística. Obras de este periodo son la ilustración de la Ilíada de Homero (Biblioteca Ambrosiana de Milán), las ilustraciones de la Eneida de Virgilio o la copia de la Materia Médica de Dioscórides, realizada en 512 sobre una compilación del siglo III-IV por un boticario de Cilicia que vivió en el siglo I; recoge conocimientos botánicos griegos y contiene alrededor de cuatrocientos cincuenta dibujos de insectos, aves o plantas, además de dos retratos del autor, médicos célebres y otro retrato de la princesa Juliana Anicia (nieta del emperador Valentiniano III), sentada entre las alegorías de la Prudencia y la Magnanimidad, acompañadas de la Gratitud de las Artes. Se cree que esta obra incluía también un Herbario —hoy perdido— del médico Crateo.
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    Folio 7v del Códice de Rossano, escrito en letras de plata sobre fondo purpúreo: el Buen Samaritano.

  


  En la primera Edad de Oro se imponen las obras de lujo con los fondos teñidos de color púrpura. Los principales manuscritos iluminados son:


  
    	El Génesis de Viena —escrito en letras de plata—, del cual solo se conserva una cuarta parte respecto al original. Fechable en la primera mitad del siglo VI (c. 525-530), se cree que refleja una versión judía realizada en Siria, Antioquía o Jerusalén, ya que el texto griego es una variante de la Biblia de los Setenta, con frecuentes abreviaturas. De sus noventa y seis páginas y ciento noventa y dos ilustraciones iniciales, se conservan veinticuatro folios, ilustrados con una miniatura de cada uno. Las ilustraciones, de colores luminosos, ocupan la mitad o la parte inferior de las páginas y, en ocasiones, las escenas están superpuestas. Entre las mejores que se conservan están la historia de Jacob y de Rebeca, en dos secuencias seguidas: saliendo de la ciudad para ir a buscar agua al pozo y vertiéndola seguidamente en el abrevadero para dar de beber a los camellos. Se aprecia un buen dominio del lenguaje gestual y de las posturas de los personajes, así como del sentido del movimiento, primando cierto intimismo y emotividad; características, en general, comunes a las obras siguientes, en las que prima la definición de la línea y los marcos arquitectónicos que sirven como decorado de la escena con sentido ilusionista, al ofrecer en sus aberturas profundidad, cielo y paisaje.


    	El Codex Purpureus Rossanensis o Códice de Rossano, lleva este nombre porque está custodiado en el Museo Diocesano de dicha localidad italiana de la región de Calabria. Contiene en sus 188 folios de 25 × 30 centímetros, escritos en dos columnas de veinte líneas por página, los evangelios de san Mateo y san Marcos, este último incompleto (hasta el versículo 16:14). Está escrito, como el anterior, en letras de plata salvo las tres primeras líneas de cada columna al comienzo de cada evangelio, que lo están en oro. Las ilustraciones recogen escenas de la Cuaresma y la Pasión de Jesucristo: milagros, parábolas, entrada en Jerusalén, la Última cena, la Oración en el huerto de Getsemaní; a toda página, la elección entre Cristo y Barrabás, y Cristo ante Pilatos (con el arrepentimiento y ahorcamiento de Judas, justo debajo), además de bustos de profetas sosteniendo rollos con fragmentos de la Biblia Septuaginta, aludiendo a la escena que figura en la parte superior, y retratos de los cuatro evangelistas dispuestos en un marco circular. Como el anterior, no está claro si es de elaboración constantinopolitana o bien procede de los scriptoria de Jerusalén, Siria o Antioquía.


    	El Codex Sinopensis o Códice de Sínope, del cual solo se conserva un fragmento del evangelio de san Mateo. Las ilustraciones ocupan la parte inferior de la página, situadas entre dos bustos de profetas sosteniendo rollos que resumen la escena que estamos viendo, como en el Códice de Rossano: Decapitación del Bautista y festín de Herodes, el milagro de la multiplicación de los panes y los peces, la curación del ciego y la maldición de la higuera.

  


  RÁVENA, LA SEGUNDA CONSTANTINOPLA EN ITALIA


  Rávena fue capital de la Pars Occidentalis del Imperio. En ella residieron Honorio y Gala Placidia (hijos de Teodosio I) tras la división del 395. Posteriormente, fue también la sede de Odoacro, rey de los hérulos, el destronador de Rómulo Augústulo, un niño de doce años que fue el último emperador romano de Occidente; y en Rávena habitaron Teodorico el Grande (474-526), rey de los ostrogodos, y su hija, la reina Amalasunta (c. 495-c. 535).


  Teodorico rodeó su corte de poetas y sabios como Boecio y Casiodoro, y emprendió una labor constructiva en la que destacan el Baptisterio de los Arrianos y su propio Mausoleo (año 520), edificado en planta decagonal cubierta con falsa bóveda, una gran losa a modo de tapadera, en la que se observan las grandes asas que sirvieron para disponerla sobre el edificio.


  El Baptisterio de los Arrianos se conoce con este nombre para diferenciarlo del Baptisterio Ortodoxo, pues ambas comunidades cristianas convivían en Rávena durante su reinado, si bien Teodorico se confesaba partidario de la herejía que niega la naturaleza divina de Jesucristo. La estructura arquitectónica de ambos edificios es la misma, planta poligonal (octogonal) inscrita en un cuadrado al estar flanqueada por cuatro absidiolos, y cubierta con cúpula, decorada al interior con el mosaico del Bautismo de Cristo en el Jordán. En 565, al ser declarada herética la doctrina de Arrio, el baptisterio fue convertido en oratorio bajo la advocación de Santa María.


  Adyacente se encuentra la Hagia Anástasis (Santa Resurrección) o basílica Ursina, la primitiva catedral de Rávena, denominada así por haber sido edificada durante el episcopado de Urso (402-425). Se trataba de un gran templo de cinco naves divididas por columnas, con un ábside poligonal al exterior y semicircular en el interior, decorado con mosaicos. La torre campanil románica se agregó en el siglo XI.


  Poco después de la muerte de la reina Amalasunta, en 540, se produce la entrada de los bizantinos, durante cuya etapa de dominación, Rávena se convierte en la capital de un exarcado (circunscripción político-militar) y alcanzará un gran esplendor hasta la llegada de los longobardos un siglo después, quienes paulatinamente se fueron adueñando de casi todo el territorio. El último exarca fue asesinado en 751. Tras ser conquistada por los árabes en 858, la ciudad fue recuperada por los bizantinos veinte años después (878).


  En época de Teodorico, Rávena conoció la construcción de diversos edificios, como el propio mausoleo real, el palacio e iglesia palatina que posteriormente se dedicará a San Apolinar Nuevo (un nuevo templo tras su nueva dedicación), la catedral con baptisterio anexo y el inicio de las obras de San Vital.


  San Apolinar Nuovo y San Apolinar in Classe


  San Apolinar Nuevo, iniciada en 505 bajo la advocación de El Salvador, fue una basílica de culto arriano hasta que con la conquista bizantina en 540 fue destinada al culto católico bajo la advocación de san Martín de Tours. Posee un nártex externo (exonártex, artika en la terminología bizantina), es decir, un pórtico abierto en el exterior de la fachada, en cuyo lateral se eleva un alto campanil circular, cuyos vanos van aumentando a medida que lo hace la altura, con el fin de aligerar el peso de los cuerpos superiores. El interior, de planta basilical y considerable longitud, que aporta una profundidad dinámica (acentuada por las escenas procesionales de su decoración musiva), está dividido en tres naves —la central el doble de ancha que las laterales y más elevada para permitir la entrada de la luz diurna a través de sus vanos— separadas por doce pares de columnas coronadas con capiteles corintios y grandes cimacios sobre los que voltean arcos de medio punto. Un ábside abovedado, semicircular al interior y poligonal al exterior, remata la cabecera. En el extremo noroeste estaba adosado el baptisterio. Un acceso en medio de la nave lateral sur comunicaba con el palacio de Teodorico, dada su función de iglesia palatina.


  Dentro de su impresionante decoración de mosaicos, fechables en el siglo VI, que muestra uno de los programas iconográficos más completos relacionados con la vida de Jesús, hay que distinguir, tras la remodelación acometida en tiempos de Justiniano, y teniendo en cuenta que la decoración del ábside se ha perdido, los de la primera época (escenas de la vida, milagros y pasión de Cristo) y los posteriores de elaboración bizantina (procesiones de vírgenes y mártires).


  La decoración musiva de la nave mayor se divide en tres franjas horizontales superpuestas. En la más alta, sobre los ventanales, una serie de veintiséis paneles (trece por cada lado) ilustra la vida de Cristo, acercándonos a los modelos de Santa María la Mayor de Roma, con la presencia de un Cristo joven e imberbe, plano, sin volumen, rígido como las demás figuras, perdido el naturalismo de influencia clásica presente en los mosaicos de Gala Placidia, menos de un siglo antes. En el piso medio, las dieciséis figuras de profetas y patriarcas remiten al ábside de San Aquilino de Milán, observándose la presencia de cortinas recogidas, motivo de tradición siria. En la zona inferior, sustituyendo por orden del obispo Agnello a la original procesión arriana —en la que aparecían el propio Teodorico y su corte saliendo de palacio para llevar ofrendas a Cristo entronizado—, en el lado del evangelio, avanzando hacia el altar, los mártires se trasladan en procesión desde el palacio de Teodorico hacia Cristo entronizado flanqueado por ángeles, separando las ovejas de las cabras como hará con unas personas de otras en el Juicio Final: «Pondrá a las ovejas a su derecha, pero a las cabras a su izquierda» (Mt 25:31-33).
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    San Apolinar Nuevo. Mosaico de la ofrenda de los tres Reyes Magos, en el lado de la epístola.

  


  En el lado de la epístola, otra procesión de vírgenes encabezada por la reina, con la misma dirección, lleva ofrendas desde Classe (el puerto de Rávena) a la Virgen y al Niño. Van acompañados por los tres Reyes Magos, que se acercan en hilera con sus presentes; sobre las cabezas de los tres personajes figuran escritos sus nombres por este orden, de atrás hacia adelante: Balthassar, Melchior, Gaspar, establecidos en el cristianismo occidental de manera oficial en el pontificado de san León I el Magno (440-461). En la tradición griega se les conoce como Appellicon, Amerín y Damascón. Para los hebreos se trata de Magalath, Galgalath y Serakín. En Siria se conocían como Larvandad, Hormisdas y Gushnasaph. La iglesia etíope les nombra como Hor, Karsudan y Basanater. En Armenia, les llaman Kagpha, Badadakharida y Badadilma. El evangelio de san Mateo (2:11-12) no indica ni su nombre ni su número. El relato que conocemos procede en su mayor parte de textos apócrifos como el Pseudo Mateo (XVI, 1,2), el Protoevangelio de Santiago (XXI, 1-3), el Liber Infantia Salvatoris (89-96), el Evangelio Árabe de la Infancia y el Evangelio Armenio de la Infancia (X, 10-32).


  Los tres magos del mosaico de San Apolinar Nuevo no llevan corona, sino que van tocados con el gorro frigio aludiendo a su origen oriental; barbados el primero y el último e imberbe el del medio; los tres de raza blanca, puesto que la aparición del rey negro hay que posponerla hasta el siglo XIV, cuando con la expansión europea se decidió que cada mago debía de representar a un continente: Melchor a Asia, Gaspar a Europa y Baltasar a África. Con el descubrimiento de América, se planteó la cuestión de incluir un cuarto rey, puesto que a Dios deberían haber venido a adorarle todas las naciones de todos los puntos de la Tierra; pero, finalmente, se decidió no variar la cantidad de reyes, teniendo en cuenta la simbología del número 3: la Santísima Trinidad.


  Estilísticamente, en estos mosaicos, el último naturalismo paleocristiano se ha esfumado. Las figuras son marcadamente similares unas a otras en sus rasgos faciales, irreales, como flotando en el espacio; anunciando, de esta manera, las características del estilo bizantino en puertas.
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    San Apolinar in Classe, mosaicos del ábside. Cristo Pantocrátor en el interior de un clípeo gemmato flanqueado, sobre un mar de nubes, por el tetramorfo.

  


  La basílica de San Apolinar in Classe (junto al puerto de este nombre), llamada así para diferenciarla de la anterior, fue consagrada por el obispo Maximiano en 549. Tanto esta como su homónima se dedicaron en el siglo IX al primer obispo de Rávena con ocasión del traslado de sus reliquias desde aquí a la anterior, por ello su advocación es al mismo santo. De pobre exterior, como era característico de las iglesias bizantinas, su entonces lujoso interior de planta basilical (al modo italiano) se halla dividido en tres naves por arquerías apoyadas sobre veinticuatro columnas elevadas sobre plintos de forma cúbica, con fustes de mármol gris verdoso, coronados por capiteles de acantos rizados sobre los que apoyan cimacios troncopiramidales labrados a trépano. El lujoso revestimiento en mármol de sus muros fue arrancado en el siglo XV para ornar el templo de Malatesta en Rímini; en el XVIII se decidió pintar los medallones de obispos que recorren la parte alta de las arquerías. Un gran ábside poligonal con dos capillas absidales remata la cabecera, donde se concentra una rica decoración musiva de distintas épocas, en su mayoría del siglo VI.


  Encima del cascarón de la bóveda semicircular que cubre el ábside, sobre fondo dorado, figura en el interior de un clípeo (símbolo de eternidad) gemmato (perlado) Cristo Pantocrátor, barbado, con nimbo crucífero, sosteniendo el Libro de la Ley en la mano izquierda y bendiciendo con la derecha. Le flanquea, sobre un mar de nubes, el tetramorfo, cada evangelista portando con ambas manos el libro cerrado que contiene su escritura. En los extremos aparece también la representación de las dos ciudades místicas: la Nueva Jerusalén Celestial y Belén, guarnecidas por murallas. En el centro de la bóveda e inscrita sobre un círculo de fondo azul estrellado (rememorando la bóveda celeste), preside una gran cruz dorada de piedras preciosas (gemmata), que muestra la faz de Cristo en la intersección de los brazos. Sobre ella, saliendo de una nube, surge la Dextera Dei (la Mano de Dios). A ambos lados del círculo celeste, en su parte superior, adorándolo, posan arrodillados los profetas Moisés a su derecha y Elías a su izquierda. Flanquean la parte baja de la representación simbólica del firmamento tres corderos con el hocico vuelto hacia la cruz, dos a nuestra derecha —según miramos— y uno a la izquierda. Simbolizan a los apóstoles Pedro, Santiago y Juan y rememoran la Transfiguración del Señor en el Monte Tabor, una de las tres teofanías o manifestaciones de la divinidad junto con la Epifanía y el Bautismo.


  En la zona inferior se extiende un verde valle florido, en el que abundan rocas, arbustos, plantas y aves. En el centro se erige solemne la figura de san Apolinar, primer obispo de Rávena, con los brazos abiertos en actitud orante pidiendo por sus fieles, simbolizados por doce ovejas blancas que rememoran a los doce apóstoles, de cuyo primer representante de Cristo en la Tierra fue discípulo, precisamente, san Apolinar.


  En los espacios situados entre las ventanas que iluminan la cabecera, figuran cuatro obispos, que son los fundadores de las principales basílicas de Rávena: Ursicino, Orso, Severo y Ecclesio, todos con hábito sacerdotal y portando un libro en la mano.


  A ambos lados del ábside se hallan dos paneles del siglo VII: el de la izquierda, muy reconstruido, reproduce al emperador Constantino IV concediendo privilegios de la iglesia de Rávena a Reparato, antiguo arzobispo que terminó volviendo a la obediencia de la Santa Sede tras el breve cisma del arzobispo Mauro. En el panel de la derecha figuran en torno a un altar Abel, Abraham y Melquisedec ofreciendo sus sacrificios a Dios.


  La estética de las figuras sigue las directrices de las artes plásticas bizantinas: expresionismo, rigidez, frontalidad, hieratismo, bidimensionalidad y ausencia de volumen.


  San Vital, la «capilla palatina» de Rávena


  La iglesia de San Vital se comenzó a construir poco después de la muerte de Teodorico, hacia 527, reinando Amalasunta, hija del monarca ostrogodo, bajo el episcopado de Ecclesio y con la financiación de Giuliano Argentario, un prestamista local que invirtió la cantidad de 26 000 solidii, moneda de oro creada por el emperador Constantino en sustitución del antiguo aureus. A la muerte de dicho prelado (532), fue continuada con su sucesor, el obispo Víctor. La consagración tuvo lugar en 547, estando en el solio episcopal Maximiano. Fue la iglesia más importante de Rávena, que dignificaba la capital del Imperio bizantino en Italia una vez reconquistada la ciudad (540).


  Se trata de la primera obra que puede considerarse de tipo bizantino, ya que ni el mausoleo de Gala Placidia ni los dos Apolinares responden a las tipologías constructivas bizantinas sino a modelos paleocristianos. Se desconoce el nombre del arquitecto o arquitectos que levantaron en humilde ladrillo (material tradicional en la ciudad) este edificio de planta central, formado por un octógono abovedado de más de treinta y cuatro metros de anchura, provisto de doble deambulatorio sobre el que se halla la tribuna —con palco reservado al emperador o a su representante en la ceremonia litúrgica—, y un espacio central circular cubierto por una cúpula de dieciséis metros de diámetro, construida con anillos de restos cerámicos y pequeñas ánforas de arcilla, unas dentro de otras, para aligerar el peso (como la de Santa Sofía de Constantinopla); está rodeada de ocho pilares triangulares revestidos de lujosos mármoles, con su vértice hacia el interior, que soportan arcos de medio punto ligeramente peraltados con el fin de potenciar la sensación de verticalidad ascendente, sobre los que se apoya directamente un tambor que sostiene la cubierta, abierto en ventanales para que penetre la iluminación. Entre los pilares se abren grandes exedras de doble altura que contrarrestan los empujes; cuentan con columnas monolíticas de mármol importadas, como sus capiteles —decorados primorosamente al trépano con motivos florales—, de los célebres talleres surtidos por las canteras de las islas del Proconeso, en el mar de Mármara. Los altos cimacios que los coronan están adornados con animales simbólicos, así como monogramas de los obispos y mecenas relacionados con la construcción del templo.


  El modelo constructivo de San Vital tiene su antecedente en los grandes mausoleos imperiales como el de Diocleciano en Spalato y, más directamente, en el Octógono Dorado de Antioquía, así como en los baptisterios (San Juan de Letrán, el de los ortodoxos de Rávena o el de Marsella, de fines del siglo IV), al tiempo que servirá de inspiración en la arquitectura carolingia para la capilla palatina de Aquisgrán.


  En opinión del académico Germán Ramallo, la elección de la planta octogonal para esta construcción se hizo «para simbolizar la salvación y el nuevo bautismo de Rávena tras el dominio de los herejes».
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    San Vital de Rávena. Mosaico del Agnus Dei en la bóveda del presbiterio.

  


  La iglesia cuenta con nártex en la entrada cubierto con bóveda de arista, en el que se elevan dos torres que dan acceso a la tribuna. Un eje longitudinal conduce al presbiterio —que tiene un primer tramo rectangular— y al ábside semicircular de la cabecera, cubierto por bóveda de cuarto de esfera y abierto por tres amplios ventanales; a ambos lados está flanqueado por dos dependencias pastoforios: próthesis al norte y diaconicón al sur. En el nártex, dos puertas estaban destinadas a la separación de sexos: por la de la derecha entraban las mujeres para dirigirse a la nave de la epístola, al sur; las casadas se aposentaban en la tribuna del matroneum; por la puerta de la izquierda penetraban los hombres con destino a la nave del evangelio, al norte.


  Un iconostasio y un templete o ciborio sobre el mismo, como es habitual en la arquitectura eclesiástica bizantina, separaban el presbiterio de la zona de los fieles.


  Se conserva la decoración musiva en el presbiterio, tanto en la bóveda como en sus muros laterales, las enjutas y el intradós del arco triunfal, así como en el cascarón de horno del ábside.


  Las escenas del presbiterio son de carácter eucarístico y prefigurativo. Preside la clave del intradós del arco triunfal Cristo con nimbo crucífero en el interior de un clípeo, representado de medio cuerpo, barbado y de pelo largo. Le flanquean los santos Gervasio y Protasio, hijos del patrono del templo y de su esposa, santa Valeria; el resto de medallones o clípeos están dedicados a los doce apóstoles; delfines entrelazados bajo cada uno de ellos aluden a la Resurrección de Cristo. Ocupa la clave de la bóveda de arista, dividida en cuatro espacios por guirnaldas de flores, el Agnus Dei con nimbo crucífero, recortado sobre un cielo de estrellas y enmarcado en una guirnalda que sostienen sobre sus cabezas, con ambas manos, cuatro ángeles de pie con orbes de luz, rodeados de volutas vegetales en verde y oro y motivos zoomorfos de simbología cristiana: pavos reales, palomas, golondrinas, etc.


  En el tímpano izquierdo del arco, Abraham recibe a los tres ángeles en el encinar de Mambré; en segundo plano, se dispone a sacrificar a Isaac mientras entre las nubes aparece la Dextera Dei y el cordero sustituto en el sacrificio vuelve hacia ella su cabeza. Presiden la bóveda dos ángeles tenantes sosteniendo la cruz enjoyada inscrita en el círculo divino; las enjutas están ocupadas por el profeta Jeremías (a la izquierda) y, en el lado contrario, Moisés recibiendo las Tablas de la Ley mientras las doce tribus de Israel, en torno a Aarón, aguardan su regreso, preocupados por la dilatada tardanza.
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    San Vital de Rávena. En la bóveda del ábside, Cristo cosmocrátor («Señor del mundo»), helenizante (joven e imberbe), sentado sobre la esfera celeste, ofreciendo la corona triunfante del martirio a san Vital.

  


  En el tímpano del otro lado del presbiterio, figuran Abel y Melquisedec ofreciendo sacrificios al Señor, mientras de las nubes surge la Dextera Dei, que recibe las ofrendas. Se repiten los ángeles tenantes en la parte superior y en las enjutas, de nuevo Moisés, esta vez desatándose la sandalia ante la zarza ardiente, en una de ellas, y apacentando los rebaños de su suegro Jetró, en la otra. En el lado contrario, el profeta Isaías.


  Dentro del programa iconográfico habitual en el arte bizantino, el cascarón del ábside se reserva para Cristo cosmocrátor («Señor del mundo»), sobre fondo dorado, sedente sobre la bola azul del mundo, imberbe, de cabello corto, coronado con nimbo crucífero, vestido con túnica purpúrea (el color de la realeza) y portando en su mano izquierda, cerrado, el Libro de la Vida o de los Siete sellos, que solo Él puede abrir, mientras en la derecha sostiene la corona de oro y piedras preciosas triunfante del martirio, que ofrece a san Vital, quien llega a presencia divina conducido por el arcángel san Gabriel. En el lado contrario, san Miguel introduce al obispo Ecclesio, quien presenta una maqueta del templo al Rey de los Cielos. Bajo el círculo celestial, un verde y florido prado simboliza el paraíso, del que brotan los cuatro ríos que lo surcan: Guijón, Pisón, Éufrates y Tigris. En las enjutas, a derecha e izquierda, se observa la representación de las ciudades místicas de Jerusalén y Belén.
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    San Vital de Rávena. Mosaicos de Justiniano y Teodora con sus séquitos (todos perfectamente individualizados), a ambos lados del ábside.

  


  Los dos paneles imperiales se encuentran a ambos lados de los muros del ábside. Constituyen, a pesar de su hieratismo expresionista, una galería de retratos que dejó en el interior de esta basílica —no promovida pero sí aceptada por Justiniano— los rostros de quienes se sentían parte del cielo como servidores de la divinidad, de la que emanaba el poder terrenal que poseían. En el lado izquierdo (a la mano diestra de Dios Padre), el emperador Justiniano coronado con nimbo de santidad, que alude a la procedencia divina de su poder, revestido de clámide purpúrea sujeta con una gran fíbula de oro y portando en su mano izquierda, sobre un paño que la cubre, una gran patena de oro como ofrenda. Está acompañado por el obispo Maximiano (sobre su cabeza consta su nombre inscrito) sosteniendo una cruz gemmata (adornada con piedras preciosas) y dos oficiantes llevando los utensilios necesarios para la celebración de la misa: patena, cruz, evangelios ricamente encuadernados en oro y piedras preciosas, y el incensario. Parece ser que la figura que media entre el obispo y el emperador corresponde al acaudalado Giuliano. A la derecha del emperador, dos altos personajes, uno de ellos, el general Belisario al frente de la guardia imperial, cuyo escudo lleva grabado el monograma del crismón; el otro sujeto se cree que puede tratarse del praefectus praetorii, representante del emperador en la ceremonia de consagración el templo, puesto que la pareja imperial nunca estuvo en Rávena. En pie, y con estos abiertos en V sobre un suelo verde que simboliza la tierra, miran de frente al espectador con solemne rigidez, hieráticos, cautivos de un fuerte expresionismo, situados de espaldas a un fondo neutro, dorado, que refleja la ausencia de espacio y tiempo, la espiritualidad y el misticismo dominante en las artes bizantinas.


  En el lado sur, frente por frente del anterior, está el panel de la emperatriz Teodora, destacada respecto a su séquito en un nicho avenerado (símbolo de fertilidad), engalanada con gran cantidad de joyas: diadema, catatheistae (ornamentos que cuelgan de la corona imperial) y collar, luciendo también aureola de santidad y ataviada con una clámide de púrpura bordada en oro, en la que se observan las figuras de los tres Reyes Magos en la parte inferior de la misma. Sostiene como ofrenda un cáliz de oro, precedida por dos chambelanes —uno, extendiendo el brazo hacia una cortina recogida para abrir paso al cortejo, pero volviendo la vista hacia la emperatriz— y seguida por Antonia y Juana, esposa e hija respectivamente del general Belisario. Cierran la comitiva, bajo un dosel recogido, las doncellas de la emperatriz, también lujosamente ataviadas. Delante del grupo, escorada a nuestra izquierda, frente a la puerta, brota del surtidor agua bifurcada sobre la taza en forma de cáliz que corona una coqueta fuentecilla de piedra con pie acanalado. Los personajes, solemnes y frontales, con los pies también en V sobre un suelo verde y con fondo dorado —neutro pero reconocible como una dependencia palaciega por los elementos arquitectónicos que lo componen—, presentan los mismos rasgos estéticos que los del mosaico anterior.
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  La época iconoclasta y la segunda Edad de Oro


  QUERELLA Y RESTAURACIÓN DE LAS IMÁGENES


  Cuando el emperador León III Isauro (685-747) ordenó retirar en 727 un Pantocrátor de la Chalcé (la entrada ceremonial al Palacio Imperial de Constantinopla) para reemplazarla por una cruz, suprimió de la circulación las monedas con la misma efigie y prohibió las imágenes religiosas, comenzó la que se ha denominado iconoclasia o iconoclastia, es decir, querella de los iconoclastas, destructores de imágenes religiosas, en pugna con los iconodulos o defensores de las mismas, entre quienes se encontraban personajes tan notables como san Juan Damasceno o el patriarca Germano, además, desde la lejana Roma, del papa Gregorio III. El conflicto se extendió durante más de un siglo, hasta que se produjo la restauración del culto a las imágenes, conocido como Triunfo de la ortodoxia, con la llegada al poder de la dinastía Macedónica (867-1081).


  Para los iconoclastas, cualquier imagen de Jesucristo separa sus naturalezas divina y humana (lo cual se consideraba una herejía: nestorianismo o difisismo), alegando que solo lo humano puede representarse y, al igual que en el caso de los santos, era una puerta abierta al paganismo y la idolatría, de acuerdo a las Sagradas Escrituras, que así lo advertían.


  A la muerte de León III, su hijo, Constantino V (741-775), no solo persistió en la actitud iconoclasta, sino que la recrudeció tras convocar el concilio de Hieria (754). No obstante, la posición de los monasterios era contraria a la doctrina iconoclasta. La respuesta del emperador fue mandar que las reliquias que albergaban fueran lanzadas al mar, e incluso se dice que obligó a los monjes a desfilar en el hipódromo de Constantinopla, cada uno de la mano de una mujer, en violación de sus votos, siendo secularizados además los grandes monasterios de la capital.


  A la muerte de este ocupó el trono su hijo, León IV (775-780), quien tuvo épocas más permisivas junto a momentos rigurosos. Tras su fallecimiento, la emperatriz Irene, que llegó a titularse Basileus (emperador), no Basilissa (emperatriz), se hizo cargo de la regencia durante la minoría de edad de su hijo y heredero, Constantino VI (780-797).


  La emperatriz puso fin al primer periodo iconoclasta convocando el II concilio de Nicea (786), que hubo de interrumpirse por la irrupción de los iconoclastas. Convocado el III al año siguiente, se aceptó la tesis del patriarca Nicéforo, quien afirmaba que si el hijo de Dios se había hecho visible, podía representarse aquello que él mismo accedió a revelar. En consecuencia, se aprobaron normas que terminaron con la primera querella.


  La pugna volvió a recrudecerse en 815 tras llegar al trono León V Armenio (813-820) y producirse una serie de humillantes derrotas frente a los búlgaros del kan Krum —muriendo en batalla el emperador Nicéforo I—, que se achacaron a la ira divina por la recuperación del culto a las imágenes, prohibidas en la Biblia. Su sucesor, Miguel II (820-829), llamado el Psello o Amoriano («el Tartamudo»), primer monarca de la dinastía Frigia, persistió en la misma actitud. Le sucedió su hijo Teófilo (829-842), a cuyo fallecimiento se hizo cargo de la regencia la emperatriz Teodora durante la minoría de edad del heredero, Miguel III el Beodo (842-867), con quien termina la dinastía. Teodora promovió con éxito la restauración del culto a las imágenes, cerrando así este nefasto episodio para la historia del arte bizantino, que acarreó una enorme destrucción de imágenes. El último patriarca iconoclasta, Juan VII el Gramático, fue depuesto y para sustituirle se nombró al iconódulo Metodio I.


  En el campo artístico, durante la iconoclastia, a pesar de la destrucción de imágenes, la elaboración de obras siguió adelante, destacando los ricos mosaicos y decoraciones murales en las que las imágenes divinas fueron sustituidas por la cruz de Cristo, desposeída de las joyas que lució durante la etapa anterior pero llena de simbolismo en cuanto a colores y estrellas, como fue el caso de Santa Irene y Santa Sofía de Tesalónica. Santos y otros personajes de la corte celestial fueron sustituidos por elementos zoomorfos (aves y otros animales) con su particular simbología, como ocurrió en la iglesia del palacio de Blanquernas, en Constantinopla.


  Entre las consecuencias positivas de la restauración del culto a las imágenes destaca el reforzamiento del monaquismo oriental y la aparición de una tierna iconografía sobre la infancia de Jesús basada en los evangelios apócrifos, tendencia que llegó a su cumbre en época de los Paleólogos.


  En 867 llega al trono Basilio I (867-886), con quien se instaura la dinastía Macedonia o Macedónica (867-1057). Durante esta etapa del Imperio bizantino y la siguiente con los emperadores Comnenos (1057-1185), tiene lugar una nueva fase de esplendor de las artes que se conoce con el nombre de Segunda Edad de Oro, en la que, de otra parte, se produjeron graves acontecimientos como la consumación del Cisma de Oriente o separación definitiva de las iglesias de Roma y Bizancio (1054) y el saqueo de Constantinopla por los cruzados en tiempos del emperador Alejo V Ducas (1204).


  LA FIEBRE CONSTRUCTIVA


  A lo largo de los siglos VIII y IX la construcción de iglesias y monasterios gozó de un fuerte empuje.


  En 740 se reconstruyó parcialmente la basílica de Santa Irene de Constantinopla.


  Durante la regencia de Irene y el reinado de Constantino V (741-775) se edificó la iglesia de Santa Sofía de Tesalónica, un monumento conmemorativo de la victoria frente a los eslavos, erigido sobre la primitiva basílica del siglo III. Siguiendo la estructura de su homónima de Constantinopla, presenta planta de cruz griega cubierta por cúpula sostenida mediante pechinas sobre tambor con doce ventanas.
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    Santa Sofía de Tesalónica. Destaca a primera vista su cúpula. Está sostenida mediante pechinas sobre tambor cuadrado abierto en doce ventanas.

  


  Dentro del esquema arquitectónico de planta cruciforme cubierta con cúpula —transición de la arquitectura del siglo VI a los siglos IX y X—, se edificaron la Iglesia de la Dormición de la Virgen en Nicea, la catedral de San Nicolás de Mira, San Clemente de Ankara y otras.


  A fines de la IX centuria se introducen las plantas de cruz inscritas en un cuadrado, generalmente, de pequeñas dimensiones, al objeto de lograr una intimidad y una cercanía con los fieles que en las grandes basílicas no existía, y muchas imágenes quedaban perdidas. Los volúmenes equilibran sus empujes mutuamente, sin necesidad de contrafuertes. La cúpula apoya sobre cuatro bóvedas de cañón y, en ocasiones, sobre cuatro esbeltos pilares e incluso finas columnas que dejaban diáfano el interior, el cual, estructuralmente, adquiría una gran unidad y el conjunto se configuraba como un microcosmos: la cúpula (el cielo) sobre el cuadrado de la nave (la tierra). Las crujías de los ángulos lo hacen sobre bóvedas de arista, bóvedas esféricas o pequeñas cúpulas. Al oeste llevan adosado un ábside tripartito.


  Asimismo, durante la regencia de Irene se produjo un importante renacimiento de la vida monástica. Su centro fue Bitinia (al noroeste de Asia Menor), que ofrecía el aislamiento ideal en las laderas de las montañas. Fue una época en la que destacaban los monjes cultos: Teodoro el Estudita, Teófanes el Confeso, Metodio, Platón, Nicetas el Patricio; todos ellos propietarios de tierras en las que fundaron sus propios cenobios. De sus restos en ruinas quedan algunas iglesias como las dos de la ciudad de Tryle, identificadas con los monasterios de Pelekete y Megras Agros («Campo Grande»), edificados a finales del siglo VIII con las ruinas de mármol del antiguo Cyzico.


  En Constantinopla, Basilio I continuó las obras de su antecesor, Teófilo —último emperador iconoclasta—. Este había reconstruido la muralla y levantado un palacio en Byras, suburbio de la capital, con una capilla aneja a la cámara imperial y una iglesia triconca en el centro del patio. El suyo, como el de su sucesor, fue un arte cortesano.


  Basilio I levantó y remodeló numerosas iglesias: Santa Sofía, el Apostoleion, San Mocio y Santa María de Calcopratria… La más importante fue la Nea Ekklesia (Nueva Iglesia) de Constantinopla, consagrada en el año 881 en el Palacio Imperial. Desaparecida en el siglo XV con la conquista turca, respondía al modelo de planta de cruz griega inscrita en un cuadrado, cubierta con cinco cúpulas, la más alta sobre tambor calado en la intersección de los brazos, sostenida sobre pechinas que apoyan en finas columnas, y otra en el extremo de cada uno de los brazos de la cruz, cubiertos estos con bóvedas de cañón perpendiculares. Resplandeciente al interior, con su decoración musiva y sus muros revestidos de mármol multicolor, el pavimento estaba realizado a base de lastras de mármol enmarcadas por bandas de mosaico. Contaba con un ábside, los dos pastoforios y un nártex al extremo contrario. Al oeste, se abría un patio con dos fuentes; al norte y al sur, sendos pórticos cubiertos con bóveda de cañón.
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    Iglesia del Myrelaion en Constantinopla. Destacan en el exterior sus contrafuertes semicilíndricos articulando la fachada, realizados con ladrillos curvilíneos.

  


  Este modelo de planta, nacido en Constantinopla, se difundirá por otras partes del Imperio y áreas de influencia cultural como Grecia, Armenia y el Rus de Kiev. En el año 907, la encontramos de nuevo en la capital en la iglesia del lado norte del monasterio de Lips (llamado así por Constantino Lips, el aristócrata que costeó su edificación) y en el 922 en el Myrelaion («Lugar de la Mirra», en griego), una pequeña capilla funeraria mandada construir por Romano I en el monasterio del mismo nombre. Devastada y arrasada por el fuego durante la ocupación de Constantinopla por la cuarta cruzada, fue reconstruida con los Paleólogos. Destacan al exterior sus contrafuertes semicilíndricos articulando la fachada, realizados con ladrillos curvilíneos.


  Derivada de la estructura de la Nea Ekklesia, surge en Grecia el modelo conocido como octógono cruciforme inscrito, logrado al sustituir las pechinas que sostienen la cúpula por trompas, generando así un espacio octogonal formado por los ocho pilares en los que apea la cúpula; visible también en el monasterio de Dafni.


  En cuanto a los pabellones y salas erigidos por Basilio I en el Palacio Imperial, destaca sobre todo la Nueva Sala, cuya cubierta estaba soportada por dieciséis columnas decoradas y esculpidas, curiosamente, en un estilo ornamental clásico. Los mosaicos presentaban al emperador entronizado y escoltado, siéndole ofrecidas las ciudades conquistadas por los generales de su guardia Varega («Fidelidad»), de la que formaron parte los temibles vikingos, quienes hasta la corte bizantina —y también bagdadí de los califas abasíes—, terminaron arribando en sus característicos drakkars o «barcos dragón».


  Desde los tiempos de Constantino el Grande, el palacio no había dejado de adquirir cada vez mayor cantidad de dependencias, iglesia, capillas, a cada cual de mayor lujo y magnificencia, como el salón de la Magnatura, el Chrisotriclinio, las salas Triconca y de Pórfido —lugar de nacimiento de los hijos del emperador reinante o porfirogenetas, purpurados, con derechos superiores a los nacidos antes de ser coronado su padre—, junto a hermosos jardines. No faltaban los autómatas e ingenios mecánicos para adornar los salones y llamar al asombro del visitante.
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    Iglesia de San Salvador en Cora, cubierta con cúpula sobre tambor en el espacio central. En el siglo XIV se añadió un exonártex.

  


  A fines de este periodo, en el siglo XI, se levantaron y reconstruyeron palacios de menor envergadura y, por tanto, más fáciles de defender. Entre ellos, el de Blanquernas, reconstruido durante el reinado de Alejo I, entre el Cuerno de Oro y las murallas de Teodosio. A su vera se reedificó la iglesia de Santa María de Blanquernas y, próxima, la de San Salvador en Cora (1077-1081), que se cubrirá con cúpula sobre tambor en el espacio central, reformándose la estructura del templo en el siglo XIV con un exonártex.


  EXPANSIÓN POR EUROPA


  Por Grecia y el mar Egeo


  En el área de Grecia y las islas cercanas, el mejor ejemplo de la arquitectura monástica bizantina que se conserva lo constituye el monasterio de Hosios Lukas (Venerable Lucas), situado en la región de Beocia. Fue fundado, como dice su nombre, por el venerable (aspirante a beato) Lucas, sobre una iglesia dedicada a santa Bárbara, edificada a su vez sobre un antiguo templo pagano de la diosa Deméter. En el complejo existen dos iglesias. La primera y más pequeña, de mediados del siglo X, consagrada a la Virgen María, se conoce como la Panagia Teothokos (Santísima Madre de Dios), está construida con muros de mampostería decorados con ricos adornos de ladrillo. Tiene planta de cruz griega inscrita en un cuadrado y dividida en tres naves, cúpula sobre el crucero, tres ábsides al este y nártex y exonártex al lado opuesto. Posee bellas pinturas murales de los siglos XI y XII junto a restos anteriores, como el famoso fresco de Jesús de Navi (siglo X), descubierto en 1965; originalmente plasmado en la fachada de la iglesia, fue más tarde cubierto por losas de mármol cuando la pared formó parte del interior.


  La afluencia de peregrinos llevó a edificar otro templo de mayores dimensiones, conocido como el Katholikhón o iglesia principal, consagrada en 1011 y puesta bajo la advocación de san Lucas al trasladar a esta sus reliquias desde la cripta de la iglesia anexa. Su planta, derivada del modelo de los Santos Sergio y Baco de Constantinopla o de San Vital de Rávena, es un octógono cruciforme inscrito en un rectángulo con nártex a la entrada, dos naves laterales, un espacio central cubierto con una gran cúpula sobre tambor y triple ábside en la cabecera, decorada con mosaicos que alternan en todo el interior del templo con pinturas murales; sin olvidar sus brillantes suelos de mármol y jaspe, obra del siglo XI. En el exterior, la limpieza de sus muros y su elegante juego de volúmenes, proporcionan una sensación visual de sutileza, efectismos claroscuristas y continuo dinamismo.


  A la misma estructura arquitectónica pertenecen los dos siguientes edificios monásticos: Dafni (cerca de Atenas) y Nea Moni (Monasterio Nuevo) en la isla de Quíos.


  En el antiguo monasterio de Dafni, fundado en el siglo VI sobre un templo pagano de Apolo, que había sido destruido por los godos en 395, se levantó en el siglo XI (1080) en el lugar de la primitiva iglesia, un nuevo templo, el Katholikhon. Derivado de la Nea Ekklesia de Constantinopla, se trata de una estructura octogonal que se conoce como octógono cruciforme inscrito, logrado al sustituir las pechinas que sostienen la cúpula por trompas o bovedillas angulares, con lo que se genera un espacio octogonal formado por los ocho pilares en los que apea la cúpula. Posee cabecera triple y doble nártex a los pies. En el exterior, destaca el escalonamiento de volúmenes y, en cuanto a la decoración, las ventanas bíforas y tríforas están enmarcadas por arcos de medio punto peraltados, adornados con dientes de sierra.


  El monasterio de Nea Moní, en la isla de Quíos, fue construido en el siglo XI, reinando el emperador Constantino IX Monómaco y su esposa, la emperatriz Zoé, y dedicado a la Koimesis o Dormición de la Virgen. Su estructura central, el Katholikhon, es de planta octogonal cubierta con cúpula sostenida sobre trompas; a la entrada cuenta con nártex y exonártex, abierto al exterior. Se conservan también del siglo XI dos iglesias más pequeñas dedicadas a la Santa Cruz y a San Pantaleón y algunas partes del refectorio de los monjes, así como una cisterna de agua subterránea.


  Por la península Itálica y Sicilia. San Marcos de Venecia, la obra cumbre


  La obra cumbre en este periodo del arte bizantino es la Basílica Catedral de San Marcos de Venecia, levantada por primera vez entre los años 828 y 832 para guardar supuestas reliquias del evangelista, que habían sido traídas «de extranjis» por dos mercaderes de Alejandría, sustituyendo a partir de entonces a san Teodoro en el patronazgo de la ciudad. Se cree que debió tratarse de un templo de planta basilical dividida en tres naves, con crucero y tres ábsides en la cabecera.


  Tras haber sido casi totalmente arrasada por un incendio a lo largo de unas revueltas populares contra el dux Candiano IV, que tuvieron lugar en el año 975, fue reconstruida por un arquitecto desconocido de probable origen griego, entre 1063 y 1094, siguiendo el esquema de la iglesia de los Santos Apóstoles de Constantinopla: planta central de cruz griega con la nave longitudinal escasamente más larga que el transepto y cada uno de los cuatro brazos divididos en tres naves, siendo la central más alta y ancha que las laterales. Una gran cúpula de media naranja cubre el crucero y otras cuatro se sitúan en el extremo de cada uno de los brazos de la cruz, revestidas de placas de plomo sobrepuestas en el siglo XIII a las cúpulas de ladrillo de la primitiva iglesia, logrando un efecto de mayor altura; todas construidas sobre pechinas y elevadas por un tambor apeado sobre pilares cuatripartitos, provisto de ventanas para que penetre la luz a raudales en el interior del templo, y coronado por cruces cósmicas con esferas doradas sobre linterna bulbosa, característica de la segunda y tercera Edad de Oro. Una bóveda de horno o cuarto de esfera cubre el ábside.
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    Espectacular panorámica nocturna de la Basílica de San Marcos de Venecia, reflejada en el pavimento de la plaza.

  


  El cuerpo inferior del templo, inicialmente en ladrillo visto, fue revestido tras la conquista de Constantinopla con placas de mármol procedentes del despojo, con el fin de adornar las tres fachadas.


  Cinco portadas abocinadas (al estilo románico) se abren con tres niveles de altura en la fachada occidental, dividida en dos cuerpos por una terraza sobre la que campa una copia (el original se encuentra en el Museo Marciano) de la Cuadriga Triunfal, los Quattro Cavalli (Cuatro Caballos), realizados en bronce dorado quizá por Lisipo (siglo IV a. C.), que fueron tomados por los venecianos durante el saqueo de Constantinopla en 1204 y representan la fuerza del Estado. Cuatro de las cinco portadas dan entrada al nártex y la quinta corresponde a la ventana de la capilla del cardenal Zen, construida en el siglo XVI. Los lunetos están decorados con mosaicos alusivos a las reliquias del evangelista patrono (excepto en la portada principal, que alude al Juicio Final), realizados entre los siglos XVII y XIX, salvo el del portal de San Alipio (primero por la izquierda, mirando desde la plaza), que conserva el original del siglo XIII representando el traslado procesional del cuerpo de san Marcos a la basílica. El mensaje de estas escenas (la salvación por Jesucristo predicada por Marcos) continúa en los mosaicos que adornan los lunetos del segundo cuerpo, donde se recogen los misterios de la vida de Cristo: Descendimiento, Anástasis, Resurrección y Ascensión, complementados con la escena de la Parusía en el luneto de la portada principal – algo así como un anticipo de lo que vamos a ver mucho más desarrollado en los mosaicos del interior del templo. Sobre las arquivoltas conopiales que adornan las portadas campan las estatuas de los cuatro santos guerreros protectores, flanqueando, dos a dos, a san Marcos, que preside en pie, a mayor altura, la conopia central, bendiciendo con la derecha y sosteniendo el libro cerrado de su evangelio en la otra mano, mientras a ambos lados tres ángeles de alas doradas llevan hacia él. En el centro de la arquivolta, sobre campo estrellado, campa su leonino símbolo de bronce dorado, portando una cartela en la que se lee: Pax tibi Marce, evangelista meus: «Paz a ti, Marcos, mi evangelista».
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    Sobre la conopia decorada con su leonino símbolo en bronce dorado, san Marcos corona la fachada. A ambos lados, tres ángeles de alas doradas llevan hacia él. Debajo, copias de los cuatro caballos saqueados en Constantinopla.

  


  Los relieves que decoran el extradós de las arquivoltas de la portada principal son obra de artistas de escuela bizantina tallados en el siglo XIII: temas sagrados y profanos como los signos del zodíaco y los oficios, entre ellos, algunos típicamente venecianos como los pescadores y los squeraroli (carpinteros de ribera, constructores de barcas).


  Otros dos productos del saqueo de los venecianos se exhiben sin rubor en el exterior de la basílica: uno de ellos, procedente de Constantinopla, es la estatua de pórfido rojo de los Tetrarcas (siglo IV), ubicada en la esquina de la fachada norte, que da a la Piazzeta dei Leoncini (Plazoleta de los Leoncitos), en alusión a dos leones de mármol rojo procedentes de la ciudad de Rieti, esculpidos en el siglo XVIII. El otro despojo se encuentra en la fachada sur, medianera con el palacio del Dux, donde está el acceso al baptisterio; pasado este, allí se levantan los Pilastri Acritani, dos pilares decorados con vides, cruces y monogramas griegos procedentes de San Juan de Acre tras la victoria sobre los genoveses en 1258; aunque también se dice que pueden proceder de la iglesia constantinopolitana de San Polieucto, traídos por los cruzados tras la conquista de la ciudad en 1204, aprovechando que la parte de la capital donde estaba ubicada dicha iglesia pertenecía al sector adjudicado a los venecianos. Lo cierto es que se transportaron materiales traídos de distintas partes, entre ellos, un bloque de granito procedente de Tiro, que se encuentra en el interior del templo, frente al altar, pues era tradición que desde el mismo predicó Jesucristo.


  En el siglo XIII se añadió al templo un nártex cubierto con seis pequeñas cúpulas en torno al brazo inferior de la cruz.


  La iglesia fue capilla palatina del Dux de Venecia hasta 1807, fecha en la que al tomar posesión de la misma, el patriarcado metropolitano se convierte en catedral.


  Es evidente el sincretismo de esta construcción, que conjuga elementos recogidos del arte romano (columnas trabajadas a trépano, arcos de medio punto, mosaicos, cúpulas, la amplitud) y del arte paleocristiano (la importancia de los iconos, la iconografía, el iconostasio derivado del septum, o la aparición de las tribunas, procedentes del matroneum). El presbiterio está separado de la zona de los fieles (las naves) por un gran iconostasio coronado con las estatuas de la Virgen, san Juan Bautista y los doce apóstoles, dando entrada a los dos pastoforios.


  De la impresionante decoración interior damos cuenta en el capítulo siguiente, al hablar de las artes decorativas o suntuarias.


  La expansión del arte bizantino se manifestó también en Sicilia, donde tuvo lugar una primera etapa de auge constructivo con el rey Roger II (1130-1154), en la que se levantaron el palacio y la Capilla Palatina de Palermo (1132-1142), la iglesia de la Martorana (1143-1151), encargada por el almirante Jorge de Antioquía, y la catedral de Cefalú (consagrada en 1131).


  La catedral de Cefalú tiene planta basilical de cruz latina dividida en tres naves por dieciséis columnas, sobre las que voltean arcadas de medio punto peraltado, cuenta con nártex a la entrada y está rematada en un ábside con pastoforios.


  En 1172, por iniciativa del rey Guillermo II, se construyó la catedral de Monreale, con planta dividida en tres naves (la central más ancha y alta que las laterales), separadas por dos hileras de columnas de tradición clásica, crucero destacado y tres ábsides en la cabecera. En su decoración exterior se hacen patentes tanto la influencia árabe, derivada de los tiempos en los que la isla estuvo en su poder, como bizantina en las losas de mármol que revisten los muros, aparte de los mosaicos que forran su interior, como luego veremos.


  Por los países eslavos


  En los territorios de Bulgaria y la futura Rusia, tras la conversión del Khan Boris (852-889), se produjo una continua entrada de influencias bizantinas que, a pesar del celo de este nuevo príncipe converso (tomó el nombre de Miguel al bautizarse en la fe cristiana) por mantener sus tradiciones e idiosincrasia, dejaron huella en todos estos lugares, a mayor abundancia tras la aceptación de la ortodoxia por el príncipe Vladimir de Kiev para matrimoniar con una hermana de Basilio II. La primera gran influencia se manifiesta en la construcción de la gran Basílica-Catedral de Santa Sofía, cuyas cúpulas calaron en la estética rusa hasta el punto de que constituirán en lo sucesivo el principal rasgo distintivo de su arquitectura.
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    Catedral de Santa Sofía de Kiev, iniciada en 1037 según el modelo de los Santos Apóstoles de Bizancio.

  


  Se trata, por tanto, de una planta de cruz de brazos iguales inscrita en un cuadrado, con cinco naves y cinco ábsides, rodeada de pórticos o nártex por tres de sus lados, cubierta con cinco cúpulas sobre alto tambor: una —la más grande y elevada— sobre el crucero del templo y otra en cada uno de los cuatro brazos de la cruz. A estas hay que sumar otras ocho, hasta un total de trece cúpulas, que simbolizan a Cristo y los doce apóstoles. El Barroco sustituyó por las de tipo piramidal las originales cúpulas en forma de bulbo de cebolla (loukovichnaya glava, en ruso), que facilitan el deshielo.


  A este modelo responde también su homónima de Novgorod, edificada pocos años antes por el príncipe Vladimir de esta ciudad para reemplazar a una antigua basílica de madera, levantada en 989, que terminó arrasada por un incendio. En su memoria, y para agradecer el socorro de los habitantes de Novgorod cuando fue necesario para mantener el trono, se dice también que ordenó edificar la Santa Sabiduría de Kiev, en la que posteriores reformas remataron las cúpulas en formas bulbosas. Entre sus mosaicos destaca la Virgen Orante recortándose sobre el dorado fondo característico. Como dice la leyenda, mientras mantenga sus brazos en alto, la ciudad no será destruida.


  LA IMPORTANCIA DE LAS ARTES SUNTUARIAS


  La decoración de mosaicos


  Respecto al arte de la musivaria, durante la segunda Edad de Oro, los modelos iconográficos, de acuerdo al programa fijado por un tratado del siglo IX conocido como la Hermeneia, ocupan cada uno un lugar definido en el interior del templo, conforme a tres niveles:


  
    	Nivel superior: en la cúpula (símbolo del cielo), el Pantocrátor, Cristo en Majestad con el Libro de las Revelaciones de la Nueva Ley en la mano izquierda y bendiciendo con la derecha. Le acompañan los profetas en el tambor y, en ocasiones, los evangelistas en las pechinas. En la bóveda del ábside, la Virgen Theotokos acompañada de los arcángeles Miguel y Gabriel.


    	Nivel medio: en trompas, pechinas, brazos transversales de la cruz, el ciclo de la vida de Jesús.


    	Nivel inferior: en los muros de la nave central («camino de salvación» hacia el altar), escenas de patriarcas y profetas del Antiguo Testamento, apóstoles, santos, mártires, Padres de la Iglesia y obispos. En el muro occidental, el Juicio Final. En el nártex, dependiendo del templo, escenas de la Pasión o episodios evangélicos.

  


  Entre las obras realizadas en esta época, destaca en Santa Sofía de Constantinopla, sobre la Puerta Imperial que da acceso al nártex, el mosaico del emperador León VI el Sabio (886-912), con halo de santidad sobre su cabeza, postrado en proskynesis (adoración) en un gesto de raíz persa de sumisión extrema del emperador de la tierra ante Cristo Pambasileus (Rey de reyes), entronizado como Santa Sabiduría, flanqueado por sendos medallones con la efigie respectiva de su Santa Madre y del arcángel san Gabriel.
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    León VI el Sabio postrado en proskynesis ante la clasicista imagen de Cristo, entronizado como Santa Sabiduría. Mosaico sobre la Puerta Imperial que conduce al nártex de Santa Sofía de Constantinopla.

  


  
    [image: img84.jpeg] 

    Cristo en Majestad, flanqueado por el tetramorfo en su forma animal, en el ábside de la iglesia de Hosios David, cerca de Salónica.

  


  En la tribuna sur del mismo templo, el basileus Constantino IX y la basilissa Zoé, ofrendan humildemente a Cristo en Majestad —también en postura genuflexa, aunque no tan pronunciada como el monarca anterior— una bolsa de oro y un pergamino de privilegios recogiendo sus donaciones.


  En la cúpula del crucero de Santa Sofía de Salónica —después de que la época iconoclasta solo permitiese una gran cruz dorada— está representada la Ascensión del Señor, Cristo en presencia de la Virgen entre dos criaturas angélicas, rodeados de los doce apóstoles. Las figuras alargadas, espiritualizadas, y sus pliegues rectilíneos nos conducen al estilo habitual del siglo IX tras la querella iconoclasta.


  No muy lejos de la misma urbe, las restauraciones llevadas a cabo en la iglesia de Hosios David han sacado a la luz una bella decoración de marmórea de cruces y elementos vegetales (tallos, hojas, enredaderas). Pero, muy especialmente, destaca la recuperación efectuada en 1927 del mosaico que decora el ábside, en el que se representa a Cristo en Majestad joven e imberbe, al estilo helenístico-romano, dentro de un halo semicircular, haciéndole de trono el arcoíris, y rodeado del tetramorfo en su forma animal. Vestido con túnica roja y manto azul, alza su mano diestra en actitud docente —al igual que en la capilla de san Aquilino de la iglesia de San Lorenzo de Milán—, a la vez que muestra en su siniestra un rollo abierto en el que, en griego, se lee: «He aquí, este es nuestro Dios a quien hemos esperado para que nos salvara; este es el Señor, a quien hemos esperado; regocijémonos y alegrémonos en su salvación». (Isaías 25:9).


  De las pinturas murales del siglo XII que cubrieron sus bóvedas, se sacaron también a la luz diversas escenas de la vida de Cristo: Nacimiento, Presentación en el Templo, Bautismo, Transfiguración, Entrada en Jerusalén, Jesucristo en el Monte de los Olivos, y otras; las dos últimas parecen ser de época más tardía, seguramente, del renacimiento paleólogo.


  En la iglesia del monasterio de Dafni, cerca de Atenas, en la de Hosios Loukás de la Fócida, no lejos de Delfos, y en la de Nea Moní (Nuevo Monasterio) de la isla de Quíos, quedan ejemplos notables de los mosaicos mejor conservados del periodo Comneno. En la primera de ellas, sobre los habituales fondos dorados, neutros, se suceden a ambos lados del crucero escenas de la vida de Jesucristo: Anunciación, Natividad, Bautismo y Transfiguración, destacando especialmente en la cúpula el enorme Pantocrátor portando el libro de la Nueva Ley en el interior de un medallón de más de cuatro metros de diámetro, representado —al igual que el resto de escenas— con cierto naturalismo, huyendo de la rigidez de tiempos anteriores. En el tambor se representan figuras de profetas. En el fondo de la bema, cumpliendo un programa teológico, la Etimasia (el trono vacío que espera el retorno de Cristo), con la cruz y los evangelios: estos narran la vida del Mesías, aquella y el trono garantizan la redención y la Parusía o segunda venida de Cristo a la Tierra. Por las paredes del templo se suceden los episodios evangélicos. En el nártex, el Beso de Judas, el Lavatorio de los pies, la Última cena y distintos episodios apócrifos de la vida de María. En los arcos y lunetos, patriarcas y santos obispos de la iglesia bizantina: Aarón, Zacarías, san Nicolás de Myra, san Gregorio Nacianceno, san Gregorio el Taumaturgo; santos milites como Sergio, Baco, Eugenio; los diáconos Esteban, Rufino, Lorenzo; santos confesores: Andrónico, Eustaquio.
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    Iglesia de Hosios Loukás. Mosaicos del nártex y de la cúpula central del templo: Lavatorio, Calvario, Anástasis y Pantocrátor.

  


  En la iglesia de Hosios Loukás, también con idénticos fondos, el interior se puebla de escenas: ya en el nártex, presidido por Cristo Pantocrátor portando el Libro de las Escrituras (la Palabra), observamos la Incredulidad de Santo Tomás, la Anástasis, la Crucifixión y el Lavatorio. En esta escena se impone el naturalismo en los rostros, de típicas narices largas y estrechas; los pliegues de las túnicas aparecen muy definidos, formando una masa al unirse los de varios personajes. Es importante la adaptación de la escena al marco esférico, rompiendo la simetría de composición que se observaba en periodos anteriores. El Calvario (Jesucristo crucificado entre la Virgen y san Juan Evangelista), con el tratamiento anatómico del cuerpo de Cristo, su disposición sinuosa en S y la cabeza ladeada y caída, además de los gestos de María y del Discípulo Amado, abandonan el hieratismo para abrir las puertas al protorrenacimiento italiano de la escuela sienesa. En el interior, las pechinas de la gran cúpula recogen el Nacimiento, Presentación y Bautismo de Jesús; en la bóveda del ábside, la Virgen sentada en el trono con el Niño en el regazo; en la cúpula sobre el altar, la escena de Pentecostés, mientras la cúpula del crucero, simbolizando el cielo, era el espacio ocupado en su totalidad por el Pantocrátor, hoy pintado al fresco por haber sido destruido el primitivo mosaico.
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    Bello mosaico de la Virgen Kyriotissa, en el ábside de Santa Sofía de Constantinopla.

  


  También es destacable el gran ábside de la iglesia de la catedral de Torcello, en el que figura la impresionante, maternal figura de la Hodegetria sobre los doce apóstoles, seis a seis, bajo sus pies.


  Para cubrir el ábside de la gran basílica-catedral de Santa Sofía de Constantinopla, se realizó el mosaico de la Virgen Theotokos Kyriotissa entre los arcángeles san Miguel y san Gabriel, que había sido sustituida por una gran cruz sobre gradas durante la época iconoclasta. Inaugurado en 867 por el patriarca Focio, se caracteriza por su monumentalidad, la riqueza cromática y el naturalismo en los rostros y la multitud de pliegues en el maphorion o velo que cubre cabeza y hombros de María.


  De un siglo posterior, aproximadamente, es el mosaico que cubre el tímpano de la puerta sur, en el que, sobre idéntico fondo, la Theotokos aparece flanqueada por Constantino el Grande a su izquierda y Justiniano a su derecha, que le ofrecen, cada uno por ese orden, las respectivas maquetas en miniatura de la ciudad y de la basílica edificada en honor a la Santa Sabiduría.


  Del siglo XII (1122) es el mosaico en el que, todos de pie, no entronizados y equiparados al mismo plano, la Virgen Theotokos (con el Niño representado como un adulto reducido de tamaño, con el rollo de la Nueva Ley en la mano izquierda y bendiciendo con su derecha) aparece flanqueada por el emperador Juan II Comneno y su esposa, la rubia emperatriz de origen húngaro Irene, recibiendo de esta el pergamino con las donaciones efectuadas por los monarcas al templo y del primero una bolsa de oro; escena similar a la que protagonizaron Constantino IX Monómaco y la emperatriz Zoé en el siglo anterior, si bien el rostro del emperador se elaboró de nuevo para sustituir al primer marido de Irene, Romano III, que era quien originalmente figuraba en la escena.
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    Cúpula de la Creación, en el nártex de la Basílica de San Marcos de Venecia. Los episodios están dispuestos en tres bandas concéntricas en torno a un círculo estrellado, que representa el Espíritu de Dios.

  


  Los mosaicos del interior de la Basílica de San Marcos de Venecia pertenecen a épocas distintas. Sobre fondos dorados (alusión al cielo), un esquema teológico distribuye los temas del Antiguo Testamento en el nártex y las escenas del Nuevo Testamento en el interior.


  Los primeros son del siglo XIII, con inscripciones en latín en lugar de en griego, como era lo usual en el arte bizantino. Las seis cúpulas están decoradas con escenas del Génesis y del Éxodo, basadas en miniaturas de una biblia alejandrina: la Biblia Cotton, una colección privada del siglo XVI que toma el nombre de un anticuario inglés que fue su propietario; de derecha a izquierda: la primera, llamada de la Creación, presenta la narración bíblica en tres bandas concéntricas dispuestas en torno a un círculo estrellado, que representa el Espíritu de Dios. En las otras cúpulas del nártex, la narración se desarrolla de manera continua, sin subdivisiones en bandas; en la segunda, la historia de Abraham; las tres siguientes están dedicadas a la historia de José; la sexta y última, al patriarca Moisés.
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    Interior de la basílica San Marcos hacia la cabecera, literalmente forrado de mosaicos sobre fondos dorados.
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    Cúpula de la Ascensión sobre el crucero del templo.

  


  Respecto al interior de la basílica, la decoración musiva está dedicada al Nuevo Testamento, ofreciendo un gran espectáculo polícromo de fondos dorados. La decoración de las cinco cúpulas (la central más las que cubren cada uno de los cuatro brazos), es la siguiente: en la cúpula del crucero, la Ascensión, obra de la segunda mitad del siglo XII, con Cristo en la Gloria sentado sobre el arcoíris, sustentado por cuatro ángeles al vuelo; debajo, en círculo concéntrico, mirando hacia lo alto, la Virgen entre dos ángeles y los doce apóstoles, compartimentados por árboles; en el siguiente círculo, figuras femeninas que representan las Virtudes y las Bienaventuranzas; en las pechinas, los cuatro evangelistas escribiendo su buena nueva. En la cúpula que cubre la nave central la escena de Pentecostés (mediados del siglo XII), con la paloma del Espíritu Santo descendiendo sobre los doce apóstoles como lenguas de fuego. En la cúpula del presbiterio, rodeando a la Virgen Orante, los profetas Salomón y David anunciando la venida de Cristo, que ocupa el cénit de la media esfera. En la cúpula del brazo derecho del crucero figuran cuatro santos: san Nicolás, san Clemente, san Blas y san Leonardo. La del brazo izquierdo es la cúpula de san Juan, que muestra escenas de la vida del evangelista, fechables a partir del siglo XIII. En la semicúpula o bóveda de horno del ábside, Cristo Pantocrátor en actitud de bendecir, mosaico reconstruido en 1506.


  En los mosaicos del arco meridional están representadas las Tres Tentaciones de Cristo, la Entrada a Jerusalén, la Última Cena y el Lavatorio.


  En cuanto a la isla de Sicilia, revisten gran importancia los mosaicos de las iglesias bizantinas construidas por los normandos, no profanadas por el turco ni aún por el Renacimiento: catedral e iglesia Martorana de Palermo, catedrales de Monreale y Cefalú. Sobre fondos dorados, que como ya hemos dicho representan el cielo en la concepción bizantina, se recortan las figuras divinas y humanas ataviadas con túnicas de pliegues acusados.


  En la iglesia de la Martorana vemos a Cristo coronando al rey normando de Sicilia, Roger II, y a la Virgen recibiendo del almirante Jorge de Antioquía el diploma de fundación del templo, además de otras escenas como la Natividad y el Anuncio a los pastores o la Dormición y Tránsito de María.


  En la catedral de Cefalú están representados los milites de la Iglesia Oriental (Jorge, Demetrio, Néstor, Teodoro, Sergio) y los grandes predicadores como san Basilio, san Gregorio Nacianceno, san Juan Crisóstomo, Gregorio de Nisa, Agustín el Africano y el papa Silvestre. Cubriendo el ábside, la bóveda de crucería y los muros adyacentes del presbiterio, se extiende un impresionante conjunto de mosaicos; sobre el cascarón de la bóveda del primero destaca un gran Cristo que en su mano izquierda sostiene la Biblia, abierta donde consta en forma bilingüe greco-latina, en páginas enfrentadas, la inscripción habitual: «Yo soy la Luz del Mundo». Un Cristo de gesto menos severo que el de Dafni o el de Monreale, casi medio siglo después.
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    Pantocrátor en el cascarón del ábside de la catedral de Cefalú, bendiciendo con su mano derecha y sosteniendo la Biblia abierta en la izquierda.

  


  Hacia 1180 la catedral de Monreale fue literalmente forrada por todo su interior (cabecera y naves) con el conjunto de mosaicos más extenso del mundo, como dice Joaquín Yarza Luaces. Sobre fondos dorados, se suceden las escenas del Antiguo y Nuevo Testamento, a izquierda —lado de la Epístola— y derecha —lado del Evangelio—, mirando desde el altar, en sentido cronológico, hasta converger en el espectacular ábside presidido por la gigantesca imagen del Pantocrátor ocupando toda la bóveda con el gesto de autoritas, que realiza con su mano derecha bendiciendo mientras en la izquierda muestra abierto el libro de la Nueva Ley. Bajo el Juez del mundo se halla la Theotokos flanqueada por los dos arcángeles. Conserva las escenas de la creación del mundo, día a día, y del descanso divino el último de los siete.
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    Catedral de Monreale. Impresionante conjunto de mosaicos sobre fondo dorado, ocupando toda la cabecera. Preside el Pantocrátor.

  


  La iluminación de manuscritos


  Entre los mejores ejemplos de la miniatura bizantina durante la segunda Edad de Oro, se encuentra el Salterio de París (siglo X), que en sus 449 páginas, con un fino dibujismo, junto a las tonalidades fuertes de los colores, muestra figuras clásicas al estilo grecolatino, en las catorce ilustraciones a toda página que contiene.


  Esta tendencia clasicista se vio incrementada merced a la ilustración de textos que recogían muchos aspectos del saber de la Antigüedad, por ejemplo, el Manuscrito de Oppiano de la Biblioteca Marziana de Venecia y el Theriaca de Nicandro de Colofón, del siglo IX, que se conserva en la Biblioteca Nacional de Francia en París, una de las raras obras profanas que ha llegado hasta nosotros. Su contenido trata sobre las diversas terapias de curación para las mordeduras de serpiente.


  El Salterio Jludof, elaborado en Constantinopla hacia mediados del siglo IX, cuyos textos siguen la Biblia Septuaginta y sus ilustraciones recogen las agresiones contra los iconos llevadas a cabo por iconoclastas como Juan el Gramático (que aparece cubriendo con cal uno de ellos) y, al fondo, los escarnios sufridos por Cristo en la cruz por parte de esbirros como Estefatón, que le acercaba a los labios el hisopo del vinagre mientras el centurión Longino ha perforado su costado para comprobar si ya estaba muerto. De la herida, «mana sangre y agua» (Jn 19:34). Contiene 169 folios de 150 por 195 milímetros. Su nombre deriva del erudito que lo adquirió.
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    Salterio de París: El reproche de Natán y la penitencia del rey David (folio 136 v). En su fino dibujismo, con fuertes tonalidades de color, muestra figuras clásicas al estilo grecolatino. Biblioteca Nacional de Francia. París.

  


  Entre otros libros de salmos podemos citar el Salterio Griego, conservado en la Biblioteca Nacional de Francia, y el Salterio Imperial, de la Biblioteca Marciana de Venecia, que únicamente contiene dos páginas iluminadas de las cuatrocientas treinta que posee. En una de ellas, ocupando el centro del folio, figura el emperador Basilio II Bulgaróctonos («Matador de búlgaros»), mientras un ángel le corona de santidad, otro le entrega la lanza y sus enemigos aparecen aplastados a sus pies.


  En el Menologio de Basilio II, de principios del siglo XI, que se conserva en la Biblioteca Apostólica Vaticana, un libro o tratado organizado según los meses (Men: «mes»; logion: «tratado»), encontramos, sin embargo, una estética más acorde con los modelos bizantinos adaptados al mosaico y los iconos: predominan los fondos neutros dorados, aunque los estilizados personajes muestran actitudes nada rígidas ni ausentes.
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    Menologio de Basilio II: Martirio de Eusebio, Eutiquio, Basilio y Nicomedes (principios del siglo XI). Biblioteca Apostólica Vaticana. Roma.

  


  El Rollo de Josué, de la misma biblioteca, un rótulo ilustrado de forma continua, tiene una técnica muy dibujística, pero con trazo movido, de rasgo nervioso. Escrito con letras griegas tardías, presenta también dudas en cuanto a su autoría, pues se cree que pudo haber sido realizado en Roma copiando un original mucho más antiguo, que conservaba la forma clásica de rollo, no la posterior de libro. No obstante, la técnica para representar los elementos no solo del primero sino también del último plano de la composición, junto a detalles como la prosternación de Josué ante el ángel, al uso del ritual palatino macedonio —como dice Frederick Hartt, sitúan la obra en esta época.


  Respecto a las crónicas, debemos citar, en primer lugar, la Sinopsis de la Historia o Crónica de Juan Skylitzes, que comprende desde la muerte de Nicéforo I en el año 811 hasta la caída de Miguel V en 1057. Existe una continuación, la Skylitzes Continuatos, que abarca hasta el año 1079. La parte más conocida es la Skylitzes Matritensis, Madrid Skylitzes o Codex Græcus Matritensis Ioannis Skyllitze, que tras haber sido elaborada en Sicilia y por diversos avatares, se custodia en la Biblioteca Nacional de España en Madrid, de donde provienen sus distintos nombres. Contiene 574 miniaturas, aunque no se acepta que sean todas originales ni bizantinas, sino que también se les adjudica origen oriental e islámico. En la expresividad de las figuras y las cuidadas actitudes, recoge el complicado protocolo de la fastuosa corte bizantina del siglo IX. Muestra vistas de las ciudades amuralladas que se mencionan en el texto: Edesa (durante la conquista bizantina y el contraataque musulmán), Nicea, Mistra o Tesalónica.


  La Crónica de Constantino Mannassés recoge los eventos desde la creación del mundo hasta el reinado de Alejo I Comneno (1081-1118), cuya copia más antigua que se conserva es la del Museo Estatal de Historia de Moscú, escrita en búlgaro alrededor de 1345, siendo posteriores las del Vaticano, Tulcea, Hilandar y Novgorod, las dos últimas escritas en serbio.


  Entre las homilías, las de san Gregorio Nacianceno, obra fechada en el siglo X y custodiada en el mismo recinto, una de las más excelsas del Renacimiento macedonio, narra en sus cuarenta y seis páginas episodios bíblicos, entre ellos, ilustra milagros de Jesucristo, cuyo rostro, según parece, es el del emperador Basilio II.


  Las de san Juan Crisóstomo (hacia 1078), de la Biblioteca Nacional de Francia en París, presentan en una de sus ilustraciones, entronizado y en tamaño jerárquico, al emperador Nicéforo Botaniatas flanqueado por sus cortesanos, todos lujosamente ataviados.


  El trabajo del marfil


  El arte de la eboraria alcanzó durante La segunda Edad de Oro una exquisitez sublime. En su pretensión de recuperar la estética clásica, predominan las figuras menudas, de cabellos rizados, expresiones agradables y cuidados gestos, enfundados en túnicas sueltas y diáfanas, tal como se observa en la placa de marfil del Museo Británico de Londres, que ilustra el Nacimiento y el Anuncio a los pastores. Son característicos, asimismo, los trípticos plegables, tallados con relieve más alto en su cara interna.
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    Anverso del Tríptico Harbaville (siglo X). Museo del Louvre. París. Cristo entronizado entre la Virgen y el Bautista. Debajo, los apóstoles Santiago, Juan, Pedro, Pablo y Andrés. En las tablas laterales, santos caballeros y predicadores.

  


  Entre los principales que han llegado hasta nosotros, se debe citar el tríptico de Harbaville (Museo del Louvre, siglo X), con su tabla central presidida en el anverso por Cristo entronizado entre la Virgen y el Bautista, que ruegan por nosotros, pecadores; debajo, los apóstoles Santiago, Juan, Pedro, Pablo y Andrés; mientras santos guerreros y predicadores ocupan (también en dos niveles) las tablas laterales. En el reverso, la tabla central está presidida por una cruz a cuyos flancos aparece escrito el acrónimo de Jesucristo victorioso (Niké) en griego. Una rosa florece en los extremos de cada brazo mientras las estrellas, en el fondo, rememoran el firmamento; y en la parte inferior crecen las vides y dos cipreses se inclinan en homenaje hacia la cruz anicónica; santos doctores de la Iglesia que ocupan las tablas laterales hacen coro a la imagen central.
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    Marfil del emperador Romanos y la emperatriz Eudoxia, (siglo X) coronados por Jesucristo, una muestra del cesaropapismo y la noción del poder por la Gracia de Dios. Cabinet des Medailles. Biblioteca Nacional de Francia. París.

  


  Se trata de la pieza de mayor calidad de las que forman parte del grupo Romano, que recibe esta denominación por otra placa que representa al emperador Romano II (m. 963) y a su esposa (o aún novia niña), la emperatriz Eudoxia, coronados por Jesucristo, una muestra del cesaropapismo y la noción del poder por la gracia de Dios: Jesucristo vestido con túnica, situado en el centro sobre un escabel, corona a ambos esposos, destacando la rígida frontalidad de las inmóviles y solemnes figuras, un tanto quebrada por los gestos que hacen con sus manos ambos mortales señalando hacia la divina efigie. El lujo de los ropajes imperiales y la abundante pedrería constituyen también signos materiales de poder.


  En las placas de los siglos X al XII se dan varios modelos, entre ellos, los que representan a la Virgen Theotokos flanqueada por ángeles o por sendos medallones con los rostros de san Pedro y san Pablo, o bien de medio cuerpo con el Niño Jesús en brazos dentro de un gran medallón y rodeada por otros cuatro más pequeños con los bustos del Pródromos (Precursor, san Juan Bautista) y los apóstoles Pedro, Pablo y Tomás.


  Placas como la de Cristo bendiciendo, o bien entre la Virgen y el Discípulo Amado en actitud orante. El tríptico del Calvario, con la lanzada de Longinos y el esbirro Estefatón acercando el hisopo con la esponja empapada en vinagre a los labios del Crucificado expirante, mientras a ambos lados le acompañan su Madre y los discípulos. O bien, ya muerto, en otra escena del Calvario en altorrelieve que se guarda en el Museo Metropolitano de Nueva York, en la que el Redentor está acompañado por la Virgen y el Theólogos (san Juan Evangelista), mientras lucen los bustos del Sol y la Luna en lo alto y, a sus pies, los soldados romanos «se reparten entre sí mis vestiduras y sobre mis ropas echan suertes (Salmos, 22:18)». El madero de la cruz penetra hasta el seno de Adán, pues de la semilla que se depositó en su boca cuando fue enterrado brotó el árbol cuyo tronco se utilizó como estipes para crucificar a Jesucristo.


  En el mismo museo se conserva una placa de la Dormición de la Virgen rodeada por los apóstoles compungidos, mientras los ángeles se preparan para recibirla en el cielo y su Hijo ha bajado a la Tierra para recoger el alma de su Madre, simbolizada por una niña que ya está en sus brazos.


  Abundan los episodios de la vida de Jesús, como la Entrada en Jerusalén a lomos de una borriquilla, la Analipsis (Ascensión), con los ángeles sosteniendo su imagen en el interior de la mandorla y los apóstoles gesticulando e indicando hacia lo alto mientras el Maestro se eleva, o bien, en otras piezas, dispuestos en friso en correcta isocefalia, comunicándose entre ellos. Abundan las arquetas de marfil con escenas del Viejo Testamento, tomadas del Rollo de Josué, recogiendo escenas de la vida de José, el hijo de Jacob; o bien adornadas con la Virgen María, santos y apóstoles, entre los que no suelen faltar los muy venerados en esta parte oriental del antiguo Imperio romano: el Pródromos o su homónimo el Teólogo. Otra cajita recoge en el centro de la escena la Anástasis o Bajada al Limbo, al tiempo que, en los flancos, los justos despiertan del sueño eterno.


  La arqueta Veroli (fechada en torno al año 1000), recoge, sin embargo, un tema mitológico en la tapa: el Rapto de Europa, que parece inspirado en la época helenística. La talla ebúrnea es de una gran minuciosidad y virtuosismo en el modelado, que hablan de un anónimo artista de primer nivel.


  Entre las escenas más habituales se encuentra la de las Doce fiestas del año que representan la Historia de la Salvación de la Humanidad: Anunciación (Evangelismos), Natividad (Génnesis), Purificación (Hipapanie), Bautismo (Baptesis), Transfiguración (Metamorfosis), Resurrección de Lázaro (Tou Lazarou), Entrada en Jerusalén (Baifora), Viernes Santo (Paraskevi), Resurrección y Bajada al limbo (Anástasis), Ascensión (Analipsis), Quincuagésima (Pentecostés) y Tránsito de la Virgen (Koimesis).


  Existen también ejemplos de estatuillas en pie, del siglo X, con sus túnicas marcando rectos los pliegues, como las de la Virgen Hodegitria y el Precursor.


  La escasa escultura


  Respecto a la talla en piedra, apenas quedan restos de bulto redondo, es decir, de escultura exenta posteriores a la querella iconoclasta, si exceptuamos las monumentales cabezas de Arcadio y Teodora (530-540); aunque, lógicamente, debieron existir efigies de personajes imperiales, pero no de manera acorde con su representación en otras ramas de las Bellas Artes, sobre todo, por la aversión de los bizantinos a este tipo de estatuas debido a su similitud con los héroes e ídolos paganos.


  En cuanto a los relieves, casi siempre al servicio de la arquitectura con fines religiosos, incorporaron la iconografía paleocristiana con toda su simbología, añadiendo, como ya hemos visto, temas de raíz oriental, por ejemplo, el Pantocrátor siríaco, además de las distintas alegorías de animales o plantas.


  Formalmente, la talla escultórica, se caracteriza, como todas las artes plásticas bizantinas, por el predominio del hieratismo y la frontalidad de los personajes, de acusado expresionismo, aminorado a partir del renacimiento macedonio.


  Se conservan pocas escenas, entre ellas, el relieve de Teodosio I en el palco imperial, enmarcado entre columnas corintias, portando una corona de laurel en su mano derecha para el vencedor de los juegos, una de las cuatro escenas esculpida en las cuatro caras del cubo de mármol que hace de pedestal para el obelisco de Tutmosis III, que en el año 390 el emperador había hecho traer desde Egipto para emplazarlo en la espina del hipódromo de Constantinopla, mejor dicho, una tercera parte del mismo, puesto que fue subdividido para el traslado y el resto se ha perdido. Tanto el protagonista como el resto de los personajes que componen la escena (excepto músicos y baila-rines en el registro inferior) están rígidos, hieráticos, dispuestos en isocefalia, destacando la figura imperial, en pie, sobre todas las demás.


  De mediados del siglo XI es la gran lastra de 2 metros de altura que se conserva en el museo de Estambul representando en bajorrelieve la Virgen Orante, cuya cabeza se ha perdido; se puede destacar en la figura el simétrico y delicado trabajo de los pliegues de la túnica y el manto, que hacen una V en el pecho al alzar los brazos, y caen lineales sobre el cuerpo hasta los pies, también perdidos.


  De las mismas fechas, aproximadamente, es un bajorrelieve en mármol de la Déesis, incrustado en los muros de la nave sur de la basílica de San Marcos de Venecia, con los protagonistas bajo arcos de medio punto apeados en columnas de fuste sogueado, aunque los retoques sufridos impiden valorarlo debidamente.


  Sin abandonar el mismo siglo ni el mismo templo, y realizado en el mismo material, se conserva en el lado norte otro bajorrelieve representando la subida al cielo de Alejandro Magno en un carro tirado por grifos, si bien la falta de volumen y perspectiva, así como el hieratismo del protagonista son más hijos de esta época que los precedentes. Siguiendo con los relieves marmóreos, en la fachada occidental vemos Hércules con un jabalí y san Demetrio envainando o sacando su espada. En el interior de la basílica, capilla de San Zenón, la Theotokos Aniketos (Invencible), del siglo XIII, al igual que la Madonna dello Schioppo en el transepto norte.


  Otro punto de interés para el trabajo escultórico en relieve fueron los capiteles y cimacios, en los que prima la labor minuciosa de carácter ornamental, ejecutada con la técnica del trépano, destacando la presencia de animales afrontados, tema de procedencia oriental, además del Buen Pastor, presente sobre todo en los sarcófagos por influencia del arte paleocristiano.


  La orfebrería de lujo y el trabajo de los metales


  De un lujo extraordinario son los numerosos objetos litúrgicos, entre los que destacan los relicarios y los altares de gran tamaño. Sobre todo, despierta admiración el altar o Pala d’ Oro (Retablo de Oro) de la basílica de San Marcos de Venecia, riquísimo antipendio realizado en oro, plata dorada, piedras preciosas, esmalte alveolado, perlas y cristal. Dividida en dos pisos, está formada por series de paneles esmaltados que proceden de varias adiciones.


  Fue encargada originalmente en el año 976 por el dux o dogo Pietro I Orseolo; se cree que se trataba de una serie de placas de oro sobre alma de madera, como la de la catedral de Torcello.


  
    [image: img102.jpeg] 

    Parte central de la Pala d’ Oro, el altar de San Marcos de Venecia, restaurado y rehecho en diversas ocasiones. Plata dorada, oro, esmaltes cloisonné y pedrería preciosa.

  


  Hacia 1105, el dogo Ordelaffo Falier encargó una nueva para colocarla sobre el altar. De los paneles de entonces solo se han conservado los de la emperatriz y el propio gobernante, cuya cabeza se sustituyó por la del dux Andrea Dandolo cuando se llevó a cabo la remodelación de Boninsega, que veremos más abajo.


  Tras la conquista de Constantinopla por los venecianos en 1204, el dogo Pietro Ziani mandó añadir los siete grandes esmaltes del piso superior, en los que aparece el arcángel san Miguel, vestido con larga túnica prendida de pedrería y coronado con una diadema de perlas, sosteniendo en una mano una perla en forma de corazón y un lábaro en la otra, rodeado de una aureola formada por dieciséis medallones con bustos de santos y flanqueado por escenas de las seis principales festividades eclesiásticas (tres a tres), enmarcadas bajo arcadas que descansan sobre columnas de tres pilares: a la izquierda —según miramos y por este orden— la Entrada de Cristo en Jerusalén, la Anástasis y la Crucifixión; en el lado contrario —también de izquierda a derecha en el mismo sentido— la Ascensión, Pentecostés y la Koimesis. Su estilo similar a otras obras anteriores pertenecientes al siglo XI, hace pensar que estos paneles no fueron elaborados en esta época sino saqueados en Bizancio.


  En 1342-45 el orfebre Giovanni Paolo Boninsegna, realizó una remodelación de la pieza, añadiendo un marco dorado de estilo gótico así como numerosas perlas y piedras preciosas (rubíes, esmeraldas, zafiros), si bien utilizando también los primitivos esmaltes bizantinos del siglo X.


  A estas fechas se atribuye la composición del panel inferior, centrado en torno a Cristo en Majestad entronizado en el interior de la mandorla. Adornan sus vestiduras rubíes, zafiros, perlas y esmeraldas. Las manos en relieve fueron añadidas sobre las primitivas de esmalte. Flanquean a la efigie del Todopoderoso cuatro medallones circulares (dos a cada lado), que representan a los cuatro evangelistas con sus nombres inscritos en caracteres latinos y sus libros abiertos entre las manos o colocados en un atril. Sobre esta escena se encuentra la Preparación del trono por los ángeles. Y bajo ella, un friso con tres personajes: la Virgen María en posición orante situada entre el dux a su diestra y la emperatriz Irene a su izquierda, con sendas inscripciones en cada extremo. Los paneles laterales están ocupados por arcángeles, apóstoles y profetas, enmarcados por arcos con carácter decorativo. Otra serie de paneles contienen episodios de la vida de Jesús, san Marcos y otros santos.


  El conjunto de esta magnífica obra de orfebrería, esmaltes cloisonnés y piedras preciosas tiene unas dimensiones de 3,5 metros de largo y 2,1 de alto.


  En el Tesoro del templo se custodian, asimismo, otras piezas principales, como la corona votiva de León VI, esmaltada y plateada a fines del IX o principios del X; el icono plateado y esmaltado del arcángel san Miguel (segunda mitad del siglo X); un cuenco de vidrio esmaltado del siglo XI, decorado en su panza con figuras mitológicas e inscripciones cúficas; el cáliz enjoyado de Basilio el Proedros (Presidente, un eunuco de alto rango), de mediados de la X centuria); así como dos cálices del emperador Romano II y copas de mediados del siglo IV fabricadas en ágata u ónice, variante coralina rojo cereza, insertadas hacia 950 en un pie de plata adornado con pedrería y placas de oro.


  De las mismas fechas se conserva en el Museo de Historia del Arte de Viena una pieza de esteatita que representa, bajo una arcada de medio punto, la escena de la Dormición de la Virgen.


  En cuanto a la metalistería, podemos señalar obras como la placa repujada sobre plancha de cobre de la Hodigitria en la Catedral de Torcello, obra del siglo XII, hoy en el Museo Victoria y Alberto de Londres; así como el tríptico de la Kyriotissa flanqueada por san Gregorio Nacianceno y san Juan Crisóstomo, que se custodia en el mismo museo londinense.


  Los iconos, bandera del arte bizantino


  Aunque el término icono, procedente del griego eikon, significa «imagen» y podría designar la representación de cualquiera de ellas en todos los campos de las Bellas Artes, se ha terminado identificando con las pinturas sobre tabla de personajes sagrados, especialmente, Jesucristo y la Virgen, puesto que están concebidas para la oración del creyente en aras de la búsqueda de efectos milagrosos, cumpliendo funciones litúrgicas como instrumento de contemplación y veneración.


  Sus autores eran los iconógrafos, monjes consagrados a transmitir el mensaje divino por medio de este vehículo gráfico, que también era consagrado.
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    Icono de la Virgen y el niño, fines del siglo XIII. Galería Nacional de Londres.

  


  En origen, recogen artísticamente la influencia de los retratos egipcios del Fayum de época bajorromana, si bien ya no existe la intención de representar fielmente la fisonomía de las figuras, porque se trata de compartir una imagen de sentido espiritual, en la que la cabeza es de un tamaño superior desproporcionado, indicando que en ella reside la sabiduría. Asimismo, es constante en los personajes divinos la frontalidad en los rostros, puesto que de esta manera indican presencia, mientras que los perfiles se reservan para las criaturas angélicas u otro tipo de personajes como los apóstoles. En todos ellos se aprecian una serie de rasgos comunes, como una frente amplia y despejada, que remite al pensamiento sereno, ojos de mirada frontal para captar la atención del espectador, orejas ocultas bajo el cabello excepto los lóbulos para indicar la atenta escucha. Así pues, más que una imagen sagrada, el icono constituye la plasmación física, presente por medio de la plástica, de la divinidad. Estéticamente, no tienen en cuenta el espacio tridimensional ni la ilusión óptica; el acusado expresionismo se va aminorando a partir del renacimiento macedonio.


  Teniendo en consideración que se trata de imágenes con alto contenido espiritual, la luz y el color juegan un papel primordial en la composición, a través de los tonos amarillentos y dorados que proporcionan el misticismo necesario, combinados con el púrpura de la realeza y el azul del firmamento pero también del género humano; así, la Virgen María suele lucir vestido azul y manto purpúreo para indicar su humanidad revestida de la divina realeza.


  Otros colores simbólicos son el rojo para los mártires y santos, indicando en alusión a la Pasión del Redentor, que han dado su sangre por la fe de Cristo; el blanco para simbolizar la nueva luz de Jesucristo, visible por ejemplo en las escenas de la Transfiguración o de la Anástasis; y el negro, que representa el destino mortal de la carne.


  Es habitual también la presencia de inscripciones para confirmar la identificación de la imagen representada.


  En cuanto a las técnicas, tratándose de pintura sobre tabla (generalmente, de abeto o de tilo), la más empleada es el encáustico (colores diluidos en cera que con el calor se permutan en fondo de color) y, en alguna ocasión, el temple; o bien una mezcla de ambas técnicas, es decir, colores al temple diluidos en cera.


  Los iconos tuvieron un gran desarrollo en Rusia, ya desde esta época, y perduraron hasta bien entrado el siglo XVI. La pieza más destacada es la Eleúsa de Vladimir o Virgen de la Ternura y de la Compasión, icono realizado en 1130.


  Las artes textiles: tejidos y bordados


  En el arte del tejido y el bordado fue muy importante en Bizancio la influencia oriental, venida de Siria, Persia, Alejandría y Egipto copto e incluso del Lejano Oriente. Para algunos, se trató poco menos que de una mera imitación y copia, en ciertos casos, de trabajos llegados a la capital del Imperio a través de las rutas comerciales, que tenían parada obligada en Constantinopla. Así se puede ver, por ejemplo, en los temas de animales afrontados en el interior de círculos: (ánades, leones), relacionables con motivos decorativos provenientes de la región persa del Jorasán; o en escenas de caza de fieras salvajes.


  En cuanto a la temática cristiana, es frecuente la repetición de la Anunciación en el interior de un círculo —estas telas recibían el nombre de rodadas; si los motivos eran continuos, scutatas: de escudo—, aunque con los protagonistas invertidos, es decir, María la Virgen a la izquierda de la escena —según miramos—, haciendo la costura en lugar de estar leyendo en el evangelio de Lucas el pasaje que va a protagonizar ella, la «Esclava del Señor», y el arcángel Gabriel al lado contrario saludando con la derecha y llevando en su mano izquierda el bastón de los chambelanes o cubicularios bizantinos portadores de las nuevas; todo ello al uso de los primeros tiempos.


  Los diferentes motivos que adornan las telas dan nombre a las mismas: la del león blanco, la de la vid, la del águila bicéfala, la de las águilas imperiales, etc. Común era en todos los tejidos la ornamentación con cenefas de motivos geométricos, así como los vivos colores: rojos, amarillos, verdes esmeralda.


  Respecto a la calidad de las telas, las de primer nivel eran las sedas procedentes de Persia, puesto que las que llegaban desde Alejandría estaban confeccionadas en lana.


  El centro de producción se hallaba en la fábrica imperial de tejidos, instalada en los baños públicos del Zeuxipo —nombre alusivo a una antigua estatua de Zeus—, destruidos durante la rebelión de Nika (532) y restaurados en parte por Justiniano.


  Además del centro de producción que podríamos llamar estatal, había diversas fábricas particulares, no solo en la capital sino también en Grecia, cuyos tejedores y mercaderes estaban asociados en gremios tenidos en mucha estima. Los talleres de confección se conocían como gineceos porque las trabajadoras habituales eran mujeres.


  En el siglo XI se hicieron predominantes los temas heráldicos; el motivo decorativo más habitual es el águila de alas desplegadas, símbolo del Imperio, tanto bicéfala como de una sola cabeza (águila real), realizada en tonos dorados sobre fondos color púrpura (símbolo de realeza, como ya sabemos). También se representaban motivos cinegéticos como emperadores de cacería, u otros temas muy famosos en Bizancio como, por ejemplo, los aurigas. Entre los motivos de carácter cristiano se encuentran la Anunciación o la Natividad.
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  El arte en Asia Menor y sus contactos con la cultura bizantina


  Para algunos historiadores, no fue la influencia del arte bizantino la que se dejó ver en la Transcaucasia (actuales Armenia y Georgia), sino a la inversa, es decir, tanto la arquitectura, que bebe en los esquemas de la Antigüedad tardía, como las pinturas murales y la miniatura tuvieron una debida repercusión en las formas del arte bizantino, fundamentalmente, a partir de los siglos VIII-X; influjo que se manifiesta, asimismo, en los frescos que decoran las numerosas iglesias rupestres de la Capadocia, en la península de Anatolia.


  EL ARTE EN ARMENIA Y CILICIA


  La antigua Armenia (Hayastán: Hayk en su propia lengua y el sufijo persa stan, que significa «país») está situada entre el mar Negro y el mar Caspio. En su geografía se encuentra el monte Ararat, donde, según el Génesis 8:4, encalló el arca de Noé después del diluvio. Armenia fue el primer lugar donde se adoptó el cristianismo como religión oficial, diez años antes del Edicto de Tolerancia de Nicomedia (311) y casi ochenta previamente a la declaración de Teodosio en Tesalónica (380). El emperador Basilio I (c. 836-886) era natural de este país.


  En 880 se establece como estado independiente, con capital en la ciudad fortificada de Ani, que cayó en poder bizantino en el año 1045, y diecinueve años más tarde fue conquistada por los turcos seldjúcidas.


  La arquitectura


  La arquitectura armenia se caracteriza por los interiores subordinados al espacio central, cubierta de bóvedas de cuarto de esfera en los ábsides y, en la nave, cúpula sobre tambor apeado en cuatro recios pilares. Al exterior, destacan los contrastes en el color de los bien escuadrados sillares de tonos bicromos, favorecidos por la piedra toba volcánica, de color rojizo, muy abundante en el lugar. La valoración de los muros de los edificios, adornados con relieves, constituye una diferenciación expresa con respecto a la arquitectura bizantina.


  Entre los primeros ejemplos se encuentra la catedral de T’alin, del siglo VII, cuyo modelo que se repitió en las iglesias del monasterio de los Santos Apóstoles de Sevanavank («Monasterio Negro»), construidas con toba negra (sevank en armenio) en el año 874, en forma de cruz griega, cubierta en el crucero por una cúpula sobre trompas, elevada por un tambor octogonal y oculta al exterior por una cubierta apiramidada a cuatro vertientes. De aquel conjunto solo quedan en pie dos iglesias: Surp Arakelots (de los Santos Apóstoles) y Surp Astvatsatsin (de la Santa Madre de Dios). En su interior se observan peculiares representaciones de Cristo, una de ellas como Pantocrátor sentado y ataviado a la manera oriental y otras protagonizando episodios evangélicos de su vida y milagros, destacando su rostro con larga melena y facciones mongolas, en la confianza de que así serían respetadas por las hordas de la estepa.
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    Iglesias del monasterio de los Santos Apóstoles de Sevanavank (884). Planta de cruz griega con cúpula elevada mediante tambor octogonal en el crucero, oculta al exterior por una cubierta apiramidada a cuatro vertientes.

  


  Por los alrededores, como en gran parte del paisaje armenio, abundan (hay más de 40 000) los khachkars: estelas («cruces», literalmente) de piedra grabadas en bajorrelieve, que no comenzaron a aparecer hasta el siglo IX.


  La iglesia-catedral de Santa Cruz, enclavada en la isla de Aghtamar del lago Van, fue mandada edificar entre 915-921 por el rey Gagik, cuyo retrato figura en la fachada. Además de la iglesia, se levantó el palacio real y a su vera surgió en poco más de cinco años una ciudad, que fue rodeada de murallas. El templo, construido con piedra toba rosa, presenta una evolución en planta que transforma el interior en un espacio tetraconco, que contrarresta en cruz el peso de la gran cúpula central (apiramidada al exterior), desapareciendo así los pilares interiores de soporte para ganar amplitud; el resto de la construcción se cubre de forma abovedada. Al exterior, los muros están decorados con relieves de cuerpo entero, tanto de temática bíblica como cortesana; entre los primeros destaca el episodio de David y Goliat —uniformado como un guerrero bizantino—, y entre los segundos, retratos del monarca y los príncipes vestidos a la moda oriental y tocados con turbantes. Son figuras carentes de naturalismo, que expresan el movimiento a base de posturas rígidas, ayunas de acción; destacan los rostros con los característicos ojos almendrados orientales muy marcados, y algunos pájaros y extraños animales, carentes de la viveza que se observa en obras paralelas.


  Ani, la capital, llegó a contar con más de cien mil habitantes, y era conocida como la de las mil y una iglesias, cifra muy frecuente en el mundo oriental para expresar una cantidad notable.


  
    [image: img105.jpeg] 

    Catedral de Ani. Planta cruciforme inscrita en un rectángulo. Adornan los muros arquillos ciegos de medio punto peraltados.

  


  Las obras de la catedral de Ani comenzaron en el año 980 y concluyeron hacia 1010, a cargo del maestro Tiridates (conocido como Trdt el arquitecto), autor de otras iglesias armenias, que intervino también en la reconstrucción de Santa Sofía de Constantinopla tras el terremoto del año 989. Construida en planta cruciforme inscrita en un rectángulo, la cúpula sobre el crucero se vino abajo a principios del siglo XIV a causa del abandono de estos monumentos, que aún perdura. Como en todos los templos del mismo estilo, destaca en su exterior el juego polícromo de los sillares, bien pulidos y escuadrados, y los adornos geométricos sobre los muros a base de cenefas y bandas, así como arquillos ciegos de medio punto peraltados.


  La misma ornamentación exterior se observa en la iglesia del Redentor (1036), de planta centralizada y alzado en dos cuerpos, el inferior poligonal (un eneadecágono de diecinueve lados) y el superior de estructura cilíndrica.


  Otro ejemplo representativo de la arquitectura armenia en Ani lo constituye la pequeña iglesia de San Gregorio, levantada en el 994. Se trata de un templete hexagonal sobre el que se alza un segundo cuerpo circular de cubierta apiramidada al exterior.


  Las artes decorativas


  En cuanto a las artes decorativas, la iluminación de manuscritos alcanzó un gran desarrollo en Armenia a lo largo de los siglos IX y X, recogiendo la influencia siria, especialmente, del Evangeliario de Rábula.


  La obra más importante es el Evangelio de Etchmiadzin, elaborado en el año 989 en el monasterio de Novarank, en Sunik, y actualmente conservado en el Instituto Mashtóts de Investigaciones sobre los manuscritos antiguos, conocido como Matenadaran, la magnífica biblioteca de Erevan, la capital armenia. Realizadas a toda página, contiene encuadernadas en tapas de marfil, cuatro miniaturas terminales del siglo VI y miniaturas iniciales del siglo X.


  Las primeras siguen el estilo de las pinturas murales de la pequeña iglesia de Lmbat, cerca de Léninakan, así como de las de Arouj, tal como se aprecia en los expresivos rostros armenios de grandes ojos de mirada fija y en los contrastes de colores negro, verde y azul. De sus cuatro ilustraciones, podemos destacar la Adoración de los Magos, representativa del estilo a través de la brillantez y riqueza de su colorido; las otras tres son la Anunciación de Zacarías, la Anunciación de María y el Bautismo de Cristo.
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    Evangelio de Etchmiadzin (989), en el Matenadaran de Erevan. Una de las miniaturas iniciales: Jesucristo en el trono bendiciendo con la mano derecha, flanqueado por dos apóstoles.

  


  Respecto a las miniaturas iniciales, se distinguen por la finura de los motivos ornamentales y el colorido elegante (rosas, verdes, oros), con presencia de motivos delicados como flores, vasos, cestos de fruta (granadas), bellos pájaros: faisanes, palomas, perdices, haciendo gala de un gran realismo en la ejecución. Características apreciables en las tablas canónicas y en la escena de Jesucristo sentado en el trono bendiciendo con la mano derecha, flanqueado por un apóstol a cada lado. Otras dos ilustraciones recogen a la Virgen entronizada alzando los brazos en actitud orante con el Niño en su regazo y el Sacrificio de Isaac, al cual le falta el rostro de Abraham, se dice que cortado aposta para que al cerrar el libro no entre en contacto con el de la Virgen, que está en la página contigua.


  A partir de esta obra, la miniatura armenia se agrupa, en general, en dos estilos: uno de ellos se caracteriza por los fondos arquitectónicos o paisajísticos y la presencia de animales (pájaros, frecuentemente); en el otro estilo predominan los personajes aislados y en pie, de rostros expresivos. Entre estos se encuentran los Evangelios de Mugni (de mediados del siglo XI), de escenas más recargadas, pero de colores ricos y alegres, personajes expresivos y dominio del naturalismo; como se observa en la escena de la Presentación de Jesús en el Templo, con un marco arquitectónico abierto al cielo azul.


  Los Evangelios de 1038 denotan, sin embargo, una mayor pobreza de recursos, por lo que no se cree obra encargada por algún mecenas, sino ejecutada en una escuela monástica.


  
    [image: img107.jpeg] 

    Ritual de 1266. Paso del Mar Rojo, de T’oros Roslin. Se caracteriza por vivos colores y posturas oblicuas en los personajes en grupos abigarrados.

  


  Desde el siglo XII, el centro de interés artístico del arte de la miniatura se traslada a Cilicia (la Armenia Menor), donde la influencia bizantina es más manifiesta, tal como se aprecia en los fondos neutros dorados y en las figuras de lujosos ropajes, al estilo de la corte constantinopolitana de la segunda edad de oro.


  El pintor más destacado fue T’oros Roslin, autor al menos de siete manuscritos que contienen su firma, fechados entre 1256 y 1268 en el monasterio de Hromkla, aparte de otros atribuidos. Entre los primeros, podemos citar el Ritual de 1266, de cuyas miniaturas destacan el Paso del Mar Rojo o los Tres israelitas en la hoguera. Se caracteriza por las posturas oblicuas en los personajes y los grupos abigarrados —con vivos colores—, así como por las ilustraciones a toda página con franjas decorativas.


  El Evangelio de los Seis Pintores o Manuscrito de Erevan, que recibe este nombre por estar custodiado en el Matenadaran de la capital de Armenia, muestra en sus pequeñas miniaturas, superpuestas en franjas, un gusto especial por los colores brillantes.


  Según la tradición, el origen de este enorme depósito de manuscritos y códices antiguos (23 000 manuscritos y más de 500 000 documentos adicionales) se remonta al siglo V con la invención del alfabeto armenio en el año 405 por el monje Mesrob Mashtóts (361-440), que dio origen a la literatura y la ciencia armenia. Una gran estatua de este personaje y uno de sus discípulos y biógrafo, Krioun, se levanta enfrente del edificio.


  EL ARTE EN GEORGIA


  Al igual que Armenia, donde había predicado san Gregorio el Iluminador, Georgia fue cristianizada a principios del siglo IV; la evangelización en este país corrió a cargo de san Nino de Capadocia, siendo proclamado el cristianismo como religión oficial en el año 337.


  La arquitectura


  En Georgia la arquitectura, siguiendo la línea armenia, trabaja con plantas espectaculares en el sentido de su manejo de la línea curva y los volúmenes geométricos, como se observa, por ejemplo, en la iglesia-catedral de San Nicolás de Nikortsminda, construida entre 1010-1014 durante el reinado de Bagrat III (975-1014), el monarca que inició la tarea de unificación del país. El edificio está trazado a base de seis lóbulos en planta centralizada inscrita en un cuadrado (al exterior, una cruz rectangular de brazos cortos), cubierta con una enorme cúpula sostenida mediante pechinas sobre tambor abierto por doce ventanas, cerrado por techumbre apiramidada.
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    San Nicolás de Nikortsminda. Relieve sobre la fachada: Cristo Juez entronizado alzando la Dextera Dei, sostenido por dos ángeles mientras otros dos bajo su escabel hacen sonar las trompetas del Apocalipsis anunciando la Parusía.

  


  Como las iglesias armenias, cuenta con decoración escultórica sobre los muros exteriores, perteneciente a diversos estilos; coronando la fachada meridional, podemos observar episodios como la Transfiguración, la Ascensión o el Día del Juicio, con Cristo Juzgador alzando la Dextera Dei entronizado, sostenido por dos ángeles que le flanquean mientras otros dos bajo su escabel hacen sonar las trompetas del Apocalipsis anunciando la Parusía o Segunda Venida a la Tierra. En el tímpano de la portada occidental, Jesucristo en pie, con larga túnica, aparece flanqueado por dos santos caballeros, san Jorge y san Teodoro, vestidos con armadura militar y el mal bajo los pies de sus caballos. Ambos, como miles Christi («soldados de Cristo»), aparecen también sobre la fachada septentrional flanqueando al Maestro y a sus discípulos. En cuanto al resto de la ornamentación, abundan los sogueados en barbas y cabellos junto a otro tipo de motivos geométricos, así como animales reales y fantásticos y temas vegetales como conos de pino, símbolo de la resurrección por su hoja perenne.


  En el siglo siguiente, el rey David IV el Constructor (1089-1125), logró unificar el país tras derrotar a los seldjúcidas y conquistar Tiblisi a los bizantinos. Estableció en esta ciudad la capital del país, anexionándose posteriormente los reinos de Armenia y Azerbaiyán, después de expulsar también a los turcos. Su reinado fue una época de esplendor cultural, conocida como la Edad de Oro de Georgia, con los dos centros más relevantes en el complejo monástico de Gelati (Georgia occidental) formado por la catedral de la Natividad de la Virgen y las iglesias de San Jorge y San Nicolás, y en el de Ikalto (Georgia oriental), constituido por las iglesias del Espíritu Santo, de la Dormición de la Madre de Dios y de la Santísima Trinidad.


  La pintura y las artes suntuarias


  Centro importante de la pintura mural lo fue el complejo monacal de David Garedja, fundado en el siglo VI por este monje asirio que llegó al país junto con otros doce hermanos en la fe. Encumbrado por san Hilarión en el siglo IX y patrocinado por la nobleza y los reyes georgianos como Demetrio I (1125-1156), particularmente, este lugar constituyó un importante centro cultural y religioso, en el que al tiempo que se reedificaban los conventos antiguos se construyeron los nuevos monasterios de Udabno, Bertubani y Chichkhituri. Como todo el país y todo el continente —hasta su derrota por los jinetes mamelucos egipcios de Baibrás en la batalla de Ain Jalut, 1260— sufrió los destrozos de la conquista mongol, pero más tarde fue restaurado. Afortunadamente, se conservan algunos frescos de su periodo de esplendor, caracterizados, en general, por los colores fuertes y la dureza de líneas, similar a las directrices que informan la musivaria georgiana.


  En cuanto a la iluminación de manuscritos, no alcanzó en Georgia el apogeo armenio durante esta época, pero sí fue muy importante la decoración mural, como se observa, además de los ejemplos citados, en los frescos del ábside de la iglesia-catedral de la Natividad de la Virgen del monasterio de Guelati, con la Theotokos flanqueada por los arcángeles san Gabriel y san Miguel ocupando, majestuosa, toda la bóveda absidal. Predominan los tonos rojo y púrpura, así como el correcto trazo de la línea en esta obra de fines del siglo XI.
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    Iglesia-catedral de la Natividad de la Virgen, en Guelati. La Theotokos flanqueada por los arcángeles san Gabriel y san Miguel.

  


  En las artes suntuarias existen notables piezas como el tondo de plata dorada dedicado a san Mamés en Gelati y numerosos objetos de orfebrería, marcos, iconos, etc., con apogeo entre los siglos XI y XII, teniendo como distintivo frente a las obras bizantinas los colores menos suaves y la abundancia de tabicados entre las escenas. Se puede destacar el marco del icono de Khakhuli, una rica pieza de orfebrería de 140 cm del alto, decorada mediante la técnica del engaste con piedras preciosas y esmaltes bizantinos característicos de la segunda edad de oro. A este estilo pertenecen también los iconos de la Crucifixión, Constantino y su madre santa Elena y los retratos de Miguel VII Ducas y su esposa, la emperatriz María de Alania.


  Otras artes de tipo decorativo como el vidrio y la talla en madera tuvieron también auge en Georgia, como se aprecia en los paneles destinados a puertas de armario y en la alfarería vidriada, de influencia tanto bizantina como persa.


  Ya a fines del siglo XIV, brilló en el arte georgiano la iluminación de manuscritos y de nuevo la pintura al fresco, a cargo del maestro Evkenikos emigrado de la decadente Bizancio en busca de trabajo, que decoró la iglesia de Calendziha hacia 1384-1396.


  EL ARTE EN CAPADOCIA


  En el siglo IV, pequeños grupos de monjes anacoretas, seguidores de san Basilio de Cesarea, conocido como Basilio el Grande, iniciaron la vida eremítica en Capadocia, región situada en el corazón de la meseta de Anatolia, excavando celdas en la blanda piedra toba calcárea. El apogeo tuvo lugar tras el periodo iconoclasta, cuando se excavaron nuevas iglesias que se decoraron con abundantes pinturas al fresco.


  En planta se adoptaron prácticamente todos los tipos de la tradición paleocristiana y bizantina, como las basílicas de una, dos y tres naves o las iglesias en forma de cruz inscrita o no inscrita. El modelo más difundido es el de la simple basílica con nave y ábside, nichos laterales, atrio y a veces capillas funerarias anexas.


  La mayoría de los frescos pertenecen al periodo pos iconoclasta, segunda mitad del siglo X y siglo XI; hay otros del siglo XII y algunos del XIV, época ya de un cierto abandono de la vida monástica. Predominan escenas de la vida de Jesucristo y la Virgen, junto a algunos santos. La decoración de las primeras iglesias se limitaba a dibujos geométricos destacando aspectos arquitectónicos del edificio.


  El primer estudioso de estas pinturas fue el erudito francés Guillaume de Jerphanion (1877-1948), que grosso modo distinguió dos grupos estilísticos: el arcaico y el evolucionado. El primero se inspira en las corrientes paleocristianas de influencia siria; se trata de escenas dispuestas en extensas bandas horizontales, con figuras de canon corto y en posturas oblicuas. Los episodios de la vida de Cristo no guardan orden cronológico, por lo que no se adaptan a la ordenación de acuerdo a las Doce Fiestas del año litúrgico ortodoxo.


  En el otro grupo se aprecia la influencia de la estética bizantina, concretamente del periodo macedonio. Las figuras son altas y estilizadas (lo que las diferencia, ya a primera vista, de las anteriores), y están dotadas de una cierta elegancia a pesar de sus gestos inexpresivos.


  Ambos grupos principales de pinturas murales se localizan en dos espacios geográficos: la región de Göreme y el valle de Ihlara, llamado Peristrema en la Antigüedad.
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    Fresco de la Crucifixión sobre un fondo azulado; bóveda absidal de la iglesia de Tokalı Kilise.

  


  Las iglesias rupestres más importantes de la región de Göreme son las siguientes:


  
    	Tokali Kilise o Iglesia de la Hebilla, una de las más grandes, construida en el siglo XI con planta central. Se accede a través de una escarpada escalera de piedra muy desgastada. Tras diversas ampliaciones, consta de la iglesia vieja, la iglesia nueva, el paraclesion o capilla lateral adyacente (del griego, para: «junto a»; ecclesía: «iglesia») y la iglesia baja. La primera estaba formada por una sola nave cuadrangular cubierta con bóveda de cañón y un ábside en la cabecera. Este fue derruido a principios del siglo XI cuando se construyó la segunda iglesia con el fin de dar entrada a la misma. Sus pinturas murales recogen en la bóveda los tres ciclos de la vida de Jesucristo: la infancia, la vida pública y la pasión. La iglesia nueva, de mayores dimensiones, recoge en la nave principal, sobre sus arcadas y a lo largo de sus bóvedas, en un característico tono lapislázuli, el ciclo cristológico, además de escenas de santos como Basilio el Magno y Menas; mártires como san Leades, uno de los cuarenta mártires de Sebaste durante la persecución del emperador Licinio en esta región de Oriente. En el ábside se encuentra la Crucifixión. A la izquierda o norte de la nave se halla el paraclesion, con bóveda de cañón y ábside. La iglesia baja está formada por tres naves y una cripta para dar sepultura a los monjes ilustres.


    	Kasanlik Kilise o Iglesia Oscura, llamada así por el breve óculo abierto en su nártex que deja entrar muy poca luz (lo que ha permitido la conservación de los frescos), es la única construcción que queda de un antiguo complejo monástico del siglo XI. Parcialmente excavada, tiene planta central cubierta con cúpula y triple ábside en la cabecera. Sus pinturas murales representan un Pantocrátor y varias escenas del Nuevo Testamento como la Adoración de los Reyes Magos, el Bautismo de Jesucristo, la Última cena, la Traición de Judas, la Crucifixión y la Resurrección.


    	Carikli Kilise o Iglesia de las Sandalias, llamada así por unas huellas en el suelo a la entrada del templo, debajo de la pintura de la Ascensión, que según la leyenda dejó Jesucristo antes de su subida al cielo. Está excavada en forma de cruz. Los frescos que decoran la iglesia, proceden del siglo XI. En la pared superior representan doce pasajes de la vida de Cristo sin orden cronológico, y siempre sobre un fondo gris azulado. En la cúpula central, el Pantocrátor y, ocupando las pechinas, los cuatro evangelistas en sus pupitres escribiendo las palabras iniciales de sus respectivos textos. Al fondo de cada uno aparece un pergamino en blanco y unas tijeras, que eran las herramientas propias de los escribas medievales. En el ábside, la Déesis, con las figuras de cuerpo entero y el rostro de Jesucristo calcado del Pantocrátor de la cúpula. Debajo, enmarcados bajo arcos, los Padres de la Iglesia Oriental: san Juan Crisóstomo, san Basilio, san Gregorio, san Nicolás, El ábside norte lo decora la Theotokos con el niño, flanqueada por dos arcángeles; y el ábside sur, el arcángel san Miguel lanza en mano. La pared del fondo está reservada a los tres donantes (un anciano y dos jóvenes, probablemente, sus nietos), acompañados de una persona santa, a juzgar por el nimbo que rodea su cabeza.


    	Elmali Kilise o Iglesia de la Manzana, nombre dado, tal vez, por un árbol frutal de esta especie que crece en las proximidades; o quizá por la forma de manzana que tiene el orbe del mundo que en un fresco del interior sujeta en una de sus manos el arcángel Miguel. Es la de menor tamaño. Fue excavada en torno a 1050 en forma de cruz con su cúpula central sostenida por cuatro pilares. La decoración mural muestra escenas de santos, mártires y obispos y, a la derecha del altar, la Última cena con el pez en la mesa, símbolo de Jesucristo.

  


  En el valle de Ihlara las iglesias más importantes son las siguientes:


  
    	Kokar Kilise o Iglesia del Olor, a la que se accede a través del ábside en ruinas, ya que la entrada principal se encuentra bloqueada por un corrimiento de tierras. Sus muros y bóvedas muestran esta serie de frescos: a la derecha, la Última Cena, la Traición de Judas, la Crucifixión y el Entierro de Cristo. A la izquierda, Anunciación, Visitación, Natividad y la Adoración de los Reyes Magos. Encima de la puerta de entrada está pintada la Deesis y la Huida a Egipto. En el techo, la Ascensión y Pentecostés, junto con una gran cruz griega con la mano de Dios bendiciendo. Asimismo, en el centro y a cada lado de la bóveda, hay otras pinturas murales que representan a los apóstoles, en pie y sentados.


    	Pürenli Seki Kilisesi o Iglesia con Terraza, próxima a la anterior, consta de una cámara funeraria y doble naos rematadas en un ábside cada una y divididas por arcadas sobre columnas.


    	Agaçalti Kilisesi, o Iglesia Debajo del Árbol, conocida también como Iglesia de Daniel por una pintura del profeta en el foso de los leones, situada sobre la pared opuesta a la entrada, está construida con planta cruciforme. Decorada con las habituales escenas de la vida de Cristo y la Virgen, destaca la pintura de la Dormición, dividida en dos escenas: en la primera, María se halla tendida en la cama, con Cristo acompañado por san Juan sentado a un lado para recuperar su alma. En la parte superior, ángeles azules rodean a Cristo, que tiene en sus brazos ya el alma de María. 

    
      [image: img113.jpeg] 

      Entrada a Yilanli Kilisesi o Iglesia de las Serpientes, nombre que proviene de una pintura interior en la que cuatro mujeres pecadoras son atacadas por estos reptiles.

    



    	Yilanli Kilisesi o Iglesia de las Serpientes, también de estructura cruciforme, contiene escenas de la psicostasis o pesado de las almas por san Miguel, en las que los condenados tienen enroscadas serpientes —de donde proviene el sobre nombre de la iglesia—. En otras escenas aparecen Cristo, la Koimesis, ángeles y santos.
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  Tercera Edad de Oro y caída de Constantinopla


  EL SAQUEO DE CONSTANTINOPLA POR LOS CRUZADOS. LA CREACIÓN DEL IMPERIO LATINO


  
    «¡Oh ciudad, ciudad, ciudad de ciudades!, célebre por todo el orbe, espectáculo ultramundano, madre de iglesias, princesa de la fe, duquesa de la religión verdadera, alumna de la erudición dotada de todas las bellezas».


    Nicetas Coniates. Historia, 1204.

  


  El 11 de abril de 1204, después de un intento fallido dos días antes, las fuerzas de la cuarta cruzada logran conquistar Constantinopla, tras abrir una brecha en la muralla por el sector de Blanquerna, y someten la ciudad a un atroz saqueo y rapiña de reliquias y obras de arte atesoradas durante un milenio, muchas de las cuales aún siguen hoy en dominio occidental, como los cuatro caballos de bronce dorado que presiden la fachada de la basílica de San Marcos de Venecia, la estatua de los tetrarcas de pórfido rojo, empotrados en una esquina del mismo templo, o la corona de espinas de Cristo, custodiada en la Sainte-Chapelle de París.


  Los vencedores, con la vengativa Venecia a la cabeza, que satisfacía así sus envidias, tras llevar a cabo la que se conoce como Desvastatio constantinopolitana, desmembraron el Imperio bizantino en diversos territorios, acto que se conoce como Partititio terrarum Imperii Romaniae («Partición del Imperio Romano de Oriente»): tres cuartas partes para Venecia, otro tanto para los cruzados y un cuarto para el emperador electo. Con ello, crearon el efímero Imperio Latino de Constantinopla, que había de durar poco más de medio siglo. Como primer mandatario fue instituido, no sin polémica, el conde Balduino IX de Flandes, primer emperador de la nueva dinastía.


  Los emperadores bizantinos expulsados del trono se replegaron a distintas zonas de Grecia como Epiro, Nicea y Trebisonda, ciudad que hasta 1461 sobrevivirá a la conquista de Constantinopla por los otomanos, que había tenido lugar ocho años antes.


  La dinastía de los Paleólogos, que gobernaba en Nicea, reconquista Constantinopla en 1261, donde es coronado emperador Miguel VIII Paleólogo. A partir de entonces, aunque ceñido territorialmente solo a la península Balcánica, se lleva a cabo la restauración del Imperio Bizantino hasta que, en 1453, como ya sabemos, los turcos clausuran el viejo Imperio Romano de Oriente.


  LA LLEGADA DE LOS ALMOGÁVARES


  En 1302 Roger de Flor, capitán de los almogávares (mercenarios de la Corona de Aragón), entró al servicio del emperador de Bizancio, Andrónico II, derrotó a los turcos cerca de Puertas Cilicias y logró varias conquistas en Asia Menor, pero fue asesinado en un banquete.


  Los supervivientes, con Berenguer de Entenza al frente (noble aragonés del Condado de Ribagorza), ejercieron la «venganza catalana», arrasando todo a su paso por Tracia y Macedonia. Asimismo, crearon los ducados de Atenas y Neopatria bajo la soberanía del rey de Sicilia, incorporados en 1383 a la Corona de Aragón, aunque poco después cayeron en poder de los turcos.


  Las hazañas de Roger de Flor, que recoge la Crónica de Ramón Muntaner (escrita entre 1325 y 1332) sirvieron de inspiración al Tirant lo Blanch, libro de caballerías de Joanot Martorell, publicado en 1490.


  EL ARTE CON LOS PALEÓLOGOS, CANTO DE CISNE DE UN IMPERIO DECADENTE


  La dinastía de los Paleólogos, como ya hemos dicho, gobernó Bizancio desde 1261, fecha en la que se instaura Miguel III en el poder, coronado en Santa Sofía, hasta la conquista turca en 1453.


  Esta última etapa del Imperio Bizantino se caracterizó por un gran auge en la cultura y el arte, que se conoce como tercera Edad de Oro o Renacimiento Paleólogo.


  En arquitectura, «la madre de todas las artes», no existen importantes novedades estructurales. Podemos hablar de un nuevo palacio levantado en Constantinopla a fines del siglo XIII, conocido como Palacio Tekfour, destinado a los porfirogenetas, tras el saqueo y la ruina en que había quedado el Gran Palacio Sagrado. Se trataba de un edificio de tres plantas, abiertas las dos superiores en arcos de medio punto simétricos, alternando sus dovelas el rojo y blanco a base de ladrillo y mármol. Contaba con un pequeño patio cuadrado.


  
    [image: img3.jpeg] 

    La Theotokos Pammakaristos de Constantinopla. Planta de cruz griega inscrita en un cuadrado, cubierta con cinco cúpulas.

  


  Pero la obra más importante en la capital es la iglesia de la Theotokos Pammakaristos o de la Bienaventurada Madre de Dios (redenominada mezquita de Fethiye Camii por los otomanos). Aunque hay historiadores que retrotraen su construcción a los siglos XI o XII (e incluso antes), es cierto que reinando Miguel Paleólogo VIII, su sobrino, el general Miguel Tarchaneiotes reconstruyó el templo entre 1292 y 1294 y, por deseo de su viuda Marta Glabas, en 1310 se añadió en su lado sur una capilla lateral o paraclesion dedicada a Cristo ho Logos (Cristo el Verbo) para acoger los restos de su difunto esposo.


  
    [image: img4.jpeg] 

    Los Santos Apóstoles de Salónica. Planta de cruz griega, con cúpula central sobre alto tambor.

  


  Se trata de un pequeño edificio construido en ladrillo y mortero con planta de cruz griega inscrita en un cuadrado, cubierto con cinco cúpulas. Su interior encierra un extraordinario conjunto de mosaicos, el mejor conservado de la capital si exceptuamos los de la iglesia de Cora y Santa Sofía. En la cúpula principal figura el Pantocrátor rodeado de profetas: Moisés, Sofonías, Miqueas, Jeremías, Joel, Zacarías, Abdías, Habacuc, Jonás, Malaquías, Ezequiel e Isaías. Destaca por su cercanía —al contrario de la severa imagen de Dafni— el Cristo Hyperagathos (Misericordioso) que decora la bóveda de horno del ábside, flanqueado por la Virgen María y san Juan Bautista.


  Dentro del foco griego de expansión del arte bizantino, se erigieron, entre otras, la iglesia de los Santos Apóstoles en Salónica, la del monasterio de la Virgen Pantanassa o Virgen Reina del Universo, la de los Santos Teodoros en Mistra (Peloponeso) y la Parigoritissa o Virgen de la Consolación en Artá, siendo común a todas ellas la estructura en cruz griega y una gran cúpula central, la desproporción de sus dimensiones a favor de la altura y la decoración menuda con efectos pictóricos a base de ladrillo y cerámica vidriada en los muros exteriores, especialmente, circundando los vanos de medio punto. La de los Santos Teodoros de Mistra, construida entre 1290 y 1295, siendo sus promotores Pacomio y Daniel, según consta en una inscripción, presenta una estructura de cruz griega inscrita en un octógono, por lo que la cúpula apoya sobre ocho arcos, al igual que la iglesia del monasterio de Dafni, derivada de la Nea Ekklesia de Constantinopla. La enorme cúpula está sostenida por un tambor abierto en dieciséis ventanas que crea un gran espacio central interior. La original cubrición del ábside está conseguida a través de tejadillos superpuestos en forma piramidal.


  Las artes figurativas. La pintura mural


  Las artes figurativas de la tercera Edad de Oro caminaron hacia un naturalismo anecdótico que venía fraguándose desde los últimos tiempos de los emperadores Comnenos, especialmente, en la pintura mural. De esta semilla brotaron ejemplos tan notables como los frescos de la iglesia de San Salvador de Cora en Constantinopla —hoy convertida en museo, de la que luego hablaremos a fondo— y otros como los de los Santos Apóstoles de Salónica, el Protatón (sede del protos o abad) de Karyes, Santa Sofía de Trebisonda, Santa María Peribleptos (Admirada) y la Pantanassa (Señora del Universo) de Mistra, la Panagia o la Santísima Virgen de Afentiko, así como los de la iglesia de Santa María Peribleptos en Ohrid (Macedonia), cuya decoración mural está dedicada a la vida de la Virgen.


  En la decoración pictórica de la iglesia de los Santos Apóstoles de Salónica se cree que trabajaron los célebres maestros Miguel Astrapas y Eutiquio, que posteriormente tuvieron obra en Serbia. La decoración mural se ubica en los niveles inferiores de los muros, así como en el nártex y una de sus capillas, mientras los niveles altos contiene decoración musiva.


  Otro maestro célebre de la escuela macedonia —conocido como los anteriores porque era característico de sus miembros dejar firmadas las obras— fue Panselinos, autor de los frescos de la iglesia del Protatón de Karyes, entre 1282 y 1328, donde dejó muestra del realismo imperante en los artistas de esta corriente, apreciable en el manejo del volumen y la perspectiva, así como de las actitudes gestuales en la escena de la Ablución o Lavatorio de los pies, pintada en 1300.


  Los frescos de Trebisonda se cree que proceden aproximadamente de 1260. Se distinguen por la variedad de su policromía, el dinamismo y la expresividad de los personajes, hábilmente manejados, como se puede observar en la Segunda multiplicación de los panes y los peces, escena ubicada en el nártex de la iglesia, donde las figuras, de corte natural, se sitúan en grupos individualizados exhibiendo en los distintos episodios actitudes tremendamente expresivas, si nos fijamos, por ejemplo, en la escena de la Curación de la hija endemoniada de una cananea, cuyos protagonistas, madre en la angustia de la espera e hija en la tensión del momento, han sido logradas con gran realismo.


  Otro foco importante en territorio heleno se dio en el Peloponeso, concretamente en la ciudad de Mistra, su próspera capital, gobernada desde 1259 en que pasó a dominios de Miguel Paleólogo, por un déspota designado entre los segundones del emperador bizantino, que tomaban por esposas mujeres italianas, en un afán de contaminarse de la cultura clásica occidental, lo que repercutió en la recuperación del saber de la antigua Roma, de la cual se sentían herederos.
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    Santa María la Peribleptos de Mistra. Fresco del Nacimiento de Jesús en la cúpula meridional. La Virgen inusualmente dormida y recostada hacia el lado contrario del Niño.

  


  Entre las obras de arte que posee la ciudad, destacan, como ya hemos dicho anteriormente, las pinturas murales del monasterio de Santa María la Peribleptos, iglesia construida entre 1348 y 1380. Cubriendo sus cinco cúpulas, las escenas principales se reparten de esta forma: Cristo Pantocrátor en la cúpula central; la Transfiguración y la Última Cena en la septentrional; Nacimiento y Bautismo de Jesús en la meridional; la Ascensión en la oriental; y la Duda de santo Tomás y Pentecostés en la occidental. Por medio de tonos cromáticos cálidos, que crean un ambiente intimista, y un fino uso de la línea, podemos contemplar escenas que producen cercanía por su singularidad, como la Virgen María de la Natividad, inusualmente dormida y recostada hacia el lado contrario del que se halla la cuna en la que reposa el Niño (alabado por coros de ángeles); o el detallismo en el Bautismo de Cristo, rodeando los peces su cuerpo sumergido.


  En Mistra hay que señalar, por estas fechas y con un estilo similar, los frescos de la iglesia-catedral de San Demetrio, cuya bóveda del ábside ilustra la Virgen en pie sosteniendo al Niño de frente en ambas manos, y presidiendo, a sus pies, la Comunión de los apóstoles.


  Sin embargo, en la Pantanassa, la decoración mural se ejecutó en el siglo siguiente y el estilo difiere un tanto, perdiendo la delicadeza que caracterizaba a las anteriores. A mayor abundancia, las pinturas de la parte inferior del templo quedaron cubiertas por frescos de los siglos XVII y XVIII. Las escenas recogen el ciclo de las doce fiestas litúrgicas. Sobre el altar, preside la imagen de la Virgen Platitera («más grande que el universo»), sentada en su trono entre dos arcángeles, con sus padres, san Joaquín y santa Ana, bajo ella. A pesar de la menor calidad en detalles, los frescos no han perdido la riqueza y el contraste cromático de la Peribleptos. Aun así, la escenográfica combinación de volúmenes, la riqueza de detalles y un exceso de figuras en aras del interés narrativo, no exento de teatralidad cargada de barroquismo, constituyen buena muestra de los derroteros por los que discurrió la pintura bizantina en su etapa final, un estilo que aún perdurará durante el siglo XVI en la isla de Creta.


  En la iglesia de la Panagia Hodegetria de Afentiko, que forma parte del conjunto monástico del Brontocheion, que incluye una segunda iglesia dedicada a san Teodoro, se conservan los frescos de la primera mitad del siglo XIV que, a pesar de su deplorable estado, aún dan fe de un gran realismo y detallismo en la captación minuciosa de la escena; destaca, entre ellas, la Curación del paralítico (c. 1290), quien, con toda naturalidad, apoyado en sus muletas, escucha a Cristo mientras este le señala con el dedo para obrar el milagro. Las pinturas murales de San Teodoro recogen escenas de la vida de la Virgen María y de Jesús, con los bustos de los profetas en la bóveda rezumando expresividad.
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    Dormición de la Virgen, de los maestros Astrapas y Eutiquio, en el muro oeste de Santa María de Peribleptos, en Ohrid (Macedonia).

  


  El muro oeste de la iglesia de Santa María de Peribleptos en Ohrid (Macedonia), cuyos frescos están dedicados a la vida de María, alberga un impresionante conjunto de pinturas elaboradas entre 1294-1295 por los pinceles de los célebres maestros Astrapas y Eutiquio, quienes crearon en el muro occidental la impresionante composición en tres paños que representa la Dormición de la Virgen, que vamos a analizar seguidamente.


  La escena de la Koimesis está confeccionada reuniendo distintos relatos apócrifos sobre el final de la vida terrena de la madre de Dios: la despedida de la Virgen de sus amigas, la venida de los apóstoles sobre nubes conducidos por ángeles, la dormición con el cuerpo de María inerte tendido en el lecho y los apóstoles compungidos a la cabecera y los pies, mientras Cristo toma su alma para llevarla a los cielos; los funerales y entierro de la Santísima Virgen (Panagia), incluyendo el episodio del intento de profanación, castigo y conversión del judío Jefonías, un relato apócrifo del siglo IV (Libro de san Juan evangelista, el Teólogo), que recoge tradiciones más antiguas de acuerdo al Pseudo Melitón de Melitón de Sardes en su obra De Transitu Virginis Mariae, que relata las ansias de los judíos por quemar el cuerpo de María en represalia por acudir diariamente a orar al sepulcro vacío de su hijo, que estaba prohibido. Ante el creciente malestar que se producía entre estos por los continuos milagros que se obraban en la casa de la Virgen (los enfermos se curaban con solo tocar sus paredes), por indicación del Espíritu Santo, los apóstoles toman su cuerpo y se trasladan a Jerusalén en la misma nube que les había traído. El Tránsito tuvo lugar en la Ciudad Santa y el cuerpo de María fue depositado en el huerto de Getsemaní. A los tres días, cesó el intenso olor a perfume que salía del féretro y la Virgen ya no estaba en su interior, había tenido lugar la Asunción al cielo de la Madre de Dios, representada en la parte superior de la pared central por primera vez en el arte.


  Existen también buenos ejemplos de pinturas murales en las iglesias de la Virgen y San Demetrio de Pec, así como en el monasterio de Spocani. Una corriente que se expandirá ampliamente por el arte ruso.


  Las cumbre de la decoración mural en este periodo la encontramos en la basílica constantinopolitana de San Salvador de Cora («campo» en griego, aludiendo a su ubicación extramuros), en el mismo lugar donde existió un antiguo monasterio paleocristiano cuya iglesia era conocida como la del Sagrado Corazón del Campo, destruida varias veces y reconstruida en los siglos XI y XIV por última vez, y reconvertida en mezquita por los turcos con el nombre de Kariye («campo») Camii («mezquita»). Si no la obra, sí fue la gracia de un tal Teodoro Metochites (1270-1332), erudito, mecenas y ogoteta (tesorero) del emperador Andrónico II Paleólogo, que encargó entre 1316 y 1321 los trabajos para decorar el templo en el que terminaron sus restos tras haber profesado como religioso los últimos años de su vida.


  El edificio consta de tres espacios principales: nártex (dividido en nártex interior o esonártex y nártex exterior o exonártex), naos o cuerpo principal de la iglesia en breve cruz griega rematada por un ábside semicircular, y paraclesion o capilla funeraria lateral. Se cubre con dos cúpulas en el exonártex, una central en la nao dispuesta sobre elevado tambor circular perforado por altos ventanales de medio punto, bóveda semiesférica en el ábside y cúpula en el paraclesion.


  Las pinturas murales —ocultas por la cal del aniconismo que profesaban los turcos, pero no destruidos, gracias a lo cual se han podido recuperar— constituyen, en opinión de Joaquín Yarza «tal vez el fragmento más importante de toda la pintura bizantina». Para Germán Ramallo, «la culminación de las artes plásticas del renacimiento Paleólogo, colofón y summum de las artes del color bizantinas», recogiendo la tendencia anecdótica teñida de sentimentalismo que procede de Hosios Lukas pasando por Dafni, en conjunción con el clasicismo y el conceptualismo de las imágenes más clásicas.


  En el paraclesion, con un esplendor artístico sin precedentes, cuya obra maestra es la Anástasis o Descenso a los Infiernos en el cascarón del ábside, encontramos también la cumbre de la pintura bizantina. Recortado en el fondo azul del infinito, y sobre rocas desnudas que su santa carne no llega a pisar, tras derribar las puertas de la morada de Satán y dejarlo encadenado al cuello de pies y manos, Cristo, en el interior del óvalo que forma la mandorla o almendra mística, radiante con la blanca túnica de la resurrección que viste, en presencia de Juan el Bautista, David y Salomón, toma de la mano y con gesto poderoso tira hacía sí sacando de los sepulcros a nuestros primeros padres, anunciando la redención del género humano y el perdón del Pecado Original con su sacrificio en la cruz como Cordero de Dios. A su izquierda, el justo Abel conduce sus rebaños, equilibrando la composición con el lateral contrario, donde sus antepasados en este mundo observaban el cumplimiento de las palabras del Precursor, san Juan Bautista, que señala hacia la acción que está ejecutando el Hijo del Hombre.
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    Escena central de la Anástasis, en la bóveda del ábside de San Salvador de Cora. Jesucristo saca de los sepulcros a Adán y Eva, anunciando la redención del género humano.

  


  En la bóveda, la impactante escena del Juicio Final. Cristo sentado en el trono ocupa el centro de la composición. A su derecha e izquierda, respectivamente, la Virgen María y san Juan Evangelista impetrantes, rogando clemencia para la humanidad que va a ser juzgada. A ambos lados, flanquean la Déesis, seis a seis, los doce apóstoles; detrás, ángeles y arcángeles. Bajo la aureola de Cristo, se encuentra el trono vacío (Etimasia) cubierto con un paño azul oscuro preparado para la Parusía o segunda venida del Salvador a la tierra. Dispuestos en su base, los ángeles en psicostasis pesan las almas; a la izquierda, los condenados van camino del infierno, mientras sobre la mandorla (la gloria o aureola de luz que rodea al Todopoderoso) un ángel sostiene el rollo con el Sol, la Luna y las estrellas, que simboliza el cielo de los justos.


  Preside la cúpula María con el Niño en brazos, rodeada por doce ángeles y arcángeles.


  En un arcosolio, frente al que encierra el sepulcro de su colega Miguel Tornikes, concilia el sueño eterno el erudito Teodoro.


  A partir del siglo XV, para buscar ejemplos murales de calidad, nos tenemos que acercar a los seis conjuntos monacales (cuatro masculinos y dos femeninos) de los veinticuatro primeros que aún perduran abiertos en Meteora (Tesalia, norte de Grecia), al de Santa Catalina del Sinaí o al monte Athos en la isla de Creta, en cuyos monasterios la prosperidad económica, la libertad de culto que disfrutaron y el recogimiento de los monjes produjeron varias obras reseñables, de las que la mayoría corresponden ya al siglo XVI, finiquitado el Imperio bizantino pero no la tradición artística, amparada con mucho en la religión ortodoxa mayoritaria que practican los cretenses.


  Entre los artistas más activos se encuentra Teófanes Strelitzas, conocido como el Cretense, autor en 1527 de la decoración mural del Katholikón del monasterio de San Nicolás Anapausas («Anacoreta») en Meteora («Rocas en el aire» o «suspendidas del cielo»).


  También se encuadra en esta tendencia la primera etapa de Doménico Teotocópuli (El Greco), natural de Candía (Creta) en 1614, y emigrante primero a Venecia y más tarde a España, donde modificó su inicial estilo, de un bizantinismo acusado. Bizantinismo que no dejó de irradiar en otros campos de la pintura como los omnipresentes iconos y la miniatura.


  Los iconos, la miniatura, el mosaico y otras artes suntuarias


  Durante la época de los Paleólogos, se observa en el aspecto estético una preocupación por el detalle en aras de la búsqueda de un humanismo en el arte, visible tanto en el mosaico como en la pintura mural y los iconos.


  Los iconos tuvieron su época dorada durante la tercera Edad de Oro (valga la redundancia). Hacia 1300 encontramos notables ejemplos. Entre los principales, la Synaxis o Reunión de los doce apóstoles (con Pedro, Santiago, Juan y Mateo orlados con nimbos dorados y destacados en primer plano), en el que se aprecian manchas blancas sobre las túnicas, que imitan reflejos de luz. La Anunciación procedente de San Clemente de Ochrid, un icono de doble cara que en su reverso muestra la Hodigitria de medio cuerpo y en la escena del anverso destaca el dinamismo logrado en la figura del arcángel san Gabriel, mientras María, más que turbada, muestra la palma de su mano derecha en actitud de bendecir.


  Abundan sobre todo los iconos de Cristo y de la Virgen con el Niño. Entre los primeros, podemos señalar el que procede del monasterio del Pantocrátor del monte Athos, que recoge el retrato de los donantes con la inscripción identificativa (Alejo y Juan). Entre los segundos, el de Nuestra Señora de Pimen, de finales del siglo XIV, que muestra el maternal gesto de María poniendo su mano sobre el pecho del hijo.


  Otro modelo de icono es el de la Santa Faz Acheiropoietos («no pintada por manos humanas»), que evoca el episodio apócrifo de los Hechos de Tadeo (ss. IV-V), según el cual el rostro de Cristo procede del Mandylion o Santa Toalla de Edesa, con la que el Salvador se secó la cara para dejarla en ella impresa y que el rey Abgar V, enfermo de lepra y deseando conocerle, pudiera encargar a su pintor Ananías que le retratara. Existe más de una versión de este icono, en la que puede aparecer sola la Santa Faz o sostenida por ángeles, con la inscripción O ON («EL QUE ES»), evocando la respuesta de Dios a Moisés cuando este le pidió su nombre: «Yo soy el que soy» (Ex 3:14).
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    Iconos de la Santa Faz Acheiropoietos («no pintada por manos humanas»), de la escuela de Nóvgorod (c. 1100), y Nuestra Señora del Don (1380), de Teófanes el Griego. Galería Tretiakov. Moscú.

  


  Hay otra serie de iconos con figuras angélicas, como san Miguel posando con el diablo ensartado en la lanza que sujeta en su mano derecha, mientras sostiene en la izquierda la balanza de la psicostasis, presidida por el medallón de Jesucristo.


  En el arte ruso, los iconos tuvieron una gran popularidad; buena prueba fue, en el norte, la escuela de Novgorod, cuyo estilo se caracteriza por el predominio de los colores rojo, rosa, verde y azul; en cuanto a la composición, predomina la introducción de esquemas radiales en dinamismo circular.


  Entre los maestros más conocidos destacó Teófanes el Griego (1340-1410), creador de una importante escuela y coautor, además, de los frescos de la iglesia de la Transfiguración del Salvador en Novgorod, realizados hacia 1378 con una gama de colores más amplia, que también aplicó a los iconos. Entre estos, cabe destacar: Nuestra Señora del Don (1380), Descanso de la Virgen María (1392), la Virgen y san Juan Bautista (1405), la Transfiguración (1408).


  En general, los tipos iconográficos de Jesús y la Virgen creados en Novgorod respecto a la Déesis o a la Transfiguración del Señor, junto con los de santos héroes (San Jorge alanceando al dragón, del Museo del Ermitage en San Petersburgo), cobraron una amplia difusión por toda Rusia.


  Los príncipes Boris y Gleb (Román y David), hijos del príncipe Vladimir I y de la princesa bizantina porfirogeneta Ana (hermana del emperador Basilio II), que habían muerto durante los conflictos bélicos de principios del siglo XI, fueron canonizados en 1071 y sepultados en el interior de la catedral de Vyshhorod, próxima a Kiev. Posteriormente, se dedicaron varias iglesias a su advocación y constituyeron el centro de numerosas representaciones en el mundo del arte, iconos, principalmente. Fueron los primeros santos del Rus de Kiev, una federación de tribus que en su época de apogeo (mediados del siglo XI) se extendía desde el mar Báltico al mar Negro, conocida con ese término porque era el que se aplicaba entonces a los vikingos procedentes de Suecia, que habían entrado en territorio ucraniano siguiendo el curso del río Dniéper a bordo de sus drakares. El fundador del estado que germinaría en la Rusia actual fue el príncipe Olev de Novgorod, líder de la guardia vikinga Varega al servicio del emperador bizantino. Al trasladar la capital a Kiev, sustituyó su primer nombre por el de esta ciudad: Olev de Kiev.


  En el siglo XV, Moscú toma el relevo como centro generador de la producción de iconos, en consonancia con su relevancia política, religiosa y cultural. El artista más destacado fue Andrei Rublev (1360-1430), discípulo de Teófanes, que también trabajó en la ciudad pintando las tablas del iconostasio de la catedral de la Asunción, la iglesia de la Natividad de María y las catedrales del arcángel Miguel y de la Anunciación, en el Kremlin. Se caracteriza por la búsqueda de la profundidad espacial y el tratamiento místico de los rostros, como se aprecia en la Santísima Trinidad de Kiev (1425), su obra más representativa, en la que plasma a Dios Uno y Trino por medio de tres ángeles, puesto que así se presentó Jehová a Abraham en el encinar de Mamré, según el versículo 18:1-10 del Génesis; el ángel que está en el centro, con túnica roja, se cree que representa a Jesucristo; el de su derecha, a Dios Padre; y, el que está a su izquierda, al Espíritu Santo; la escena está plasmada con perspectiva invertida, es decir, las líneas se abren conforme se alejan de la mirada del espectador. En el icono del Salvador representa la imagen de Jesús con la dignidad requerida, un rasgo que siempre aplicaba a los rostros de los personajes sagrados.


  De principios de la centuria siguiente, hay que renombrar el icono del Apocalipsis, que se encuentra en la catedral de la Dormición moscovita, atribuido al anónimo Maestro del Kremlin, quien, debido a la amplitud que exige este episodio del final de los tiempos, llevó a cabo una composición a base de figuras menudas insertas en grupos un tanto abigarrados.


  Comienza a darse una predilección por los iconos de pequeño tamaño, fáciles de llevar consigo sin necesidad de depositarlos para decorar los iconostasios, únicamente. Facilitaron enormemente su producción los zares Stroganov y, desde principios del siglo XVII, los primeros Romanov. Con el tiempo, los iconos rusos se fueron acercando a la estética occidental, de un mayor naturalismo y con tendencia a incluir en la obra con carácter ornamental, sobre la pintura, objetos reales como los collares de plata, que privan a la imagen de su alto contenido espiritual, característico de los tiempos anteriores.


  Entre los pinceles activos durante el siglo XV, hay que citar al maestro Byzagios, autor del icono de la Resurrección de Lázaro, que se expone en el Ashmoleam Museum de Oxford, de sobrado mérito para poner el punto final a este trabajo en territorio ruso.


  Como el resto de la producción pictórica bizantina, al declinar el Imperio, la creación de iconos siguió en activo, pero con el correr de los dos siglos se terminará convirtiendo en una mera labor artesanal repetitiva, carente de creatividad artística.


  El arte de la iluminación de manuscritos


  Respecto al arte de la iluminación de manuscritos, la tercera Edad de Oro representa la fase de decadencia, con pérdida de soltura y calidad en el dibujo, geometrismo, anquilosamiento de formas; estéticamente, domina el sentido descriptivo frente al aspecto decorativo anterior.


  Ejemplares principales son:


  
    	El Octateuco del Topkapi Sarayi (Biblioteca del Palacio de la Puerta de los Cañones, Estambul), que como su nombre indica, recoge los ocho primeros rollos (libros) del Antiguo Testamento: Génesis, Éxodo, Levítico, Números, Deuteronomio, Josué, Jueces y Ruth. Se trata de una obra del siglo XII que contiene, a la manera de un moderno cómic, una secuencia de imágenes de extraordinario ritmo narrativo: una serpiente con patas tienta a Eva, Eva convence a Adán y ambos comen del fruto prohibido. A pesar de que el Octateuco fue el manuscrito bíblico más corriente, sólo subsisten seis ejemplares bizantinos: dos en el Vaticano, uno en Florencia, otro en Esmirna, otro en el monasterio de Vatopedi, en el monte Athos, y este en Constantinopla, realizado por un scriptorium imperial en tiempos de Alejo Comneno (1081-1118).


    	La ilustración de las obras de Hipócrates (1342), cuyas imágenes muestran un gran dominio de la perspectiva, apreciable particularmente en el retrato del sabio griego y el asiento que ocupa.


    	El Salterio Serbio de Múnich, escrito después de 1370 en el lenguaje literario de los serbios (conocido como recensión serbia de la iglesia eslava o servo-eslavo) a dos columnas con caligrafía del alfabeto cirílico uncial griego (versales con dos líneas paralelas). Consta de 229 hojas ilustradas con 148 miniaturas, la mayor parte a toda página, pintadas sobre fondo dorado y enmarcadas por líneas azules y rojas. La mayor parte hace referencia al rey David, aunque también hay escenas del Nuevo Testamento y Akathist o himnos sagrados.


    	El Salterio de Kiev o Salterio de Spirydon, según tomemos el lugar donde fue realizado o el nombre de su escriba, el archidiácono Spirydon. Fue elaborado por encargo del obispo Mihail en 1397, aunque sus más de trescientas miniaturas están copiadas a posteriori de un salterio bizantino del siglo XI. En ocasiones, una línea roja indica la correspondencia entre texto e ilustración, puesto que estas, al haber sido copiadas, se hallan un tanto desubicadas del pasaje del salmo al que hacen referencia. Otras veces, se añade un largo texto explicativo de la imagen.

  


  El arte de la musivaria


  En el arte de la musivaria, durante la época de los Paleólogos cobra importancia el paisaje, así como las actitudes humanas, que se hacen más expresivas. A estas fechas (c. 1270) se atribuye el mosaico, bastante deteriorado, de la Déesis en la galería sur de la Basílica de Santa Sofía de Constantinopla, que también ha sido fechado en 1380 e incluso a principios del siglo XII en virtud de los caracteres de las inscripciones, propios de aquel tiempo; y en todo caso, anterior al Cristo de Cefalú en Sicilia (c. 1150).


  Aún quedan, aunque en mal estado, algunos ejemplos notables de la musivaria paleóloga en la cúpula central de la iglesia de los Santos Apóstoles de Salónica, así como en las pechinas y las bóvedas adyacentes, especialmente, la escena de la Transfiguración, elaborada en 1312. Se discute si fueron fruto de una escuela autóctona que llegó a influir en toda Macedonia o bien provenían de la mano de artistas constantinopolitanos, a pesar de su mayor realismo y expresividad, de lo cual es buen ejemplo el grupo de los pastores de la escena de la Natividad del Señor, personajes cotidianos que dialogan gestualmente. Pero tampoco faltan estas características en los mosaicos de San Salvador de Cora, que veremos a continuación. Por tanto, estaríamos ante una tendencia al realismo anecdótico que se ha instaurado en este tipo de artes figurativas, si no ha sido a nivel general.
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    El Cristo de la Déesis en la galería sur de Santa Sofía de Constantinopla; para muchos, a pesar de no ponerse de acuerdo en la fecha (siglos XII-XIV), la cumbre del arte bizantino en su instantaneidad y naturalismo.

  


  Una impresionante sucesión de imágenes musivas reproduciendo episodios tomados de los evangelios apócrifos y de la tradición ortodoxa sobre la vida de la Virgen, la infancia de Jesús de Nazaret hasta su regreso de Egipto y su vida pública, ilustran el templo de San Salvador de Cora, de acuerdo al mensaje que encierra esta vasta composición gráfica, que pretende plasmar ante los ojos de los fieles la Encarnación del hijo de Dios para la salvación del género humano, mensaje que se completa con la Anástasis en los frescos que, como ya vimos, iluminan su capilla funeraria. La mayoría de los mosaicos que se conservan se encuentran en el nártex. La distribución de escenas es como sigue:


  Mosaicos del exonártex o nártex exterior:


  
    	Cristo Pantocrátor sobre el arco de la puerta que conduce al nártex interior.


    	El sueño de José y el viaje a Belén.


    	Empadronamiento de la Virgen ante Cirino, gobernador de Siria, para la recaudación de impuestos.


    	El Nacimiento (Natividad).


    	Los tres Reyes Magos ante Herodes.


    	Encuesta de Herodes.


    	Matanza de los Inocentes.


    	Llanto de las madres por sus hijos.


    	Huida de Isabel con san Juan Bautista.


    	Regreso de la Sagrada Familia desde Egipto.


    	Jesús es llevado a Jerusalén.


    	San Juan Bautista a orillas del río Jordán señala a Jesús.


    	Milagro de los Panes y los peces y las Bodas de Caná.

  


  Mosaicos del esonártex o nártex interno:


  
    	Cúpula norte: genealogía de Cristo: el Pantocrátor rodeado por sus veinticuatro antepasados, desde Adán hasta Jacob. Entre las quince figuras de la parte inferior están los hijos de Jacob. 
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      San Salvador de Cora. Regreso de la Sagrada Familia desde Egipto, en un mosaico del exonártex. Jesús, ya crecido, camina delante con un hatillo al hombro.

    



    	Cúpula sur: genealogía de María. La Virgen con el Niño rodeada por David y los dieciséis reyes que le sucedieron.


    	Milagros: Curación de leprosos, curación de un paralítico, de ciegos y sordos, etc., la resurrección de Lázaro.


    	Luneto sobre la puerta principal que da acceso a la nave: el benefactor Metochites, tocado con enorme turbante, al uso de los altos funcionarios de la corte, y genuflexo ante Cristo entronizado, presentándole el templo en miniatura (en aquella fecha sin el paraclesion).


    	San Pedro sosteniendo un pergamino y las llaves del Paraíso.


    	San Pablo con la Biblia en la mano.


    	Rechazo por el sumo sacerdote Zacarías, haciendo un gesto con la mano, de la ofrenda de Joaquín al templo por tratarse de un hombre estéril, sin descendencia.


    	Anunciación a santa Ana, el primero de los diecisiete mosaicos que se conservan sobre el ciclo de la vida de la Virgen, compuesto originalmente por veinte.


    	Encuentro de san Joaquín y santa Ana tras conocer que esta concebirá descendencia.


    	Nacimiento de la Virgen.


    	Siete primeros pasos de la Virgen niña hacia su madre.


    	María acariciada por sus padres.


    	Presentación de María en el templo.


    	María recibiendo la madeja de lana púrpura con la que tejerá la túnica inconsútil de Jesús (aumentaba de tamaño a medida que iba creciendo).


    	Cristo y la Virgen con el príncipe Isaac Comneno Porfirogeneta y la princesa María Paleólogo, hermana de Andrónico II, viuda del mongol Khan Abaka y fundadora, tras profesar con el nombre de Melania, de la iglesia de Santa María de los Mongoles.


    	Oración del sumo sacerdote Zacarías.


    	María entregada a José.


    	José llevando a su casa a la Virgen María.


    	Anunciación del ángel a María al borde del pozo, de acuerdo al Protoevangelio de Santiago: «Y ella tomó la jarra y salió a sacar agua, y he aquí una voz dijo: Dios te salve María, llena eres de gracia, sé la bendita entre las mujeres».

  


  Mosaicos de la nao:


  
    	Sobre la puerta, la Koimesis o Dormición de María, uno de los tres mosaicos provenientes de la restauración llevada a cabo en tiempos de Isaac I Comneno; los otros dos, a ambos lados del iconostasio, representan en tamaño natural a la Hodigitria sobre un pedestal y Cristo Salvador de pie, bendiciendo con una mano y sosteniendo el Libro de la Vida en la otra, cuya inscripción reza: «Todos vosotros, cansados y agotados, venid a mí y os daré paz».

  


  Por otro lado, se hicieron muy populares por entonces los mosaicos confeccionados con teselas en miniatura, adheridas con cera a soportes de madera, que permiten refinados efectos cromáticos; pero, como es de suponer, de compleja y minuciosa elaboración, por lo que, en un principio, no se tuvieron por obra paleóloga a causa del elevado coste que suponían en una época no muy boyante del Imperio bizantino, adjudicándose, por ello, a otros tiempos de mayores posibilidades económicas. Sin embargo, su estilo, similar al que se estilaba (valga la redundancia) en el siglo XIV (figuras estilizadas, detallismo, fondos trabajados), los define como obras efectivamente pertenecientes a la tercera Edad de Oro.


  Entre ellos, además de algunos ejemplos en los monasterios del monte Athos, hay que destacar la Anunciación del Museo Alberto y Victoria de Londres, así como el díptico que representa en sus dos hojas las doce fiestas del calendario ortodoxo (seis en el anverso y otras seis en el reverso), que se conserva en el Tesoro del Duomo de Florencia.


  Otras artes suntuarias


  Las artes suntuarias no cayeron en barrena durante el gobierno de la dinastía Paleóloga, a pesar de la creciente amenaza que se cernía sobre Bizancio desde las fronteras exteriores.


  Además del ostensible lujo de la corte, que no habla de crisis, existen algunos ejemplos de obras ricas en el campo de la orfebrería, como el cáliz procedente del monasterio de Vatopedi, en el monte Athos (donde, según tradición, se custodia la reliquia del cinturón de la Virgen María), conocido con el nombre del déspota de Mistra: Manuel Cantacuceno Paleólogo (1349-1380). La identidad de su titular figura en la inscripción asociada a la base de la copa, realizada en plata sobredorada y adornada con medallones en relieve; el resto del cáliz, confeccionado de una sola pieza engastada en el soporte, es de jaspe, una piedra semipreciosa. Grandes asas en forma de sierpe enlazan la ancha boca circular con el nudo en el centro del pie.


  PROPAGACIÓN DEL ARTE BIZANTINO


  Por Europa oriental y los Balcanes


  Por razones culturales y de proximidad geográfica, fundamentalmente, el arte bizantino alcanzó su mayor eco en el área de los pueblos eslavos.


  En Serbia, independizada progresivamente del Imperio bizantino a partir de la llegada al poder de Esteban Nemanjic (c. 1113-1199), el Gran Zupán o gobernador de Raska (Rascia) y creador junto con su hijo Ratsko de la iglesia ortodoxa serbia, tuvo lugar un gran auge constructivo en cuanto a iglesias y monasterios. Canonizado al año siguiente de su muerte en el monasterio de Hilandar del monte Athos, con el nombre de Sveti (santo) Simeón, sus reliquias fueron trasladadas en 1208 al monasterio de Studenica, donde hoy se hallan.


  La iglesia de este conjunto monacal, dedicado a la Presentación de la Bienaventurada Virgen María, es el templo principal del país, concluido en su primera etapa en 1196.


  En el exterior sus muros presentan motivos decorativos en forma de arquillos ciegos una serie de bandas recorriéndolos de abajo a arriba (al estilo del primer románico europeo). Se cubre con una cúpula sobre tambor abierto en ventanas, al estilo bizantino.
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    Monasterio de Mileseva, iglesia de la Ascensión. Imagen en derroche naturalista del Ángel Blanco (1236) que custodia el sepulcro vacío de Jesucristo resucitado.

  


  El monasterio fue ampliado y enriquecido por sus sucesores. En 1235, Radoslav, nieto del fundador, agregó a la iglesia un nártex. A fines de este siglo XIII, el rey Milutin construyó anexa una iglesia bajo la advocación de san Joaquín y santa Ana. Asaltado más de una vez por los turcos, en el siglo XV comenzaron las primeras restauraciones, en las que se recuperaron los frescos que iluminaban la cúpula de la iglesia, realizados hacia 1208-9.


  Veinticinco años después de esta última fecha, el príncipe Stephan Vladislav (futuro rey Vladislav I) fundó el monasterio de Mileseva, cuya iglesia de la Ascensión de Cristo presenta un extraordinario conjunto de pinturas murales ejecutadas con la técnica del fresco, entre las que figura un expresivo retrato del propio benefactor y otros miembros de la dinastía, junto a otras escenas soberbias como la del Ángel Blanco indicando a las miróforas o «Esposas con mirra» (las tres Marías de la Iglesia católica), con un gesto, que el santo sepulcro está vacío, al tiempo que mira con complicidad hacia el espectador.


  Esta iglesia, como la anterior, pertenece al estilo Raska, denominado así en alusión a esta región del centro sur de Serbia, cuya capital estuvo, hasta 1265, en la ciudad de Ras. El templo está edificado a partir de planta de nave única abovedada, sobre la que se levanta una cúpula en el presbiterio; un ábside tripartito remata la cabecera.


  Obra llevada a cabo durante el reinado de Milutin fue el conjunto monacal de Gracanica, fundado en 1321 sobre una iglesia de la centuria anterior consagrada a la Panaglia, levantada a su vez sobre las ruinas de una basílica paleocristiana de tres naves, que databa del siglo IV. Hoy día solo se conserva la iglesia que formó parte del edificio monacal, al que poco antes de mediados de siglo XIV se le añadieron el nártex y la torre; esta sufrió importantes daños cuando los turcos la incendiaron en 1383, llevándose el fuego por delante numerosos manuscritos iluminados. Reconstruida, volvió a sufrir la ira de las huestes otomanas cuando se produjo la Batalla de Kosovo en 1389. Una réplica similar de este edificio se encuentra en Herzegovina, aunque con un nivel menos. De los dieciséis pilares de su interior, uno es circular, procedente del monasterio matriz, con la intención simbólica de trasladar a la nueva el espíritu de la vieja casa.


  En Rusia, Iván III el Grande (1462-1505), al frente del Gran Ducado de Moscovia, deja de pagar tributos a los tártaros de la Horda de Oro (los mongoles establecidos a orillas del Mar Negro), rompiendo así su vasallaje. Logra tomar Novgorod y ensancha sus dominios desde la cabecera del río Don, en el sur, hasta el mar Blanco por el norte; y por el este llega a franquear los montes Urales. Toma el título de tsar (zar, derivado de la voz césar, en el deseo de enlazar con la tradición romano-bizantina).


  Después de su matrimonio con Sofía Paleólogo, sobrina del último emperador bizantino (Constantino XI) y su investidura con los símbolos externos (el cetro, el globo y el águila bicéfala imperial), consigue el apoyo de la Iglesia ortodoxa, ansiosa de convertir Moscú en la «Tercera Roma» tras la caída de Constantinopla, reivindicando así el legado bizantino.


  En el aspecto cultural, durante su reinado se dio un importante auge, hasta el punto de que se puede hablar de un renacimiento al que acuden arquitectos italianos como Pietro Solario para participar, entre 1485 y 1495, en la reconstrucción del Kremlin, el recinto fortificado de 2250 metros de perímetro, presidido por la torre del Salvador, que acoge las catedrales de la Dormición, la Anunciación y del Arcángel san Miguel; sus cúpulas bulbosas denotan la influencia de la arquitectura islámica, que se había ido expandiendo por los pueblos eslavos.
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    Catedrales de la Anunciación (1495) y de San Basilio (1561), con sus cúpulas bulbosas doradas y polícromas, en el recinto del Kremlin.

  


  Después del reinado de Basilio III (1479-1533) llegó al trono su hijo, Iván IV (1530-1584), habido con su segunda esposa, Elena Glinskaya, tras una minoría de edad en la que los nobles o boyardos vivieron una anarquía que el nuevo monarca, apodado el Terrible, ahogó en sangre y fuego tras su coronación como zar (1547), ganándose el sobrenombre con el que ha pasado a la historia.


  Para conmemorar el triunfo sobre los boyardos y las conquistas de Kazán y Astrakán, se edificó en la actual Plaza Roja moscovita, fuera de las murallas del Kremlin, el templo que más tarde se conocerá como Catedral de San Basilio (1555-1561) al agregar a la primera construcción una capilla dedicada a este santo. Al arquitecto, Yakolev, según una leyenda poco fiable puesto que siguió tiempo activo, le valió quedar ciego por orden del zar para que jamás construyera nada igual. Sus polícromas y airosas cúpulas en forma de bulbo constituyen la principal seña de identidad.


  Por otras áreas de Europa y por Oriente Medio


  En cuanto a las influencias del arte bizantino en otras áreas geográficas, hay que destacar la repercusión especial que tuvo su arquitectura tanto en Oriente, donde se manifestó en el arte islámico (por ejemplo, en la Mezquita de los Omeyas de Damasco y en la Cúpula de la Roca de Jerusalén), como en Occidente, donde penetró en el estilo románico, manifestándose en las cúpulas cuyas cubiertas imitan escamas, características del Périgueux (sur de Francia), desde donde pasaron a la península Ibérica, haciéndose patente este estilo en el denominado «grupo de los cimborrios leoneses», desde el primero, que fue la Catedral de Zamora, extendiéndose a la Colegiata de Santa María la Mayor de Toro, la Catedral Vieja de Salamanca y, desde aquí, a Extremadura en la Catedral Vieja de Plasencia (Cáceres).


  La arquitectura militar dejó su impronta en la muralla de Cartagena, durante la presencia bizantina en el sureste de Hispania.


  En Italia, la pintura bizantina se infiltró en el arte Románico, dando pie a un estilo denominado ítalo-bizantino o maniera greca que, en su rigidez y simetría compositiva, se manifestó en los pinceles de Pietro Cavallini y Duccio de Buoninsegna durante la fase del Ducento (siglo XII).


  Por último, en el siglo XIX, cuando se produjo un renacimiento nostálgico del gusto por lo medieval, la arquitectura bizantina dio lugar a la aparición de un estilo neobizantino que se mezcló con el neorrománico y el neogótico, plasmándose en grandes monumentos como la Basílica del Sacre-Coeur (Sagrado Corazón) de París o la Catedral de Westminster de Londres.


  No obstante, volvió a ser en tierras eslavas, sus primeras herederas, donde logró mayor desarrollo esta corriente: Catedral de San Nicolás del Mar en San Petersburgo, Catedral de San Vladimiro de Kiev, Catedral de Alejandro Nevski en Sofía, Monasterio Nuevo Athos (Abjasia, Georgia) y el templo de San Sava en Belgrado, comenzado en el siglo XX bajo la advocación del fundador de la Iglesia ortodoxa serbia.


  Glosario


  A


  
    Ábaco: parte superior del capitel, superpuesto al equino, donde apoya el entablamento.


    Abocinado: vano cuya anchura aumenta o disminuye hacia el interior o el exterior de un muro.


    Abovedar: cubrir con bóveda una construcción.


    Ábside: zona sobresaliente en la planta de una iglesia que suele corresponder a la cabecera, aunque existen excepciones en las que se construye también a los pies del edificio. Generalmente abovedados, los ábsides presentan diversas estructuras: semicirculares, cuadrados, poligonales, en forma de herradura…


    Absidiola o absidiolo: ábside pequeño adosado al principal.


    Adarve: camino protegido por un parapeto en lo alto de una muralla o fortificación.


    Adintelado: vano o edificio construido a base de dinteles.


    Afrontado: figura o elemento dispuesto frente a frente o contrapuesto.


    Agua: vertiente de un tejado.


    Aguja: remate de una torre en forma piramidal. Chapitel. Flecha.


    Ajedrezado: motivo decorativo similar al tablero de ajedrez, que consiste en una banda a base de cuadrados entrantes y salientes, dispuestos en friso, que se hunden y se elevan sucesivamente tanto en el interior como en el exterior del edificio, muchas veces rodeando portadas y vanos. Damero. Taqueado jaqués por su utilización primera en la catedral de Jaca (Huesca).


    Alegoría: representación femenina de carácter simbólico.


    Alfiz: moldura rectangular que enmarca un vano (puerta o ventana) con carácter decorativo. Originario del mundo árabe.


    Alma: estructura interior, generalmente de madera, de una pieza de orfebrería.


    Antipendio: revestimiento de la parte delantera de un altar hasta el suelo. Frontal del altar.


    Arbotante: segmento de arco que transmite los empujes de la bóveda al contrafuerte, propio de la arquitectura gótica.


    Arcada: serie de arcos.


    Arco: elemento arquitectónico que cierra un vano entre dos puntos. Está formado por varias piezas o dovelas de las que la central se denomina clave. La línea de arranque recibe el nombre de imposta y la primera dovela de la serie el de salmer; la distancia horizontal entre ambos salmeres es la luz del arco. Se conoce como flecha al espacio que se halla entre la línea de impostas y la clave. La superficie interna del arco recibe el nombre de intradós y la externa el de extradós, a veces, también el de trasdós; el espacio entre ambos es la rosca del arco. Cuando está adosado a un muro, recibe el nombre de ciego.


    Tipos:


    
      	Angrelado: cuyo intradós se halla decorado con motivos que imitan encajes de tela.


      	Carpanel: de tres o más centros.


      	Conopial: constituido por cuatro segmentos de circunferencia, las dos centrales apuntadas.


      	De herradura: cuyo centro se halla más alto que la línea impostas, con peralte de ⅓ del radio en la arquitectura visigoda, o bien de ½en el arte árabe.


      	De medio punto o semicircular: de un solo centro formado por media circunferencia (180º).


      	Escarzano: formado por un ángulo de 60º.


      	Fajón: adosado interiormente a una bóveda, por lo general de canon, para reforzarla.


      	Formero: dispuesto de forma perpendicular al eje.


      	Korbel o maya: también falso, formado por bloques de piedra que se proyectan desde cada uno de los lados de una pared hasta encontrarse formando un vértice; produce interiores cóncavos.


      	Lobulado y polilobulado: formado por diversos lóbulos semicirculares superpuestos.


      	Mixtilíneo: combina líneas rectas y curvas.


      	Ojival o apuntado: de dos centros, formado por dos segmentos de arco que se unen en la clave.


      	Peraltado: sus lados se prolongan bajo la línea de impostas.


      	Perpiaño: similar al fajón pero generalmente apuntado, por lo que se utiliza para ceñir bóvedas de crucería.


      	Torales: cuatro arcos dispuestos en el crucero para sujetar el tambor.


      	Triangular: o falso arco, construido con hileras horizontales de sillares cuyos picos sobresalientes se cortan; por ejemplo, el micénico o el etrusco.
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      Partes del arco: 1. Clave. 2. Dovela. 3. Trasdós. 4. Imposta. 5. Intradós. 6. Flecha. 7. Luz, Vano. 8. Muro.

    


    Arquería: conjunto de arcadas. Adosada a un muro, arquería ciega.


    Arquivolta: arco de una serie concéntrica que enmarca la portada.


    Atributo: objeto simbólico que caracteriza a un personaje en su representación plástica.


    Ático: parte superior de un retablo sobresaliente sobre la calle central.

  


  B


  
    Baldaquino: templete formado por cuatro columnas rematadas en una cubierta, colocado delante del altar mayor de la iglesia.


    Baptisterio: edificio destinado al bautismo, generalmente exento.


    Banco: en un retablo, zona inferior sobre la que se disponen los distintos pisos y calles que lo forman. Cuando se halla decorado, predela.


    Bidimensional: representación en un plano de dos dimensiones, largo y alto.


    Billetes: ornamentación a base de medios cilindros entrantes y salientes.


    Boceto: proyecto o esbozo de una obra artística.


    Botarel: contrafuerte.


    Bóveda: construcción curva con función de techo o soporte, engendrada por la proyección de un arco en el espacio. Tipos:


    
      	Angevina: de crucería formada por una bóveda esférica con hiladas concéntricas.


      	De abanico o palmera: sus nervios se abren a partir de un soporte.


      	De arista: formada por la intersección de dos bóvedas de medio cañón.


      	De cañón o medio cañón: formada por la proyección en el espacio de un arco de medio punto.


      	De cascarón: formada por 1/4 de esfera.


      	De crucería u ojival: formada por arcos apuntados cruzados.


      	De cuarto de esfera o de horno: engendrada por la mitad de un arco de medio punto.


      	De lunetos: de cañón atravesada por una o varias bóvedas de menor flecha.


      	Esquifada: de aristas entrantes, formada por la intersección de dos bóvedas de cañón sobre un plano cuadrado o rectangular.


      	Estrellada: de crucería múltiple formada por terceletes.


      	Nervada: bóveda de nervios cruzados.


      	Sexpartita: de crucería, dividida en seis partes por cada tramo.


      	Triangular: falsa bóveda al proyectar un arco triangular.

    


    Bruñir: pulir la superficie de un metal.


    Bulto redondo: escultura que puede verse desde todos los ángulos y recorrerse alrededor. También se denomina exenta.

  


  C


  
    Cabecera: zona de la iglesia dedicada al culto, generalmente orientada hacia el este, donde se encuentra el altar mayor. Testero.


    Cabujón: piedra preciosa pulimentada sin tallar.


    Calado: decoración a base de perforaciones en piedra, madera, marfil, metal.


    Calvario: Cristo en la cruz con la Virgen a su derecha y san Juan Evangelista a su izquierda.


    Cancel: pared de mediana altura, balaustrada o reja que en una iglesia separa el presbiterio de la nave; en una iglesia abacial, el coro mayor del resto del templo.


    Canecillos: elementos salientes que soportan la cornisa de un edificio.


    Canon: regla de proporciones.


    Capitel: parte superior de una columna situada encima del fuste.


    Casetones: elementos ornamentales en las bóvedas de forma cuadrada o rectangular.


    Celosía: enrejado de metal o piedra que cierra un vano.


    Cera perdida: procedimiento para moldear el metal modelando primero en cera. Se recubre la figura con arcilla líquida y se deja secar para endurecerla; se practica un orificio superior para inyectar el metal y otro inferior para que salga la cera derretida y se introduce en el horno; cuando se enfría, se rompe la cera y queda hecha la figura de metal (bronce generalmente).


    Ceroferario, ángel: ángel portador de cirio.


    Champlevé (talla en hueco): técnica de esmaltado, basada en abrir una cavidad en una placa de cobre para depositar el esmalte. Las figuras se elaboran con hilos de metal.


    Chapitel: remate de una torre en forma troncocónica o piramidal. Aguja. Flecha


    Cimacio: moldura sobre el capitel.


    Cimborrio o cimborio: torre cuadrada o poligonal sobre el crucero de una iglesia, cubierta generalmente con cúpula.


    Cincelado: acabado de una pieza de orfebrería utilizando un cincel.


    Claraboya: ventana en el techo o en la parte alta de las paredes. Tragaluz.


    Claristorio: grandes ventanales dispuestos en hilera en el piso superior de la nave de una iglesia por donde entra la claridad.


    Clasicismo: tendencia artística basada en modelos grecorromanos.


    Cloisonné: término francés que designa el esmalte alveolado, vertido en polvo sobre láminas de metal muy fino que posteriormente se introducen en el horno para su fusión.


    Columna: elemento arquitectónico constituido por basa (excepto la de orden dórico), fuste y capitel. Dispuestas en serie: columnata.


    Contrafuerte: elemento arquitectónico que refuerza un muro.


    Contraste: marca sobre una pieza de metal que certifica su ley.


    Coro: en una iglesia, espacio reservado para la oración o el canto de los clérigos durante los oficios litúrgicos. En las iglesias francesas, sinónimo de presbiterio.


    Crestería: elemento decorativo horizontal formado por motivos geométricos o vegetales que remata un edificio.


    Cripta: capilla subterránea bajo el altar que alberga las reliquias de un santo.


    Criselefantino: realizado en oro y marfil.


    Crucero: en una iglesia, intersección de la nave transversal con la nave mayor.


    Cubo: torreón circular o semicircular adosado a una muralla.


    Cúpula: casquete circular semiesférico que cubre una superficie cuadrada, generalmente apoyada sobre un tambor.


    Custodia: pieza de oro, plata u otro metal en la que se expone el Santísimo Sacramento.

  


  D


  
    Deambulatorio: pasillo libre por detrás de la cabecera de una iglesia o catedral. Girola.


    Deesis: Cristo entronizado con la Virgen a su derecha y san Juan Bautista a su izquierda.


    Dintel: elemento arquitectónico recto que cierra un vano por la parte superior y soporta la carga sobre dos pilares verticales.


    Díptero: templo rodeado por dos filas de columnas.


    Díptico: objeto pintado o labrado formado por dos hojas que se pliegan sobre sí mismas.


    Donjon: en Francia, torreón defensivo o torre central de un castillo donde, a diferencia de la torre del homenaje, sirve también de residencia para el señor.


    Dos aguas: doble vertiente de una cubierta.


    Doselete: elemento arquitectónico sobresaliente en una fachada que cobija una estatua.


    Dovela: pieza integrante de un arco.


    Duomo: en Italia, catedral.

  


  E


  
    Eboraria: arte del trabajo y la talla del marfil.


    Elefantino: realizado en marfil.


    Edículo: edificio pequeño. Templete.


    Enjuta: cada uno de los espacios libres en un arras cuadrado al inscribir un círculo o un arco en su interior.


    Entablamento: parte superior del templo clásico constituido por arquitrabe, friso y cornisa.


    Éntasis: abombamiento del fuste de una columna en su parte media.


    Equino: pieza del capitel que apoya sobre el fuste de la columna.


    Escorzo: técnica ilusionista que representa el volumen y la tridimensionalidad en una figura, con aire brusco.


    Esmalte: pasta vítrea brillante a base de óxidos metálicos fundidos al horno.


    Espadaña: prolongación superior de la fachada de una iglesia, donde se enclava el campanario.


    Estética: disciplina que estudia y analiza el arte.


    Estilo: conjunto de características artísticas comunes a una época, un país, una escuela, etcétera.


    Estofado: madera dorada (pan de oro) y policromada.


    Estuco: baño de cal muerta, yeso o polvo de mar.


    Evangeliario: manuscrito que contiene los evangelios canónicos.


    Exedra: en un edificio, ampliación semicircular con asientos fijos.


    Expresionismo: tendencia figurativa que deforma la realidad para plasmar connotaciones religiosas, místicas, psicológicas, satíricas, de denuncia, etcétera.


    Exvoto: acción de gracias mediante una obra artística.

  


  F


  
    Fábrica: construcción o edificación arquitectónica.


    Factura: modo y manera de ejecutar una obra artística.


    Fachada: frente de un edificio. Imafronte.


    Faja: moldura decorativa estrecha que recorre, total o parcialmente, una parte del edificio.


    Figurativo: arte o artista que representa formas perceptibles y comprensibles a primera vista.


    Filigrana: decoración geométrica a base de líneas entrelazadas.


    Fitomorfo: que tiene forma vegetal.


    Flecha: en un vano, su altura máxima.


    Follaje: ornamento vegetal (hojas, tallos, ramas).


    Forma: conjunto de líneas y colores, planos y volúmenes, que componen la obra de arte.


    Fresco: técnica pictórica que consiste en aplicar en un paramento los colores disueltos en agua sobre una mezcla de cal y arena.


    Friso: banda horizontal decorada con escenas en serie.


    Frontal: parte anterior o delantera de un altar. Antipendio.


    Frontis o frontispicio: fachada principal de un edificio.


    Frontón: espacio triangular, de herencia clásica, que corona un edificio.


    Fuste: parte de una columna donde apoya el capitel.

  


  G


  
    Gablete: elemento decorativo en ángulo agudo que remata arcos o arquivoltas góticas.


    Gallones: las diversas partes de una cúpula semiesférica o de media naranja que semejan los gajos de esa fruta.


    Gárgola: escultura en forma de animal fantástico que sirve para el desagüe de la lluvia.


    Geminados: elementos dispuestos de dos en dos.


    Girola: prolongación de las naves laterales, con apertura de capillas, rodeando el altar mayor. Deambulatorio.


    Glíptica: arte y técnica de la talla de piedras finas


    Greca: motivo ornamental formado por líneas quebradas en ángulo recto con carácter repetitivo.


    Grisalla: color utilizado en las vidrieras compuesto de vidrios pulverizados mezclados con óxidos metálicos, diluidos en sustancias líquidas.


    Grutesco: ornamento decorativo de carácter fantástico realizado con vegetales entrelazados.
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    Hagiografía: historia de la vida de los santos.


    Hastial: parte superior de la fachada principal de un edificio.


    Hieratismo: actitud rígida y carente de realismo en la representación de la figura humana.


    Hilada: serie horizontal de sillares o ladrillos.


    Hípetro: edificio o zona del mismo sin cubierta.


    Hipóstilo: edificio o zona del mismo cuya cubierta se halla sostenida por pilares o columnas en serie.


    Historiado: decoración a base de escenas figuradas.


    Hodigitria: representación de origen bizantino de la Virgen en pie con el Niño en brazos, al que señala como camino de salvación.


    Hornacina: hueco, generalmente en forma de arco de medio punto, abierto en el muro de un edificio o en un retablo para albergar una escultura, un jarrón, etcétera.


    Horror vacui: expresión latina que significa «horror al vacío» y designa la tendencia a no dejar espacios libres de decoración en una superficie.


    Hueso: aparejo dispuesto en hiladas sin argamasa intermedia.
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    Icono: pintura al temple realizada sobre tabla. Designa también una imagen arquetípica o una imagen consagrada.


    Iconografía: ciencia que describe e identifica las imágenes de una obra de arte.


    Iconología: interpretación de símbolos y alegorías en las representaciones artísticas.


    Iconostasio: cancel en piedra o madera que separa en un templo el presbiterio de la zona de los fieles.


    Idealismo: tendencia artística que pretende representar la belleza buscando la perfección.


    Iluminar: decorar o ilustrar manuscritos.


    Ilusionismo: representación de la tercera dimensión a base de volumen en las figuras y lograr la profundidad espacial.


    Imafronte: fachada principal de un edificio.


    Imaginería: arte de la elaboración escultórica de imágenes.


    Intercolumnio: espacio entre dos columnas.


    Isocefalia: alineación a la misma altura de todas las cabezas de los personajes.

  


  J


  
    Jamba: parte lateral de un vano, aplicable generalmente a una puerta.


    Junta: espacio entre dos sillares contiguos.

  


  L


  
    Lacería: decoración geométrica a base de líneas curvas entrelazadas.


    Lanceta: cada una de las hojas de una vidriera.


    Linterna: pequeña construcción sobre la cúpula con ventanas laterales para que penetre al interior la iluminación natural. Serie de vanos abiertos en la base de la cúpula carente de tambor.


    Lóbulo: sector de un arco en forma de onda. En serie: polilobulado.


    Luz: en un vano, su anchura máxima.
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    Madonna: término italiano que designa la representación de la Virgen con el Niño.


    Maestra: viga o pared que soporta el peso principal de una construcción.


    Mainel: parteluz.


    Mampostería: muro de piedra y argamasa.


    Mandorla: término de origen italiano que significa «almendra»; designa el halo de forma ovalada (almendrada) que simboliza el universo y rodea al pantocrátor.


    Martyrium/martyria: pequeño edificio de planta central para la veneración de un mártir.


    Matroneum: galería sobre las naves laterales de un templo desde la que asistían las mujeres al culto.


    Ménsula: pieza saliente de una pared que puede soportar una estatua, un arco, etcétera.


    Miniado: ilustrado con miniaturas.


    Miniatura: pintura de pequeñas dimensiones que ilustra un manuscrito, cuyo vivo colorido proviene de la tinta de un molusco (el minio).


    Modillón: pieza saliente que soporta la cornisa o alero de un edificio.


    Moldura: elemento decorativo saliente en un edificio.


    Monolito: construcción de un solo bloque de piedra.


    Mortero: mezcla de arena y cal viva con agua.


    Motivo: tema de una obra de arte.


    Mural o parietal: obra realizada sobre un muro o pared.


    Musivaria: arte y técnica de la elaboración de mosaicos.
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    Nártex: pórtico en el atrio de una iglesia reducido a la parte que precede a la puerta.


    Naturalismo: tendencia artística que se basa en la imitación directa de la naturaleza y las actitudes humanas.


    Nave: zona interior de un templo que se extiende desde la entrada hasta el presbiterio reservada para los fieles durante el culto.


    Necrópolis: término griego que significa, literalmente, «ciudad de los muertos». Cementerio.


    Nervio: elemento arquitectónico que soporta una bóveda de crucería o sus derivadas.


    Nervadura: conjunto de los nervios de una bóveda.


    Nimbo: círculo luminoso que rodea la cabeza de una figura para indicar santidad. Nimbo crucífero: aquel que tiene inscrita una cruz; exclusivo de Jesucristo.
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    Obra maestra: aquella que se considera ejemplar, única y admirable.


    Ofídica: columna de fuste doble en espiral que recuerda dos serpientes entrelazadas.


    Ojiva: arco apuntado, formado por dos segmentos que se cortan en la clave. Arco de dos centros. Característico del arte gótico.


    Onda: motivo ornamental a base de curvas sucesivas.


    Orante: figura humana de pie con los brazos levantados a lo alto en actitud de orar o rogar.


    Orden: estilo arquitectónico.


    Orfebrería: arte de los metales.
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    Panda: cada una de las galerías de un claustro. Ala.


    Paramento: superficie exterior de un muro o pared.


    Parteluz: elemento arquitectónico vertical que divide en dos («parte la luz») el centro de un vano, generalmente la portada de un templo. Mainel.


    Pechina: triángulo esférico que se emplea para cubrir las esquinas del cuadrado al asentar una cúpula semiesférica sobre cuatro pilares.


    Peineta: remate decorativo sobre la portada principal.


    Peraltado: arco o bóveda prolongado por debajo de la línea de impostas.


    Peristilo: galería de columnas.


    Perspectiva: método técnico en pintura y escultura (relieve) para representar la tercera dimensión, es decir, el volumen y la profundidad en un espacio bidimensional.


    Piedad: representación de la Madre de Dios con su Hijo muerto en el regazo.


    Pilar: elemento arquitectónico vertical de sección cuadrada, circular o poligonal, que sustenta una cubierta.


    Pilastra: pilar adosado a un muro.


    Pináculo: elemento arquitectónico dispuesto sobre un contrafuerte para hacer peso frente al empuje del arbotante que apuntala el edificio; remate de forma piramidal.


    Pinjante: elemento decorativo colgante.


    Planta: plano o sección horizontal de un edificio, cortado a ras de suelo.


    Plástica: representación de tipo pictórico y escultórico.


    Policromar: aplicar varios colores a una superficie.


    Predela: parte inferior decorada de un retablo.


    Presbiterio: en una iglesia, zona destinada al sacerdote en la cabecera para oficiar el culto.


    Profano: arte de temática social, no religiosa.


    Pseudocrucero: crucero incipiente, poco marcado en planta.
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    Radial, capilla: capilla en la girola del templo proyectada a través del radio cuyo centro es el ábside.


    Radial, composición: aquella cuyos elementos se disponen orientados hacia un centro.


    Realismo: tendencia artística que representa la realidad objetiva.


    Rebajar: disminuir la altura de un arco o bóveda por debajo del semicírculo.


    Refectorio: comedor de un monasterio.


    Relicario: objeto que contiene una o más reliquias.


    Relieve: escultura sobre el mismo bloque que le sirve de soporte. Según sobresalga del fondo menos de la mitad, la mitad o más de la mitad, se trata de bajo, medio o alto relieve.


    Reliquia: resto sacro; parte de un cuerpo o un objeto que perteneció o estuvo en contacto con Cristo, la Virgen, santos o mártires.


    Repujado: labor artística sobre metal o cuero a base de golpear el reverso hasta crear relieve en el anverso.


    Roleo o rollo: motivo decorativo circular.


    Rosetón: vano circular de disposición radial abierto en la fachada de un templo, cerrado con artísticas vidrieras de colores.


    Rotonda: edificio o recinto dentro del mismo de planta circular.
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    Saetera: ventana muy estrecha.


    Sala capitular: dependencia de un monasterio donde se reúne la comunidad.


    Salterio: libro de rezos ilustrado con miniaturas que contiene los 150 salmos del Antiguo Testamento.


    Sarcófago: término de origen griego («el que come la carne») que designa la urna que contiene el cuerpo del difunto para su enterramiento.


    Sección: corte en sentido vertical o transversal del plano de un edificio para mostrar su interior.


    Sedente: personaje que se representa sentado. En un trono, entronizado.


    Semicolumna: columna adosada a un muro del cual sobresale menos de la mitad de su bulto.


    Seo: en Cataluña y Aragón, catedral, donde tiene su sede (seu) el obispo.


    Serpentinata: línea que gira sobre su propio eje vertical; figura humana caracterizada por su movimiento giratorio.


    Sillarejo: sillar pequeño.


    Sillería: piedras uniformes de un muro. De coro: serie de asientos en madera para el clero situados a ambos lados del coro.


    Soga y tizón: disposición de sillares o ladrillos en un muro de forma que cada hilada presente estos, alternativamente, con el tramo largo y el tramo corto hacia el exterior.


    Sogueado: decoración en forma de soga.
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    Tabla: pintura realizada sobre madera.


    Talla: escultura en madera.


    Tallar: esculpir, labrar.


    Tambor: construcción cuadrada o poligonal que sostiene la cúpula de un templo.


    Taracea: entarimado a base de la incrustación de maderas finas de diversos colores formando un dibujo.


    Tarjeta: elemento decorativo que presenta una inscripción.


    Tejaroz: breve tejadillo que cubre a veces la portada del templo.


    Témpera o temple: técnica pictórica consistente en diluir los colores en agua de cola o yema de huevo.


    Tenantes, ángeles: criaturas divinas que sujetan al Agnus Dei, a Cristo Salvador o a su Cuerpo muerto.


    Terceletes: nervios de la bóveda de crucería. Combados: cruzados.


    Terracota: barro cocido, vidriado y policromado.


    Tesela: pequeña pieza cúbica en mármol, vidrio o cerámica para componer un mosaico.


    Testero: cabecera de un templo.


    Tímpano: en una portada, espacio semicircular entre el dintel y la primera arquivolta.


    Tono: matiz, grado de intensidad lumínica del color.


    Tracería: decoración arquitectónica de tipo geométrico calada.


    Transepto: nave perpendicular a la nave mayor en una iglesia, que forma el crucero.


    Trascoro: en el interior de una iglesia, zona situada detrás del coro.


    Tribuna: en el interior de una iglesia, espacio realzado a los pies del templo para la asistencia del rey al culto. También, espacio sobre las naves laterales destinado a las mujeres durante la celebración litúrgica (v. matroneum).


    Triforio: galería formada por tres lóbulos, de ahí el nombre, que rodea el espacio interior de una iglesia o catedral sobre los arcos que separan las naves.


    Tríptico: objeto pintado o labrado formado por tres hojas, de las cuales las dos laterales se pliegan sobre la central.


    Triunfal, arco: en el interior de un templo, arco que precede al presbiterio.


    Trompa: pequeñas bovedillas cónicas que se disponen en los ángulos que deja libres la cúpula al apoyar sobre el tambor.


    Turiferario, ángel: ángel portador de incensario.
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    Valor: grado de oscuridad que posee un color.


    Vano: abertura en una pared o muro; puerta, ventana.


    Venera: motivo decorativo. Concha. Emblema de los peregrinos a Santiago.


    Vertiente: en el tejado, agua o espacio desde el vértice al alero.


    Vidriera: elemento decorativo formado por fragmentos de vidrios de distintos colores, grisallas y amarillo plata a pincel, ensamblados en una estructura de plomo (emplomado). Vitral.


    Voladizo: que sobresale de la pared del edificio.


    Volumen: espacio que ocupa un cuerpo tridimensional.


    Voluta: motivo ornamental de forma helicoidal.


    Votivo: objeto o figura que se ofrenda a la divinidad.
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    Zapata: pieza horizontal sobre una columna a modo de capitel o bajo un poste para realce.


    Zigzag: líneas quebradas decorativas que forman alternativamente ángulos entrantes y salientes.


    Zócalo: cuerpo inferior de una construcción. Pedestal.


    Zoomorfo: representación artística de forma animal.
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