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Debido a la compleja integración de imágenes y texto, este eBook de DK se ha formateado para que conserve el diseño de la edición impresa. En consecuencia, todos los elementos están ﬁjos, pero se pueden ampliar fácilmente pellizcando con dos dedos. Para visualizar bien las páginas giradas, bloquee antes la rotación de la pantalla en su dispositivo.Si visualiza este eBook en un teléfono móvil, se recomienda el modo vertical. Si lo hace en una tableta o en una pantalla más grande, el modo horizontal le permitirá ver juntas las páginas enfrentadas (vista de dos páginas).Sobre este eBook
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«El arte no es lo que ves, sino lo que haces que otros vean.» Edgar Degas
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Introducción

La ﬁgura del artista surgió cuando el ser humano comenzó a vivir en sociedades organizadas. Fue entonces cuando se empezaron a crear piezas  que hablaban de la vida cotidiana o que narraban historias, ya fueran míticas, religiosas, alegóricas o reales. El arte era una forma de celebrar la belleza del mundo, de expresar sentimientos, de explorar ideas o de conmemorar acontecimientos y abordaba temas como el amor, la guerra o la familia. Sus protagonistas podían estar vivos o muertos; ser reales o imaginarios; ser dioses, héroes, sacerdotes, gobernantes, villanos, gente corriente o incluso el propio artista. Desde sus inicios, buena parte de la producción artística sirvió para decorar palacios, templos, ediﬁcios públicos, hogares o tumbas, pero ya entonces cumplía una función esencial: ofrecer consuelo, instruirnos, alzar  la voz contra la injusticia y emocionarnos.arte anotado reúne 500 obras maestras, en su mayoría pinturas, grabados y esculturas. Muchas  son bien conocidas, otras no tanto. Esta selección nos lleva desde las primeras tallas prehistóricas hasta el arte callejero contemporáneo, e incluye obras de culturas y tradiciones diferentes.Este libro es, en realidad, un recorrido por una enorme galería de arte de la mano de un experto. Cada obra va acompañada de información sobre  el contexto histórico y de anotaciones que aclaran aspectos clave, desde las pistas que da Vinci dejó en La última cena hasta las moralejas de los bodegones neerlandeses del siglo xvii. Estas notas explican las habilidades de artistas como Tiziano o Paula Rego, pero también las de artistas anónimos como los  que trabajaron bajo el Imperio persa o el mogol, o 7Q La Natividad (detalle), Jacopo Tintoretto, c. década de 1570
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analizan ciertos aspectos dramáticos de pinturas como La gran ola de Kanagawa de Hokusai o  El grito de Munch.El libro traza la evolución y la inﬂuencia del fenómeno religioso sobre el arte desde la Prehistoria hasta nuestros días, comenzando por la Venus de Willendorf, una ﬁgura que tiene 28 000 años de antigüedad, y las pinturas rupestres de lugares tan distantes como Francia y África Central, hasta el arte griego y su énfasis en las formas idealizadas, el arte ceremonial de Mesoamérica, las esculturas de las deidades hindúes, las primeras imágenes del Buda  y los retablos y objetos devocionales cristianos.arte anotado explora las distintas tradiciones de  la pintura de paisajes, desarrolladas a lo largo de los siglos, en Asia Oriental, Europa y Estados Unidos, y analiza cómo el arte del retrato ha evolucionado en la pintura y la escultura. También pone de relieve cómo los artistas han reaccionado a los grandes cambios que trajo la modernidad, como la industrialización o  la devastación de las guerras, y, ya en los albores  del siglo xxi, aparecen nuevos temas como la raza,  el género y la sexualidad, así como cuestiones medioambientales y poscoloniales.Cómo usar este libroLas obras se han ordenado cronológicamente.  Cada ﬁcha incluye una reproducción de gran tamaño  y una breve introducción que te ayudará a comprender y a disfrutar la obra, ya que ofrece una visión de conjunto del tema, fuente o inspiración del artista y los antecedentes históricos o estilísticos,  es decir, proporciona claves interpretativas.Las anotaciones comentan algunas características esenciales de cada obra e indican lo que está sucediendo, la historia detrás de la imagen, quiénes son los protagonistas o el signiﬁcado simbólico de algunas ﬁguras u objetos. También explican el estilo, la técnica, el uso de los materiales o los rasgos  del movimiento artístico en que se enmarca. Las imágenes destacadas permiten estudiar ciertos aspectos o detalles que es fácil pasar por alto, o resaltan elementos particulares de la obra, como el modo en que un artista utiliza el pincel, el color o la textura para crear ciertas formas o efectos. A estas explicaciones se han añadido ilustraciones técnicas que analizan la composición de la obra, la paleta  de color, la perspectiva y otras maneras de crear profundidad o describen técnicas especíﬁcas o  las inﬂuencias del artista.Finalmente, se han intercalado páginas temáticas sobre aspectos del arte como la mitología, el retrato, el paisajismo, la naturaleza muerta o la pintura del mundo animal. Estos pequeños reportajes muestran cómo cada cultura ha abordado temas que están presentes en todas las tradiciones. 8R Fantômas (detalle), Juan Gris, 1915
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Los comienzos

28 000 a. C.-1400 d. C.
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12Los comienzos: 28 000 a. C.-1400 d. C.Venus de WillendorfAnónimo c. 28 000-25 000 a. C., caliza  oolítica, 11 cm de altura, Museo de Historia  Natural, Viena (Austria)Esta estatuilla paleolítica es uno de los ejemplos más antiguos de arte en tres dimensiones. Se talló con una herramienta de sílex y representa una ﬁgura femenina con atributos sexuales muy exagerados. Se cree que se trata de una diosa asociada con el culto a la fertilidad. Dado su reducido tamaño se podía transportar con facilidad y se piensa que se talló en la actual Italia, lejos del lugar del hallazgo en Austria. La diosa madreEn otras regiones del mundo, como Ucrania, Siria (arriba) y Malta, también se han encontrado estatuas prehistóricas de este tipo, con siluetas femeninas de rasgos físicos muy marcados.MaterialSe talló en caliza oolítica, que no se encuentra en Willendorf, el lugar del hallazgo en 1908. Los cazadores-recolectores del gravetiense recorrían grandes distancias  para buscar alimento conforme cambiaban  las estaciones.La cabeza está formada por una serie de círculos concéntricos, que quizá representen el cabello trenzado o algún tipo de tocado.Carece de rostro, pero  las partes del cuerpo relacionadas con la concepción, el nacimiento y la lactancia se tallaron en detalle.Los brazos, colocados sobre los senos, son extremadamente delgados, lo que acentúa la silueta  de la figura.Su forma hace  que sea fácil de transportar y que  se pueda colocar  de pie sobre un terreno blando.Trazas microscópicas de ocre rojo, hoy invisibles al ojo, apuntan a que la figura estuvo pintada de ese color. La capa desapareció cuando se limpió tras  ser hallada.Un orificio presente en  la roca se aprovechó para crear el ombligo.«En su contexto cultural, la Venus  de Willendorf era un símbolo con un signiﬁcado muy profundo, un sentido  cuya comprensión hoy se nos escapa.»Alexander Marshack, 1991
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13Los comienzos: 28 000 a. C.-1400 d. C.Cueva de Manda GuéliAnónimo 5000 a. C., pigmento sobre arenisca, 350 × 800 cm, montañas Ennedi (Chad)En el vasto macizo de Ennedi (Chad), en los abrigos que ofrecen las cuevas, existe una galería de arte repleta de animales y humanos pintados y tallados a lo largo de milenios. El techo de Manda Guéli (la cueva sagrada del hacha de piedra) contiene un fresco que remite a una época remota en la que el Sáhara era un vergel. Los camellos aparecen sobre imágenes que representan ganado. Esto indica que la cueva estuvo habitada por grupos humanos diferentes durante un largo periodo de tiempo y que el paisaje  dejó de ser una zona verde y el clima  se volvió más árido.Los arneses cruzados indican que tejer ya era una práctica habitual.Sobre los dromedarios, pintados de blanco, hay figuras rojas montadas en sillas que portan bastones o lanzas  y escudos. Los arneses están  decorados con borlas.El halo en torno a las cabezas de algunas figuras apunta a que podría tratarse de peinados elaborados o tocados.Pigmentos rocososEl caolín, la hematita y los óxidos de manganeso se machacaban con agua para obtener pigmentos como el blanco o el rojo parduzco.  Al estar al abrigo del viento  y del sol, las figuras del fresco de Manda Guéli conservan  su color original.Se cree que estas siluetas en forma de lágrima son cestas que los pastores empleaban en sus labores. A veces, se colgaban en los árboles.Figuras humanas de pequeño tamaño pintadas de rojo.Las primeras figuras que se pintaron son las del ganado, lo que nos habla de la importancia que tenían estos animales para los pastores que lo pintaron.Algunos dromedarios aparecen al paso, otros al galope.«El arte rupestre de África no es solo patrimonio común de todos los africanos.  Es más que eso. Lo es de toda la humanidad.»Nelson Mandela, 2004
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14Los comienzos: 28 000 a. C.-1400 d. C. Cada animal está bien individualizado. Este uro tiene manchas negras  y un mechón de  pelo entre sus  cuernos de dos colores.El cuello y las patas extendidas dan la impresión de que este ciervo va al galope.Un ciervo rojo con una gran cornamenta forma parte de un grupo bien diferenciado en la parte inferior.Desde la izquierda, un caballo negro lidera una estampida de animales hacia el centro del fresco.Todos los animales de la cueva (y en general todas las representaciones del arte rupestre) aparecen de perfil.Este ciervo marrón ha sido dibujado desde una perspectiva baja.El marrón degradado del caballo sugiere que se empleó una caña o un  hueso hueco para soplar  el pigmento sobre la pared; también se podría haber utilizado un trozo de piel.
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15Los comienzos: 28 000 a. C.-1400 d. C.La Sala de los Toros (detalle)Anónimo c. 18 900 a. C., pigmentos minerales sobre calcita blanca, 20 m de longitud, Cueva de Lascaux, Montignac (Francia)La Sala de los Toros se encuentra en la cueva de Lascaux, un sistema de cuevas de 250 m ubicado en la Dordoña. Esta sala alberga pinturas de uros, caballos y ciervos de tonos terrosos que resaltan sobre un lienzo cristalino de calcita. Los artistas  que pintaron estos frescos trabajaron a la luz de  una llama empleando pigmentos que obtenían moliendo minerales de óxido de hierro y manganeso negro que mezclaban con agua. Representaron animales empleando líneas, sombras y una perspectiva extraordinaria y probablemente lo hicieron a lo largo de muchos años. Hoy, los visitantes pueden ver estas pinturas en una réplica creada para proteger el original de la humedad. Pigmentos terrosos Los pigmentos marrones, rojos  y amarillos procedentes de  las rocas locales dan forma  a los animales, rellenando  los contornos negros de  las criaturas más grandes  y perfilando las siluetas  de las más pequeñas. Efecto escénico El conjunto artístico está formado por diferentes capas que crean una intensa sensación de movimiento; desde animales al galope que se alejan hasta un choque frontal entre  dos uros.Los animales están  dibujados utilizando la llamada «perspectiva torcida»: sus cuerpos  están de perfil, pero sus cuernos miran ligeramente hacia el frente. Los uros, un animal hoy extinto y ancestro del ganado actual, dominan  el fresco. Algunos miden hasta 3 m de largo.Las patas de los uros están sombreadas  con negro para  dar sensación de perspectiva.El fresco se pintó íntegramente en  la pared superior de la cueva, que  tiene forma redondeada. Se curva de izquierda a derecha y de la pared al techo, conformando un lienzo natural amplio y asimétrico, pero que aporta profundidad a la escena. «Al contemplar estas imágenes, sentimos que algo se agita, que algo  se mueve. Y ese algo nos emociona.»George Bataille, 1955Las figuras aparecen superpuestas una sobre otras, como si las precedentes no estuvieran allí.
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16Los comienzos: 28 000 a. C.-1400 d. C.El estandarte de Ur-GuerraAnónimo 2500 a. C., moluscos, caliza roja, lapislázuli y betún, 21,7 × 50,4 × 11,6 cm, Museo Británico, Londres (Reino Unido)En esta representación del ejército sumerio a base de incrustaciones de moluscos y piedras de colores vemos hileras de soldados y animales que se dirigen a la batalla. La escena se muestra en tres niveles: el  inferior esceniﬁca una carga de carros de combate;  la infantería marcha en el del centro; y en el superior los prisioneros se rinden ante el rey. Se desenterró en 1928 en el cementerio real de Ur (actual Irak), junto con otro similar que representaba la paz. Originalmente iban montados en la parte delantera y trasera de  una caja de madera. Es un ejemplo temprano del  uso de la taracea para narrar una historia.El telón de fondo está hecho con lapislázuli, una piedra muy preciada importada de Afganistán.Los soldados llevan cascos con barboquejos, capas de piel de leopardo y faldas, y van armados con hachas. En algunas tumbas de Ur se han encontrado restos  de este tipo de objetos.El carro de combate del rey  y sus sirvientes están listos para  la acción.El auriga lleva las riendas en una mano y un arma en la otra, mientras el guerrero de la parte trasera empuña una lanza.La repetición de figuras de infantería, con ligeras variaciones en la expresión facial y la vestimenta, sugiere un ejército de gran tamaño.
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17Los comienzos: 28 000 a. C.-1400 d. C.El rey aparece en el centro  de la hilera superior. Es la figura más grande, lo cual subraya su importancia.Prisioneros desnudos, algunos todavía sangrando por sus heridas, esperan a que el rey decida su destino.Las figuras están bien individualizadas, tal y como se aprecia en el intercambio de miradas entre este soldado y su cautivo.Continuidad y espacioCada hilera de figuras está dispuesta a lo largo de una línea que atraviesa el panel, creando sensación espacial. Las figuras forman una procesión continua que no tiene principio ni fin.TaraceadoLos fragmentos  de piedra y concha marina se cortaban con el borde biselado para  que las piezas encajasen. Esto le permitía al artista plasmar los detalles.«De pronto apareció un fragmento de una incrustación de concha marina. Al poco, el capataz retiraba la tierra, dejando al descubierto la esquina de un mosaico de lapislázuli y conchas.»Sir Leonard Woolley, 1954La caliza roja se emplea en los carros de combate y para representar algunos detalles.Los caballos se mueven cada vez más rápido, de izquierda a derecha, dando la impresión de una carga.En el centro del panel se produce el combate cuerpo  a cuerpo; los prisioneros son conducidos fuera del campo de batalla.Los enemigos yacen aplastados bajo las ruedas de los carros.
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18Los comienzos: 28 000 a. C.-1400 d. C.Paleta de NarmerAnónimo c. 3100-3000 a. C., pizarra, 64 × 42 cm, Museo Egipcio, El Cairo (Egipto)Esta pieza fue hallada en el templo de Horus en Nejen y se considera que es una representación simbólica de la uniﬁcación de Egipto hacia 3150 a. C. Está tallada en bajorrelieve y una de sus caras representa al faraón Narmer con la corona del Alto Egipto, mientras que la otra lo muestra con la del Bajo Egipto.El serej, o sello real,  sirve para identificar  al rey como Narmer. El siluro y el cincel son la representación fonética de su nombre. El halcón con brazos humanos representa a Horus. Aparece posado sobre flores de papiro que simbolizan el Bajo Egipto.Esta figura de mayor tamaño es Narmer. Lo  vemos con la corona  blanca del Alto Egipto, mientras golpea a su rival  y sostiene la maza real.Hay un paralelismo entre Narmer y Horus, ya que ambos aparecen derrotando a un enemigo. Esto simboliza que Narmer contó con ayuda divina para conquistar el Bajo Egipto.Una pequeña figura junto a una escarapela y con unas sandalias en  la mano sigue  al rey.Las vacas de la parte superior representan a la diosa del cielo, Bat.Dos enemigos yacen en el registro inferior, acompañados de un jeroglífico que representa una ciudad amurallada. El otro ladoLa otra cara tiene varias escenas que muestran  el periplo de Narmer. Unas criaturas míticas conforman una oquedad en la que se mezclaban cosméticos, ya que  esta era la función original de la paleta.JerarquíaEn ambas caras Narmer se ha representado más grande que las demás figuras para poner de relieve su autoridad como faraón.
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19Los comienzos: 28 000 a. C.-1400 d. C.BailarinaAnónimo c. 2300-1700 a. C., bronce, 10,8 × 5 × 2,5 cm,  Museo Nacional, Nueva Delhi (India)Esta escultura prehistórica de bronce de una joven de la civilización del valle del Indo fue realizada a la cera perdida por un artista de Mohenjo-Daro (actual Pakistán). Se halló junto a su pareja en las excavaciones realizadas en una vivienda del yacimiento arqueológico en 1926. Por su pose, viva y natural, fue descrita en  ese momento como una «bailarina». La muchacha está desnuda a excepción  de un collar y unos brazaletes.El collar se compone de tres colgantes en forma de lágrima. Las joyas halladas en Mohenjo-Daro estaban hechas de oro, fayenza azul, marfil, jadeíta, cornalina y otras  piedras de colores. Su brazo derecho está doblado y lleva cuatro brazaletes: dos en la muñeca y dos por encima del codo.Las extremidades son inusualmente largas, un rasgo común  entre las figurillas  de la época.La cabeza se eleva, con aire confiado. Tiene el pelo largo  y lo lleva recogido hacia atrás y trenzado.En su brazo izquierdo lleva veinticinco grandes brazaletes.  La mano está hueca, lo que apunta a  que quizá sostenía  un objeto.Su mano derecha reposa sobre la cadera. Una pierna está ligeramente flexionada y el peso cae sobre la otra. Parece que  la figura se mueva y  le otorga un aspecto sorprendentemente moderno.En algún momento, la figura perdió sus pies. Un gran descubrimientoLa figura está exquisitamente modelada. Esta pieza de bronce macizo fue uno de los artefactos que cambiaron la percepción histórica de la antigua civilización del Indo.Una ciudad sofisticadaEsta pieza fue desenterrada en una  de las primeras ciudades del mundo; tenía casas de ladrillo, calles trazadas a escuadra, baños públicos y sistema de saneamiento.«Una muchacha perfecta, segura de sí misma. Creo que no hay nada como ella en el mundo.»Mortimer Wheeler, 1973 
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20Los comienzos: 28 000 a. C.-1400 d. C. El lomo del toro está bien estirado, lo que da la impresión de que el animal se abalanza a toda velocidad.El toro está desproporcionado, pero,  a pesar de sus patas regordetas, su robusto cuello transmite energía y vigor.La piel de dos de las atletas es de color blanco, lo que sugiere que son mujeres. Esta forma  de indicar el género fue un préstamo que los minoicos tomaron de los egipcios.El color rojo tierra sugiere que se trata de un atleta masculino.
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21Los comienzos: 28 000 a. C.-1400 d. C.Esta atleta agita los brazos, posiblemente para distraer o confundir al toro.El fresco original se realizó aplicando pigmentos mezclados  con agua sobre el  yeso húmedo.Los elaborados peinados, las joyas  y el calzado de las atletas nos habla  de su elevado  rango social.La ausencia de detalles al fondo pone el foco en el espectáculo que sucede en el primer plano.Fresco de la tauromaquia, CnososAnónimo, c. 1450 a. C., panel de estuco con escena en relieve, 104,5 × 78,2 cm, Museo Arqueológico de Heraclión, Creta (Grecia)Esta escena ejempliﬁca la destreza atlética y la valentía implicadas en el salto del toro. El fresco  de la tauromaquia adornaba en tiempos el palacio  de Cnosos en la isla de Creta, el corazón de la civilización minoica (11 000-3000 a. C.). En el arte y la cultura minoicas el toro era un animal muy preciado que simbolizaba la fertilidad y la fuerza. Era además un vehículo de conexión espiritual con la naturaleza. Los lugares en que se celebraban estos rituales podían tener el estatus de centro ceremonial. Esta obra es una reconstrucción del siglo xx, basada en fragmentos de siete paneles descubiertos por el arqueólogo británico sir Arthur Evans en 1901. Evans le encargó el trabajo al artista arqueológico Émile Gilliéron, pero para algunos estudiosos esta  escena no es todo lo veraz que debiera.Saltos y acrobaciasEl objetivo era transmitir dinamismo y acción  más que tener en  cuenta la perspectiva  o la profundidad,  algo habitual en el arte occidental posterior.Un fotogramaEl fresco quizá ilustre  las diferentes fases de  una secuencia más  que la actuación de  tres personas.«Este espectáculo […] se antoja imposible para los atletas modernos de este deporte.»Sir Arthur Evans, 1921
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22Los comienzos: 28 000 a. C.-1400 d. C.Nebamun cazando en los pantanosAnónimo c. 1350 a. C., fresco, 0,98 × 1,15 m, Museo Británico, Londres (Reino Unido)Nebamun fue un importante «escriba y contador de grano» del faraón Amenhotep III y encargó este fresco para decorar su tumba en la orilla oeste del Nilo. Tal y como reza el jeroglíﬁco que acompaña al fresco, vemos a Nebamun «disfrutando y contemplando la belleza» en la otra vida. Fue concebido para que su familia y sus amigos visitasen su tumba y hablaran de él; era una forma de asegurarse una buena vida en el más allá. Los pájaros parecen surgir de la tierra, una alusión a la abundancia de la naturaleza, pero también son espíritus malignos que Nebamun trata de poner en fuga.En el fondo hay símbolos sagrados que sugieren que los dioses cuidan del alma de Nebamun.El palo con forma de serpiente que Nebamun empuña era un arma de uso habitual en la caza.Estos jeroglíficos explican la escena al espectador.El bosquecillo de papiro, los pájaros, la mariposa y el gato están representados con realismo.Los peces simbolizan la fertilidad y la abundancia, pero también eran emblemas de la inmortalidad.Técnica del frescoEsta escena se habría esbozado  sobre una capa de yeso fino que cubría otra capa de barro y paja.  Los artistas habrían añadido color y detalles utilizando pinceles hechos de juncos y pigmentos extraídos de rocas y mezclados con algún aglutinante como la goma arábiga.A gran escalaLa enorme silueta de Nebamun domina la escena. Su postura resuelta revela fuerza, poder y dinamismo.Los gatos representan a Hathor, la diosa de la vida y la fertilidad, que era además la guardiana de los muertos. Los ojos del gato se colorearon con pan de oro.La barca es como la que se solía emplear en estas aguas pantanosas, pero también alude a la embarcación que conduce el alma al más allá.La hija de Nebamun se aferra a la pierna de su padre. Su peinado revela que se trata de una mujer joven.La esposa de Nebamun, Hatshepsut, viste ropas finas y joyas, en contraste con su marido y su hija.
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23Los comienzos: 28 000 a. C.-1400 d. C. Busto de NefertitiTutmosis c. 1345 a. C., caliza y estuco, 48 cm, Neues Museum, Berlín (Alemania)Nefertiti, la «gran esposa real» de Akenatón, faraón de la XVIII dinastía, protagoniza escenas de las paredes de varias tumbas tebanas. Este busto fue hallado en el taller de un escultor de  la corte llamado Tutmosis. Su aspecto resulta sorprendentemente moderno. Es posible que  la belleza de Nefertiti sea ﬁel a la realidad,  pero también es simbólica y su perfección  alude a su rango.PerfecciónUna línea imaginaria une el largo cuello  de Nefertiti, su nariz  y el ureo, atravesando  la banda que rodea la corona y reforzando  la sensación de perfección y simetría.Una corona gloriosaEl azul verdoso de la corona se conoce  como azul egipcio. Se fabricaba con acetato de cobre, que forma un depósito sobre el cobre sumergido en vinagre.«De rostro hermoso […] la gran esposa del rey a quien él ama.»Panegírico de Akenatón, inscripción c. 1350 a. C.Nefertiti apenas lleva adornos y no hay ninguna inscripción, ya que la autoridad real habla  por sí sola.La corona de copa plana se asemeja a la de Tefnut, diosa de la humedad, del rocío que da la vida. La corona se va ensanchando y, junto con el ureo, acentúa la simetría del rostro.Un ureo (una cobra estilizada) sobre su frente representa  el poder real y la sabiduría, pero su cabeza se ha perdido para siempre.Un pigmento de óxido de hierro aporta calidez a la piel de la reina.El iris de su ojo derecho es en realidad un trozo de cuarzo pintado de negro. (Falta el del ojo izquierdo.)El escote del vestido imita el arco de sus cejas, pestañas y orejas.
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24Los comienzos: 28 000 a. C.-1400 d. C.Cabeza colosal n.0 1Anónimo c. 1200-900 a. C., basalto, 2,85 × 2,11 m (16 toneladas), Museo de Antropología de Xalapa, Veracruz (México)Es posible que la conocida como Cabeza n. 1 sea la más bella de las 17 esculturas colosales atribuidas a la cultura olmeca del sureste de México. Probablemente represente a un gobernante o gran señor y es una de las primeras manifestaciones de autoridad política en la antigua Mesoamérica. A falta de herramientas  de metal los artistas tallaban este tipo de piezas martilleando piedra sobre piedra y luego las pulían con materiales abrasivos hasta obtener una superﬁcie lisa.El tocado en forma de casco lleva unas enormes garras que podrían simbolizar el poder  político y religioso. Los rasgos faciales se modelaron con detalle, incluyendo la carnosidad de las mejillas y la papada, la ancha nariz y los ojos almendrados con pupilas definidas.En el nasión, la zona entre los ojos donde el puente de la nariz se une a la frente, aparece un  profundo surco.Los laterales se tallaron con menor nivel de detalle. Las orejas estilizadas tienen lóbulos alargados que penden debido al peso de los grandes pendientes.Se ha formado una oquedad en la zona por debajo del ojo. Se conoce como cúpula y probablemente sea resultado de actividades rituales más que de un daño intencionado.Algunas partes quedaron dañadas a mediados del siglo xx cuando un hombre se sirvió de un martillo para golpear la piedra, pensando que en su interior escondía un tesoro. El fragmento fue restaurado.Vista posteriorLa parte posterior  es plana y presenta detalles y relieves mínimos. Es posible que la cabeza se tallase a partir de un monumento anterior.Otras obrasExisten piezas de menor tamaño de estilo olmeca en diversas regiones de Mesoamérica. Este bebé de Puebla se modeló en arcilla blanca.«Yacía en la ladera de un barranco, boca arriba; era la más colosal de todas las cabezas colosales.»Matthew Sterling, 1947
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25Los comienzos: 28 000 a. C.-1400 d. C. Cacería de leones de AsurbanipalAnónimo c. 640 a. C., relieve en alabastro (yeso), Museo Británico, Londres (Reino Unido)Los relieves de la «Caza del león» del Palacio Norte  de Nínive (actual Irak) muestran a Asurbanipal, último de los grandes reyes de Asiria, cazando leones con espada, lanza, arco y ﬂechas, incluso con un mazo.  Este tipo de cacerías era una forma de esceniﬁcar el poder divino del rey. La serie comienza con la liberación de un león, probablemente criado en cautividad.GilgameshEl motivo del rey sujetando o matando a un león remite a las hazañas del primer héroe legendario del mundo, el protagonista de la Epopeya de Gilgamesh, un poema épico hallado en la biblioteca de Asurbanipal en Nínive.ComposiciónLa figura del rey es de  mayor tamaño que las de sus cortesanos. Como es habitual en el arte de Oriente Próximo y de Egipto, todas las figuras, incluidos los animales, están de perfil y la composición se divide en bandas horizontales.Uno de los deberes del rey era proteger a sus súbditos de los leones y este tipo de escenas decoraban las salas del palacio real para testimoniar su poder.La flecha que sobresale de la cabeza del león significa que ya está lo suficientemente débil para que el rey le dé el golpe de gracia.El león se talló con gran detalle.  El artista debió de estudiar muy  de cerca a los leones, incluyendo animales heridos o moribundos.«Cazó a los leones que acosaban a los pastores y atrapó a los chacales. Él, tras dominar a las ﬁeras, hizo que los pastores durmieran tranquilos.»Gilgamesh, c. 2100-1200 a. C.Un mozo de cuadra que sujeta el caballo del rey sirve de nexo con la escena anterior.El arquero tiene más flechas preparadas por si el rey las necesita. Siempre hay sirvientes a la vista para garantizar la seguridad del monarca.
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26Los comienzos: 28 000 a. C.-1400 d. C.Ánfora ática de ﬁguras negrasExequias c. 540-530 a. C., cerámica policromada, 61,1 cm de altura, Museos Vaticanos (Ciudad del Vaticano)Esta vasija para vino es obra del ceramista y pintor ateniense Exequias. La pieza tiene inscripciones que nos ayudan a identiﬁcar a sus protagonistas: se trata de dos destacados héroes de la guerra de Troya: Áyax y Aquiles. Ambos guerreros van armados, lo que sugiere que quizá hayan quedado absortos en el juego mientras montaban guardia.Las lanzas trazan dos diagonales que sirven para focalizar la atención en  la partida que disputan los héroes. Los ojos de los guerreros se han dibujado como si miraran de frente, a pesar de que las figuras están de perfil.Las palabras griegas para «cuatro» y «tres» aparecen inscritas cerca de las bocas de Aquiles y Áyax respectivamente, lo que implica que se trataba de un juego de dados, es decir, algo sometido  al azar y al destino,  como la vida.Aquiles, el de los pies ligeros, lleva protectores en las piernas (grebas), pero dejan una parte sin cubrir, la única en la que es vulnerable: el talón.«¡Muere! Recibiré yo la parca cuando lo dispongan los deseos de Zeus y las otras deidades eternas.»Monólogo de Aquiles, Ilíada, Homero, siglo vii a. C.Las posturas encorvadas de Áyax y Aquiles acentúan  el perfil curvo de la vasija.Que Áyax no lleve su casco quizá sea un presagio de su destino: tras retirar el cuerpo sin vida de Aquiles del campo de batalla,  se suicidará.Añadir detallesSe perfilaban siluetas sobre esmalte negro  y los detalles se añadían rascando la superficie hasta dejar la arcilla a la vista o aplicando pintura con un pincel fino.Los gemelosLa escena de la otra cara de la vasija representa  a los gemelos Cástor y Pólux regresando de  una cacería. Los  temas mitológicos  eran habituales en  este tipo de piezas.
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27Los comienzos: 28 000 a. C.-1400 d. C.Relieve de Persépolis (detalle)Anónimo c. 500 a. C., relieve en caliza, escalera oriental de la apadana, la sala de audiencias, Persépolis (Irán)Esta sección de los bajorrelieves que adornan la apadana del palacio representa una escena del Año Nuevo persa, la ﬁesta del Nowruz, momento en que  el «rey de reyes» recibía tributos de todas las provincias de su imperio. Los súbditos acudían con productos típicos de sus lugares de origen, animales, textiles o madera. Los relieves de la apadana subrayan el poder del rey persa y la extensión de sus dominios.Relieves del frisoEl muro de la apadana estaba cubierto de hileras de figuras de personas  que rendían tributo al rey.  Se han identificado representantes de hasta  23 estados vasallos.Persépolis En Persépolis se celebraban importantes ceremonias,  pero no era la sede del poder político. Darío I dio comienzo a la construcción de la apadana  y su hijo Jerjes la completó.  Este edificio podía albergar a cerca de 10 000 personas.Los ropajes de estos embajadores nos permiten identificarlos como de origen sirio o lidio. Estos brazaletes estarían pintados con  colores brillantes para que el material (muy posiblemente oro) fuera fácilmente reconocible. Estas vasijas seguramente contenían aceites de gran  valor o vino.Estos cuencos quizá  contuvieran algún tipo  de sustancia aromática,  como incienso o mirra. Un ujier real, cuya mano apenas es visible, conduce a los embajadores a la sala de audiencias.Todas las figuras desfilan formando una procesión que sigue una sola dirección: hacia el rey. El efecto global se basa en la fuerza de la repetición. 
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28Los comienzos: 28 000 a. C.-1400 d. C.Método escultóricoPrimero se enrollaban tiras de arcilla, después se esculpía la pieza, añadiendo o quitando arcilla, y luego se cocía, muy probablemente, en un hoyo en lugar de en un horno cerrado.Bajorrelieve de terracota NokAnónimo 500 a. C.-500 d. C., terracota, 54 × 50 × 50 cm, Musée du quai Branly, París (Francia)La cultura Nok, una de las primeras civilizaciones conocidas del África Occidental, es famosa por sus estilizadas esculturas de terracota y por la fundición del hierro. Esta pieza combina la escultura de bulto redondo y el bajorrelieve para reﬂejar ideas culturales y explorar la tensión entre sociedad e individuo en  la vida cotidiana. La mayoría de las esculturas Nok  se han encontrado en las minas de estaño y no por arqueólogos, lo que diﬁculta la tarea de averiguar  cuál era su uso original.Las pupilas,  fosas nasales y orejas puntean el cuerpo de arcilla.Una figura trepa por una cuerda, mientras que los personajes  de la parte inferior parecen llevar gavillas de la cosecha.Una persona mayor encorvada se apoya en su bastón. Otra de las finalidades de esta  obra era representar  las diferentes etapas  de la vida.Las figuras más pequeñas representan a personas realizando tareas útiles para la sociedad. Aquí, una persona sentada cuida de un bebé y un niño.Las mujeres son identificables por sus pechos y los hombres por sus barbas, pero  sus cuerpos quedan conectados en  una forma hueca.El párpado superior es recto y el inferior curvo, algo típico de  la escultura  Nok. Las cejas arqueadas se contraponen con la curva de la parte inferior del ojo.La escultura alterna figuras masculinas y femeninas cuyos brazos sostienen un tocado serpentiforme.
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29Los comienzos: 28 000 a. C.-1400 d. C.Púgil en reposoAnónimo 330-50 a. C., bronce, 120 cm de altura, Palazzo Massimo, Roma (Italia)Esta estatua griega de tamaño natural representa con gran realismo a un atleta veterano justo después de una competición. Gira la cabeza hacia la derecha como si estuviese agradeciendo los aplausos de los espectadores. Seguramente se trate del ganador de un combate, ya que se le dedicó una estatua, pero el coste de la victoria se aprecia en su pose encorvada y las múltiples heridas del rostro. Lo vemos sentado porque quizá esté agotado o aturdido, o simplemente, sea incapaz de mantenerse en pie.Las manos están envueltas en tiras  de cuero y lleva una muñequera de lana  para absorber el sudor  y la sangre.Modelo heroicoFísica y emocionalmente, esta escultura evoca el Hércules Farnesio, una escultura de finales del siglo iv a. C. Esta estatua muestra a un héroe agotado por sus trabajos, pero invicto; todo un modelo de estoicismo.Los ojos se han perdido. Serían de pasta vítrea, lo que permitía obtener un efecto realista.Para mostrar las magulladuras bajo el ojo izquierdo se ha utilizado una aleación de bronce más oscura  que la del cuerpo.Los dedos de manos y pies muestran señales de desgaste, lo que sugiere que eran muchos los que tocaban la estatua con la esperanza de absorber algo de su vigor y resistencia.Orejas magulladas, dientes caídos y la nariz rota nos hablan de las lesiones producidas en peleas anteriores. No sabemos quién es  el protagonista, pero se trataría  de un luchador profesional.En la antigua Grecia  los atletas olímpicos competían sin ropa. Es  esta desnudez la que le confiere su aire atemporal  y heroico a la figura.Las incrustaciones de cobre en el brazo y  el muslo derechos representan heridas y restos de sangre.«Nunca he sentido una impresión tan extraordinaria como la que me produjo la visión de este magníﬁco atleta semibárbaro, como brotando lentamente de la tierra.»Rodolfo Lanciani, 1888
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30Los comienzos: 28 000 a. C.-1400 d. C.Los guerreros de terracotaAnónimo c. 210 a. C., terracota, 175-200 cm de altura, Mausoleo del Primer Emperador Qin, Xi’an (China)Ying Zheng (258-210 a. C.) se autoproclamó Qin Shi Huangdi (Primer Emperador Divino) en 221 a. C. Para su tumba ordenó esculpir 8000 ﬁguras de tamaño natural para que le acompañaran al más allá. Entre ellas hay funcionarios, artistas y un formidable ejército con arqueros, carros y caballos. Los soldados seguramente portaban armas de verdad, pero fueron robadas por  los ladrones de tumbas de épocas posteriores.Para tallar los rostros se empleaban moldes; se han identificado hasta diez moldes básicos. Estos servían de plantilla sobre la que se iba modelando la arcilla hasta darle a cada estatua rasgos individualizados.Se puede identificar a los soldados por el tipo de armadura que llevan.La tumba se descubrió en 1974 cuando unos campesinos que excavaban un pozo se toparan con restos de figuras de arcilla.Esta forma de recoger el cabello permite identificar a los oficiales. El estatus también se reflejaba a través del tamaño: los generales son más altos que  los soldados rasos.Esta figura ha perdido la cabeza. Torsos, brazos, piernas y cabezas se esculpían y cocían por separado antes de ser ensambladas in situ.Los peinados se modelaron con  el mismo nivel de detalle que los rostros.Púrpura chinoLas figuras se pintaron con diferentes pigmentos, entre ellos el «púrpura chino», un preciado color sintético de silicato, cobre y bario. Los colores no sobrevivieron al contacto con el aire tras la apertura de la tumba.DisposiciónLa fosa n. 1 es la mayor de las cuatro fosas.  Las figuras están orientadas hacia el  este y se disponen en 11 columnas, con tres filas de infantería a la cabeza  de la formación.«El universo entero  es el reino de nuestro Emperador.»Sima Qian, 104-87 a. C.
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31Los comienzos: 28 000 a. C.-1400 d. C.Venus de MiloAlejandro de Antioquía c. 150 a. C., mármol,  204 cm de altura, Louvre, París (Francia)Esta escultura fue descubierta en la isla griega de Milos y representa a la diosa del amor, Afrodita para los griegos y Venus para los romanos. La vemos semidesnuda, como si la hubieran pillado desprevenida. Sin embargo, otro fragmento de la estatua sugiere que su mano izquierda estaba extendida y que sostenía una manzana, su premio como ganadora del concurso de belleza conocido como «el Juicio de Paris».IconografíaSegún el mito, Venus nació del océano. A menudo se la representa atendida por criaturas marinas, como en este mosaico romano.Tradición clásicaLa primera imagen de una Afrodita desnuda se le atribuye a Praxíteles (c. 360 a. C.). La estatua se colocó en un templo de la ciudad portuaria de Cnido, y, aunque se perdió, se conservan varias copias.Los lóbulos que faltan probablemente se cayeran durante el robo de los pendientes: en su día, la estatua estaba adornada con joyas de oro o bronce dorado.El brazo derecho se extendía hacia abajo, como intentando recoger sus ropas.El mármol de la isla  de Paros era muy apreciado por su luminosidad y finura.La mano izquierda una vez sostuvo una manzana, quizá un juego de palabras con  el nombre de la isla donde fue hallada: Milos se pronuncia de manera similar a milo, que en griego antiguo significa «manzana».La estatua fue tallada  a partir de dos piezas  de mármol unidas en diagonal bajo la línea superior del drapeado.Los profundos pliegues del drapeado se tallaron con  un buril y crean sensación  de movimiento a la vez que acentúan la silueta del cuerpo que envuelven.«Era tan grande el poder de este artesano que el duro mármol hizo justicia a cada miembro.»Luciano, sobre la Venus de Praxíteles, c. 150 d. C.
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32Los comienzos: 28 000 a. C.-1400 d. C.Laocoonte y sus hijosAgesandro, Atenodoro y Polidoro c. siglo i a. C.-siglo i d. C., mármol, 242 cm de altura,  Museos Vaticanos (Ciudad del Vaticano)El rostro de Laocoonte, el sacerdote que profetizó que el caballo de madera que les regalaban sus enemigos sería la perdición de Troya, es el vivo reﬂejo del horror. Lo vemos siendo atacado por dos serpientes marinas que se enroscan alrededor de sus miembros. Este funesto destino fue entendido como señal de ira divina. Los romanos admiraban esta estatua ya que encarnaba la caída de Troya y el ascenso de Roma.La serpiente venenosa enseña sus colmillos justo antes de morder.Se creía que había sido tallada  a partir de un único bloque de mármol, pero en realidad se compone de unas ocho secciones. Las juntas solo se aprecian si se contempla la pieza muy de cerca.Los hijos son proporcionalmente más pequeños que  su padre para que Laocoonte sea el centro de atención.Laocoonte aparece sentado sobre el altar donde, justo antes del ataque, realizaba sus  ritos de sacrificio.Para algunos críticos la forma en que se enroscan las serpientes resulta poco natural y convincente. A pesar de ello, sirven como nexo de unión de las tres víctimas que forcejean.Cuando se encontró la estatua en 1506 faltaba el brazo derecho de Laocoonte. Sin embargo,  se recuperó siglos después  y se le recolocó en 1957.Ecos del RenacimientoLa influencia de la estatua se puede apreciar en las poses de algunas de las figuras  que Miguel Ángel pintó en  la Capilla Sixtina. Al parecer,  el propio Miguel Ángel  estuvo presente cuando  se desenterró la estatua.RestauraciónAntes de que se recuperase el brazo original y se colocase de nuevo, a Laocoonte se le puso un brazo que se elevaba verticalmente y enfatizaba la estructura piramidal del grupo.Se considera que la expresión de la frente de Laocoonte es físicamente imposible desde el punto de vista de la anatomía humana. Sin embargo, la saga troyana no habla solo del mundo de los mortales, también del de los héroes. «Hay en la historia del arte occidental una escultura que nos proporciona el arquetipo de la agonía humana.»Nigel Spivey, 2001
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33Los comienzos: 28 000 a. C.-1400 d. C.Las tablillas de cera se utilizaban para anotar las cuentas del negocio o para escribir cartas y poesía.Su toga blanca (toga candida) es indicativo de que se trata de un candidato político, lo que confirma su condición de ciudadano romano.La barba de Terencio Neo  se ha pintado con pinceladas rápidas y ligeras, lo que indica que el retrato se tomó del natural.La mujer lleva el cabello con la raya en medio y una diadema roja desde la que penden unos tirabuzones, que entonces estaban  de moda.Su tez es mucho más clara que la de su marido, quizá porque pasaba más tiempo en espacios interiores.La mujer se lleva a los labios un estilete, un objeto que se empleaba para escribir sobre tablillas  de cera. Esto sugiere que quizá escribiese poesía.Sostiene un pergamino de papiro sellado con cera roja.Retrato de Terencio Neo y su esposaAnónimo mediados del siglo i d. C., fresco, 60 × 70 cm, Museo Arqueológico Nacional de Nápoles, Nápoles (Italia)Dos ciudadanos con aspecto de literatos se asoman en este retrato pintado sobre las paredes de yeso de una casa de Pompeya. Allí se encontraron graﬁtis de corte político que sugieren que Terencio Neo, propietario de una panadería, aspiraba a un cargo público. El retrato estaría a la vista de los clientes de su establecimiento.Una ventana al pasadoMuchas de las viviendas de Pompeya estaban decoradas con frescos de bodegones, paisajes y escenas mitológicas. Muchas de ellas sobrevivieron a la erupción del Vesubio.Pieza complementariaEn su momento, sobre la pareja había una imagen de Eros y Psique, una forma de confirmar su amor. Tras la excavación de Pompeya, las dos imágenes fueron separadas y enviadas al Museo Arqueológico Nacional de Nápoles.
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1241. Doríforo (Portador de lanzas), Policleto, c. 440 a. C. Esta estatua de bronce (que hoy conocemos por una copia romana) marcó las reglas de la proporción y el equilibrio. La figura se yergue en un contrapposto, una pose que idealizaba la desnudez al realzar la tensión de los músculos.2. Adán y Eva, Lucas Cranach, 1526. Esta representación encierra un detalle sutil. Si miramos con atención, veremos que lo que parecen hojas  de higuera que cubren las partes pudendas son hojas de parra, símbolo del vino y la sangre de  Cristo, redentor del pecado original.4. El pastor Paris, Jean-Baptiste Frédéric Desmarais, 1787. Desmarais demostró su dominio de la anatomía en este desnudo del troyano Paris. Esta pintura neoclásica es una versión idealizada del desnudo masculino en una apacible escena pastoral. 3. Mujer dándose un baño, Kitagawa Utamaro, 1770. En esta delicada representación femenina procedente del periodo Edo, el artista de ukiyo-e pone el foco en la sensual suavidad de la piel de esta dama de compañía y la gracilidad del contorno de su espalda y de su nuca. El desnudoEl desnudo es un género universal en el  mundo del arte. Trasciende las culturas  y el marco temporal y capta la belleza, la sensualidad y la vulnerabilidad del ser humano. Las antiguas estatuas griegas de héroes y dioses desnudos establecieron un canon de belleza que fue redescubierto y celebrado durante el Renacimiento. Un sinfín de artistas han sabido aprovechar el poder de este género, a menudo a través de formas  no idealizadas, para transmitir historias personales, desaﬁar las normas sociales y explorar la sexualidad. 3






[image: background image]


5685. La maja desnuda, Francisco de Goya, 1797. Goya pintó dos cuadros de una maja: una vestida y otra desnuda. En esta versión la maja mira fijamente al espectador.  Su mirada habla de una mujer poderosa que no se disculpa  por estar desnuda.6. La gran odalisca, Jean-Auguste-Dominique Ingres, 1814. Los críticos  se burlaron de esta concubina del harén por su inexactitud anatómica.  Sin embargo, hoy se aprecia la sensualidad que transmite su cuerpo, cuya silueta es reflejo del drapeado de las sábanas y cortinas.7. Bañistas, Edvard Munch, 1907. Munch explora el desnudo masculino en un contexto cotidiano, de manera que hace del género  un audaz experimento con el color  y la forma. Sus vigorosas pinceladas transmiten vitalidad y masculinidad.8. Desnudo azul IV, Matisse, 1952. Este sorprendente collage, completado al final de su carrera, cuando Matisse ya no podía pintar debido a su mala salud, muestra un desnudo reducido a líneas y formas esenciales en tonos azul cobalto. La composición inspira juego y movimiento.La hoja de higueraEn el siglo xvi, la Iglesia emitió un decreto que establecía que «no se pintarán figuras con una belleza tal […] que excite la lujuria». Esto puso en marcha una campaña para ocultar los genitales en el arte de toda Italia y más allá, empleando hojas o taparrabos, un movimiento que llegó a conocerse como la «campaña de la hoja de higuera».7
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36Columna de Trajano (detalle)Anónimo principios del siglo ii d. C., mármol, 380 cm de altura (incluido el pedestal), Foros imperiales, Roma (Italia)Este monumento narra la campaña del emperador romano Trajano contra los dacios, en la actual Rumanía. La narración de los hechos asciende en espiral (el conjunto mide 200 m) hasta el desenlace ﬁnal, que representa la muerte de Decébalo, el rey dacio, que acaba suicidándose. La composición anticipa técnicas cinematográﬁcas modernas, como el montaje, los cortes y las perspectivas múltiples. Los soldados romanos se preparan para  la campaña  militar: desbrozan bosques, cavan trincheras y, como aquí, construyen fuertes.Tras los portaestandartes van los legionarios, que llevan sus enseres personales sujetos en largas lanzas. Este tipo  de detalles fueron seguramente observados  por artistas que viajaban con el ejército romano.Las tropas se reúnen para escuchar un discurso de Trajano, su comandante (imperator), que se sitúa por encima de ellos para subrayar su importancia.Los barcos están repletos  de suministros; los escultores prestaron gran atención a la logística militar así como a  los aspectos ceremoniales  del Imperio romano.Esta figura grande y barbuda personifica al río Danubio, quien con su mano derecha sujeta algunos de los barcos.Los legionarios atraviesan un arco para dirigirse a un puente de pontones. En este primer nivel de la columna vemos a las tropas cruzando el Danubio.Mármol de CarraraPara construir la columna se trajeron en barco 17 bloques de mármol desde la ciudad de Carrara, en el norte de Italia, famosa por la calidad de su piedra.La columnaLos escultores trabajaron en un andamio. El relieve da 23 vueltas, sin interrupciones, y las escenas se mezclan unas con otras. En tiempos, una estatua de Trajano adornaba la parte superior de la columna. En 1587 se colocó en  su lugar una de san Pedro.«Y erigió en el foro una enorme columna, como monumento a sí mismo  y en recuerdo de su trabajo  en el foro.»Dión Casio, 211-233 d. C.Los comienzos: 28 000 a. C.-1400 d. C.
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37Buda sedente con sirvientesAnónimo India, 131 d. C., arenisca roja, 93 × 85,4 × 16 cm, Museo de Arte Kimbell, Fort Worth, Texas (Estados Unidos)Esta escultura es una de las primeras imágenes existentes del Buda con forma humana. (Anteriormente se representaba mediante símbolos como huellas). Aparece sentado en un trono, con las piernas cruzadas en posición de loto, sonriente y vestido con una túnica de monje. Dos sirvientes, cada uno con una delicada sonrisa en el rostro, ﬂanquean al Buda. La diferencia de tamaño es una forma de indicar la jerarquía.Los comienzos: 28 000 a. C.-1400 d. C.Imagen especularEl bajorrelieve del trono repite la escena de la tríada superior: un pilar coronado con una rueda, que simboliza al Buda  y sus enseñanzas, aparece flanqueado  por dos asistentes.Medio tradicionalMathura, una ciudad del norte de la India, fue un importante centro de producción artística durante el Imperio kushán (c. siglo i a. C.-siglo iii d. C.).  Su arte se basaba en las tradiciones indígenas y solían utilizar la arenisca roja local.Esta oquedad albergó en su día una ushnisha (protuberancia craneal). Esto, junto con la urna (punto en espiral) en la frente, identifica al sujeto como el Buda.La mano derecha alzada adopta el abhayamudra (protección).La túnica de monje  que cubre uno de  los hombros deja  al descubierto un  cuerpo esculpido  con delicadeza.Los leones alados del panel inferior indican que había intercambio de ideas culturales y artísticas entre Asia Occidental y la India durante los primeros siglos a. C.Los símbolos tallados en las plantas de los  pies y las palmas de las manos  del Buda (el loto  y la rueda) representan sus enseñanzas divinas.La mano izquierda se apoya sobre la rodilla formando un puño que simboliza el  poder del Buda.Una inscripción en sánscrito híbrido explica que un monje encargó esta escultura en el cuarto año del reinado del rey Kanishka del Imperio kushán.
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38Los comienzos: 28 000 a. C.-1400 d. C.Vishnu rescata a BhudeviAnónimo c. 400 d. C., arenisca, 200 cm de altura, Cueva n. 5, Cuevas de Udayagiri, Madhya Pradesh (India)Un relato del Bhagavata purana, un antiguo texto hindú, cuenta cómo un demonio capturó a Bhudevi, «la diosa que es la Tierra» y la conﬁnó en las profundidades de un océano cósmico. Este relieve  del templo muestra al dios Vishnu dispuesto a rescatarla para restaurar el orden natural.Un vasto imperioEl Imperio gupta, ocupó  un amplio territorio del subcontinente indio durante los siglos iv al vii d. C. Este imperio era hindú, pero fue generoso con el arte y la literatura de otras religiones.Cuevas sagradasEl santuario de Udayagiri (montaña del amanecer) es sagrado para el budismo, el jainismo y el hinduismo. La cueva n. 20 alberga esta escultura del santo jainista Parshvanatha, protegido por una caperuza de serpiente.Una naga, una criatura del inframundo que se asemeja a una cobra, enrosca su cuerpo a los pies de Varaha mientras aclama su victoria.Esta escultura fue encargada por el rey Chandragupta II. Lo vemos representado a mayor escala que los espectadores de arriba, aunque su estatua hoy está rota.Vishnu aparece como Varaha, uno de sus muchos avatares, que tiene cabeza de jabalí.  El tamaño y la pose vigorosa de Varaha dan  fe del infinito poder de las deidades hindúes.Bhudevi se aferra como puede a los colmillos  de Varaha.Infinidad de deidades, espíritus  y hombres sabios (brahmanes) observan el heroico rescate  desde las hileras superiores.El ministro más importante del rey aparece a su lado,  pero a una escala mucho menor.La diosa Lakshmi, la consorte de Vishnu, se agarra a una cuerda atada a la muñeca derecha del dios.«Él [Vishnu] se alzó resplandeciente, arrancando con sus colmillos la Tierra sumergida en el rasātala [Inﬁerno].»Vyasa, Bhagavata purana
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Adorno para nariz con decapitadorAnónimo 200-900 d. C., cobre dorado, plata, piedra verde e incrustaciones de piedra marrón, 7 × 10 cm,  Museo Metropolitano de Arte, Nueva York (Estados Unidos)La cultura moche (ﬂ. 200-900 d. C.) habitó la región de la costa norte de lo que hoy es Perú. Sus sacerdotes oﬁciaban ceremonias, incluidos sacriﬁcios humanos, en lo alto de pirámides de adobe y solían llevar adornos metálicos en la nariz que resplandecían  bajo el sol. Dorado por agotamientoLos moche del norte utilizaban un proceso llamado dorado  por agotamiento. A partir de  una aleación que contenía oro, la plata y el cobre se disolvían en un baño de sal puesto a calentar. Como resultado quedaba una fina capa de oro. Composición simétricaEsta pieza está elaborada con metal martillado y representa una figura masculina que mira de frente, enmarcada por unas líneas diagonales que irradian desde el centro. 39Los comienzos: 28 000 a. C.-1400 d. C.Las orejeras eran signo de estatus elevado.La túnica y el taparrabos eran atuendos masculinos habituales entre los moche.El decapitador sostiene una cabeza humana, que presumiblemente cortó empleando su tumi.Los ornamentos de oro crean movimiento y sonido, ya que tintineaban y brillaban cuando su portador se movía.Estas hojas del tocado podrían hacer referencia a un pulpo o a las olas del océano Pacífico.Los cuatro pares de apéndices aluden a las ocho patas de una araña, animal comúnmente asociado con el decapitador.El tumi es un cuchillo de hoja semicircular y mango largo que lleva una cuerda atada a la parte superior.El adorno que la figura del decapitador lleva  en la nariz muestra cómo se habría colocado.
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40Los comienzos: 28 000 a. C.-1400 d. C.Escena de cazaAnónimo 400-450 d. C., tinta, pigmentos y enlucido sobre muro de piedra, pared norte de la cámara principal,  tumba de Muyongchong, Ji’an (China) El artista captó el dinamismo de una escena de caza  en la que hombres a caballo persiguen a un tigre y dos ciervos. Se pintó en la pared de una tumba, quizá de una familia noble, e ilustra un aspecto esencial de  la vida en el reino Koguryo de la antigua Corea (actualmente noreste de China y Corea del Norte). Montañas estilizadas El uso de la escala crea profundidad. Para las  montañas se han empleado líneas onduladas en tonos tierra y de grosor variable que crean ese efecto. Es una forma de sugerir el escenario de la caza, más que  de representarlo con fidelidad.Tensión y ritmoLos arcos tensados, el arquero que se da la vuelta, los caballos al galope y la presa a la fuga reflejan la emoción y la velocidad a la que se sucede la caza, pero también la confusión, ya que los jinetes cabalgan en una dirección y los ciervos huyen en la otra.Dando muestra de su pericia, el arquero se retuerce sobre su montura mientras dispara al ciervo a sus espaldas.Las nubes son un símbolo auspicioso en la cultura de Asia Oriental. Representan la buena fortuna y la longevidad.Se aplicó una imprimación de color blanco sobre el yeso húmedo para realzar el  brillo de los pigmentos. Los tonos naranjas y rojos contrastan con la intensidad  del negro  y el marrón, añadiendo energía al mural. El tigre que huye está pintado con gran realismo en tonos anaranjados y finas rayas negras. Los perros Jindo coreanos eran famosos por sus  dotes para la caza.
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41Los comienzos: 28 000 a. C.-1400 d. C.Vyala con jineteAnónimo, siglo v d. C., arenisca, 90 × 58 cm, Museo arqueológico, Sarnath (India)En este relieve de arenisca, que forma parte de un grupo de dos piezas, dos yakshas, espíritus de la naturaleza, atacan a una bestia parecida a un león,  un vyala. Los vyalas son criaturas zoomorfas que aparecen en muchos templos del sur de Asia y en  los tronos de las ﬁguras sedentes del Buda de Sarnath. Fue aquí donde el Buda pronunció su primer sermón  y es un importante centro de peregrinación.La cola del vyala rodea al segundo yaksha, cuyas piernas flexionadas hacen pensar que se está preparando para saltar y hendir el pie de  la bestia con su espada. El borde de la pieza se desmenuza con facilidad, revelando las capas de la arenisca.El espeso pelaje de la criatura cae formando mechones en torno a su cuello.La lengua del vyala sobresale entre sus dientes para dar a entender que la bestia está agitada y furiosa.El jinete sujeta el cuerno del vyala mientras sonríe con aire despreocupado. Esta figura lleva todo tipo de adornos: collares, cinturones y dos tipos  de pendientes, un disco  y un aro.Este sutil pliegue sobre el vientre es un sello distintivo del estilo del periodo gupta.IconografíaLos ojos saltones,  las cejas arqueadas y  los labios carnosos sugieren que el jinete  es un yaksha, un  espíritu que puede ser bondadoso o malvado.Marcando estiloLos artistas budistas  de todo el mundo se inspiraron en el estilo desarrollado en el monasterio de Sarnath durante el Imperio gupta (c. 320-550 d. C.).
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42Los comienzos: 28 000 a. C.-1400 d. C. El cáliz está decorado con piedras preciosas y presenta  a la emperatriz como  una generosa mecenas.Un hombre descorre una cortina, como si estuviese guiando la procesión hacia el interior de la iglesia.Los motivos arquitectónicos como columnas, arcos y puertas refuerzan la conexión entre el mosaico y el escenario donde se desarrolla la procesión.Antonina, esposa de Belisario, el general que lideró la conquista bizantina de Italia, es una de  las sirvientas de Teodora.El brocado de la parte inferior de la túnica representa la adoración de los tres Reyes Magos.Dos clérigos encabezan  la procesión.
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43Los comienzos: 28 000 a. C.-1400 d. C.Procesión de TeodoraAnónimo c. 547 d. C., mosaico, basílica de San Vitale, Rávena (Italia)Este mosaico de una iglesia de Rávena representa a la poderosa emperatriz bizantina Teodora participando en una ceremonia religiosa. Se ubica frente a otro mosaico similar protagonizado por su marido, el emperador Justiniano I, ﬂanqueado por soldados y sacerdotes. San Vitale se construyó durante el reinado de ambos, después de que Rávena se convirtiera en capital de la Italia bizantina. Era una forma de demostrar el poder religioso y político del imperio. Los mosaicos  como este son un buen ejemplo de la fusión de la iconografía romana y bizantina con las inﬂuencias artísticas italianas. La emperatriz luce ropas y joyas ﬁnas y muestra el cáliz de la eucaristía mientras  se prepara para entrar a la iglesia. «Las ﬁguras de los mosaicos forman una solemne procesión, recorriendo los muros o mirando desde cúpulas y ábsides, tan perfectas como si hubieran sido creadas ayer.»Lady Eastlake, 1860 El foco de la escenaPara remarcar la jerarquía, la emperatriz se sitúa en el centro y bajo un arco. Además, su figura es ligeramente más alta que el resto de personajes.TeselasLos mosaicos se construían con teselas, pequeñas piezas de piedra, azulejo, vidrio u otros materiales. Los mosaicos eran habituales en el arte bizantino, ya que permitían incorporar detalles intrincados y jugar con colores vibrantes que transmitían sensación  de opulencia. Las sirvientas de Teodora siguen a la emperatriz en orden descendente de importancia. Su estatus viene indicado por sus vestimentas y su tamaño.El oro simboliza la luz divina y le confiere al mosaico una cualidad celestial.El marco decorativo se compone de una hilera de medallones y hojas y una segunda de perlas  y gemas de color azul y verde.La emperatriz lleva  una túnica púrpura y  una corona, y su cabeza está enmarcada con  un halo, símbolos todos  de su estatus político  y religioso.Justo delante de la cortina vemos la pila  del agua bendita para purificarse antes de acceder al templo.






[image: background image]


44Los comienzos: 28 000 a. C.-1400 d. C.Padmapani el bodhisattvaAnónimo ﬁnales del siglo v d. C., mural, temple sobre pared, 177 × 75 cm, Cuevas de Ajanta, Aurangabad (India)Este mural está en la entrada de la Cueva n. 1. En él, un bodhisattva (aquel que busca el despertar para el bien de los demás seres) llamado Padmapani (el portador del loto) y una imagen de Vajrapani (el portador del rayo), ﬂanquean una estatua del Buda. Padmapani se muestra noble y compasivo mientras contempla un mundo rebosante de vida. Padmapani y Vajrapani aún no son budas, pero son discípulos cercanos del Buda.La flor de loto simboliza la pureza y es un atributo de la compasión del bodhisattva.El mono es una alegoría de la mente inquieta y distraída en contraste con el apacible estado interior del bodhisattva.La mirada de Padmapani refleja una compasión ilimitada así  como la carga que supone permanecer en el samsara (la existencia cíclica) en beneficio de todos los seres.Las hojas de  la areca se han plasmado con  gran realismo.Que los pendientes no vayan a juego quizá fuese lo habitual entre los reyes indios de  la antigüedad.Dos mundosLa profundidad del mundo interior de la figura central contrasta con la vida que anima  el mundo exterior: vegetación, un pavo real, un mono juguetón y un alegre enano. El mural tiene más figuras, entre ellas devotos sirvientes y parejas de enamorados.ContextoPadmapani adorna los muros de esta sala con pilares del complejo monástico de Ajanta, formado por 30 cuevas excavadas en la roca. La Cueva n. 1 se construyó gracias al patrocinio del emperador Harishena, de la dinastía Vakataka (r. c. 460-477 d. C.).La magnífica corona con exquisitas joyas e hilos con perlas ensartadas aluden al estatus divino del protagonista.
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45Los comienzos: 28 000 a. C.-1400 d. C.BudaAnónimo c. 550 d. C., agalmatolita, 13,5 cm  de altura, Museo Nacional de Corea, Seúl  (Corea del Sur)Esta pequeña ﬁgura, que en esta imagen aparece más grande de lo que es en realidad, muestra al Buda meditando. Tallada durante el reino de Baekje, que dominó la zona suroccidental  de la península coreana desde el 18 a. C. hasta el 660 d. C., fue desenterrada en 1936 en  el yacimiento del templo de Gunsu-ri, en la  capital, Sabi (hoy conocida como Buyeo).AgalmatolitaEs una roca blanda y fácil de tallar muy utilizada en Corea, China y Japón. Sus tonos pueden ser blancos, rojos, amarillos, grises, verdes o marrones.Vista posteriorLa estatua se empleaba en el culto budista,  es decir, fue concebida para verse de frente. La parte posterior no  se talló.Las facciones son amables, gentiles,  típicas del peculiar estilo del reino de Baekje.La postura de meditación subraya  la importancia de  las prácticas contemplativas  en el budismo.Las manos del Buda se apoyan suavemente sobre el abdomen adoptando dhyana mudra (la pose de meditación).Unos pliegues en forma de «U» adornan la túnica del Buda que cubre decorativamente  el pedestal, una influencia de  estilos de épocas anteriores.El pedestal es rectangular, liso y sin adornos, lo que crea  un contrapunto con  el drapeado.
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46Los comienzos: 28 000 a. C.-1400 d. C.El emperador WuYan Liben (atribuido) siglo vii, tinta y pigmento sobre seda, 51,3 × 531 cm, Museo de Bellas Artes, Boston (Estados Unidos)El emperador Wu Di (r. 560-578) de la dinastía Zhou septentrional fue famoso por uniﬁcar el norte de China en 577 y por prohibir el budismo y el taoísmo en 574. En este detalle de un pergamino que homenajea a 13 emperadores de cinco dinastías, el tamaño del emperador Wu sirve para enfatizar su autoridad.Retrato imperialEl poder del emperador se percibe a través de su porte, su postura erguida y sus ropajes decorados con símbolos reservados exclusivamente para el Hijo del Cielo.En el pergamino hay emperadores de diferentes dinastías (que reinaron del 171 a. C. al 617 d. C.), pero todos ellos llevan vestimentas del periodo Tang.Al igual que siete de los 13 emperadores del pergamino, Wu Di viste una túnica negra y una falda roja decoradas  con emblemas auspiciosos, como un tigre y un dragón.Wu Di era famoso por sus prominentes barbas y se le representa como  un gobernante de edad madura. Las inscripciones identifican a los emperadores. Esta explica que Wu Di «ocupó el trono durante 18 años […] y destruyó la ley de Buda».El emperador lleva un  tocado plano de cuya parte delantera y trasera penden 12 cordones con cuentas.Los sirvientes son mucho más pequeños  que el emperador, para dejar claro que su  estatus es inferior. «“Leer” una pintura china es entablar un diálogo con el pasado […] Una experiencia íntima […] compartida y repetida a lo largo de los siglos.»Maxwell K. Hearn, 2008PigmentosLos colores se obtenían de plantas o minerales que se mezclaban  con aglutinantes de origen animal y agua.  El verde se obtenía de  la malaquita, el rojo del cinabrio y el blanco  de la calcita.
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47Los comienzos: 28 000 a. C.-1400 d. C.Máscara funeraria de K’inich Janaab’ PakalAnónimo c. 683, jade con obsidiana, 25,6 cm de altura, Museo Nacional de Antropología, Ciudad de México (México) Esta máscara funeraria fue realizada para el gran rey K’inich Janaab’ Pakal, que gobernó la ciudad maya de Palenque durante 68 años tras ascender al trono con solo 12 años. Los mayas sentían gran aprecio por el jade debido a su color que simbolizaba el agua y la planta del maíz, un cereal clave para su supervivencia. Esta máscara aseguraba que tras su muerte, Pakal volvería el ciclo del renacimiento.La máscara es en realidad  un mosaico elaborado con decenas de piezas de jade, el material más preciado por los antiguos mayas. Las orejeras de jade, asociadas con la divinidad y la realeza, están engarzadas y fijadas dentro de unos agujeros en las orejas de Pakal. El color natural del  jade presenta algunas variaciones que imitan las tonalidades de un rostro humano, lo que confiere a la máscara un marcado realismo.Los pendientes, collares, anillos y tocados de jade eran muy elaborados y los llevaban personas  de alto rango, como  reyes, sacerdotes  y cortesanas.Se añadieron perlas y conchas marinas a la máscara, que serían  muy parecidas a las  que Pakal habría  llevado en vida.La pieza de jade en la boca de Pakal simboliza el aliento divino. Este aliento podría ser el de Pakal, pero también el del jade, ya que se consideraba que esta roca tenía vida propia. Simbolismo divinoLlevar jade tras la muerte era una forma de que Pakal se asociase con Hun Hunahpu, el dios del maíz, que representaba la renovación cíclica  de la vida.Materia primaPor su dureza, el jade  es uno de los materia les más difíciles de tallar  y es necesario emplear una piedra muy dura. Los ojos son de obsidiana.
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48Los comienzos: 28 000 a. C.-1400 d. C.San Mateo, evangeliario de LindisfarneEadfrith c. 700 d. C., folio 25v, 28,2 × 22,8 cm, Biblioteca Británica, Londres (Reino Unido)En esta imagen vemos a san Mateo iluminando  el manuscrito del que forma parte este folio: el evangeliario de Lindisfarne, una forma de subrayar  el valor de este documento. El monje que realizó  estos trabajos en la isla de Lindisfarne, frente a las costas de Northumberland, en el noreste de Gran Bretaña, debió de sentir que el apóstol era una  ﬁgura muy cercana. La inscripción sobre la figura alada, emblema de san Mateo, reza: imago hominis (imagen del hombre).Hay inscripciones en griego y en latín, las lenguas habituales de los textos medievales. Hagios significa «santo» en griego, Mattheus «Mateo» en latín.Las aureolas, los discos brillantes que rodean la cabeza de los santos, indican que se trata de personajes sagrados.La cortina quizá sea  una forma de representar cómo las escrituras son capaces de levantar el velo de la realidad para revelar la verdad divina.El evangelista va descalzo, una forma  de expresar que el antiguo recaudador  de impuestos es ahora  un hombre humilde. El hombre tras la  cortina quizá sea san Lucas, cuyo Evangelio fue influenciado por  el de Mateo.La habitación carece de enseres, lo que sugiere que la inspiración de san Mateo es pura; él se limitó a anotar lo que había visto en sus días como discípulo de Cristo.ComposiciónLa escena es sencilla pero equilibrada. La línea de la cortina enmarca a san Mateo  y su celda sirve a su vez  de marco para toda la imagen. Una serie de cuadrados encierran asociaciones místicas relacionadas con  el número cuatro:  los cuatro Evangelios,  las estaciones del año  o los puntos cardinales.«Este manuscrito iluminado es una obra maestra.»Obispo de Durham, 1998
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49Los comienzos: 28 000 a. C.-1400 d. C.Funcionarios y embajadoresAnónimo 706-711, pigmentos minerales sobre muro imprimado de blanco, 200 × 300 cm, tumba de Li Xian,  príncipe Zhanghuai, Mausoleo de Qianling, Xi’an (China)Esta escena decora la tumba del príncipe heredero Zhanghuai (dinastía Tang) y representa a funcionarios recibiendo a embajadores de tierras lejanas como el actual Uzbekistán, Corea del Sur y el extremo oriente ruso. El artista emplea el lenguaje corporal, la mirada y los gestos para transmitir la tensión entre los extranjeros llegados hasta la corte para realizar alguna petición y los funcionarios del príncipe.TécnicaLa silueta de las figuras se trazó con un contorno negro de grosor uniforme, conocido como «línea de alambre de hierro». El artista comenzó esbozando el dibujo en ocre rojo y luego perfiló el contorno final con tinta negra a base de hollín.MovimientoEl plano se inclina porque el mural se ubica en la pared de un pasaje descendente. Sin embargo, la pendiente también crea la impresión de que hay menos espacio entre las figuras.Los funcionarios Tang llevan el atuendo oficial de la corte, incluyendo sus distintivos tocados.Los funcionarios se miran entre  sí, reforzando la idea de grupo cerrado mientras debaten  entre ellos.Este emisario lleva una túnica centroasiática sobre pantalones y botas, un estilo adoptado por muchos hombres del periodo Tang.Este hombre de ojos hundidos y nariz prominente refleja los estereotipos Tang sobre los iranios. Lleva la cabeza medio afeitada, como los nómadas del Asia Central.Los tres emisarios miran con cierta aprensión mientras los funcionarios deliberan. Uno de ellos se frota las manos mientras espera.El tercer emisario lleva gorro y pantalones de piel, lo que indica que quizá provenga de Siberia Oriental, en la región del río Yalu.El gorro pequeño y la vestimenta de color blanco con mangas muy anchas de este emisario apuntan a que procede de Corea, probablemente del Estado de Silla.
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50Los comienzos: 28 000 a. C.-1400 d. C.La señora K’ab’al Xook realizando  una sangría ritualAnónimo c. 723-726, piedra caliza, 109 × 78 cm, Museo Británico, Londres (Reino Unido)Este relieve del yacimiento arqueológico de Yaxchilán (México) esceniﬁca un ritual sagrado. La señora K’ab’al Xook se arrodilla ante el rey Itzamnaaj B’ahlam III mientras enhebra una cuerda con púas a través  de su lengua. Su sangre divina se derrama sobre unas tiras de papel de corteza como ofrenda a los dioses para garantizar la seguridad del reino. Los glifos tallados encima y a un lado del rey describen el ritual y proporcionan los nombres de los participantes. La antorcha sagrada que  el rey sostiene sobre la señora Xook indica  que se trata  de un ritual  muy importante.La profundidad de las figuras  del relieve les da  un aspecto casi tridimensional  y enfatiza su realismo.El huipil (vestido de fino tejido), las joyas de jade y el elaborado tocado de la señora K’ab’al Xook denotan su elevado estatus.La sangre sagrada cae sobre unas  tiras de papel  de corteza colocadas en  un recipiente.El cabello del rey está decorado con plumas de quetzal y una máscara  de la deidad, lo que lo relaciona con el poder divino. Simbolismo animalLas plumas de quetzal del rey Itzamnaaj B’ahlam III le vinculan con esta ave tropical, cuyas resplandecientes plumas azul verdoso  se asociaban con la realeza y la divinidad.Representación ritualSe creía que realizar una sangría a un miembro de la realeza garantizaba la continuidad del mundo y de los ciclos sagrados.






[image: background image]


51Los comienzos: 28 000 a. C.-1400 d. C.Ratnacuda le muestra su palacio a SudhanaAnónimo siglo ix, basalto tallado, 200 × 100 cm aprox., templo de Borobudur, Regencia de Magelang,  Java Central (Indonesia)Este bajorrelieve representa la historia de Sudhana, un peregrino budista, en su viaje al despertar espiritual. En él conoce a Ratnacuda, un rico comerciante y mecenas budista, que le muestra un hermoso palacio. Cada planta de dicho palacio simboliza las perfecciones  que uno alcanza en el camino del bodhisattva hacia  el despertar. La historia transcurre en el sur de la India en la época de Buda, hacia los siglos vi-v a. C.Ratnacuda le muestra a Sudhana su palacio. Cada uno de sus diez pisos son una alegoría del camino que debe recorrer el bodhisattva para alcanzar el despertar del Buda.En los pisos inferiores, Sudhana contempla actos de caridad como la distribución de alimentos y riquezas. Conforme avanza en su camino de perfección, su carácter se vuelve más y más sutil.Ratnacuda y Sudhana pasean con sombrillas, lo que prueba  su riqueza, pero también su estatus espiritual.La flora y la fauna locales sirven para crear escenarios familiares que ayuden a los fieles a conectar con la historia.Templo de BorobudurEl complejo del templo, que tiene 504 estatuas de Buda y 2672 paneles tallados, fue construido en el valle de Kedu, en Java, durante la dinastía Shailendra, que floreció c. 750-850.Estructuras meruEs casi seguro que las edificaciones como el palacio de Ratnacuda no existieran en Java, pero las estructuras de varios niveles (meru) sí eran comunes en la arquitectura palaciega y en los templos del sudeste asiático.La corona, las joyas y el atuendo de los personajes se inspiran en el estilo javanés local y en la estética del sur de la India. El cortejo de acompañantes y sirvientes añaden sensación de riqueza y estatus elevado. 






[image: background image]


52Los comienzos: 28 000 a. C.-1400 d. C.Página con crismón (folio 34r)Anónimo c. 800 d. C., tinta, oro y plata sobre vitela, 33 × 25 cm, Trinity College, Dublín (Irlanda)La «X» (chi) y la «P» (rho) son los primeros caracteres de la grafía griega de «Cristo». Estas letras acabaron conformando un símbolo, el crismón, el monograma de Cristo. Esta página pertenece al Libro de Kells, un documento que contiene los cuatro Evangelios  del Nuevo Testamento y que se cree fue compilado  por monjes celtas en el monasterio de san Columbano, en la isla escocesa de Iona. Esta página en concreto es donde aparece por primera vez el nombre de Cristo en el Evangelio de san Mateo. El monje que iluminó este manuscrito deseaba evocar asombro ante la importancia de su contenido.Cristo aparece como  una figura pequeña, rodeado por la suntuosa decoración, tal y como  su carne mortal quedó en segundo plano al ascender a la gloria celestial.Punto focalLa «X» que forman los brazos de la letra chi recuerda a la cruz en  la que Cristo murió y  por ello se les da un énfasis especial.Escribas e iluminadoresEl scriptorium era la sala del monasterio en la que los monjes iluminaban los manuscritos. Un escriba copiaba los textos sobre vitela utilizando tinta y una pluma de ave y luego un iluminador  la decoraba con pan  de oro y pigmentos naturales.La iIota (I), la tercera letra del nombre griego de Cristo, aparece debajo de la curva que traza la letra rho (P).Las páginas del Libro de Kells están hechas de vitela (piel de becerro).El texto completa la frase iniciada por las letras iluminadas: XPI autem generatio, «El nacimiento de Jesucristo».Los motivos entrelazados recuerdan los delicados trabajos de metalistería  y filigrana de la Irlanda  del siglo ix.Unos gatos que cazan ratones se llevan una hostia de comunión, un detalle curioso que nos recuerda la necesidad de la vigilancia espiritual. Los ángeles sirven  para recordar el  origen celestial de la palabra del Evangelio.La cabeza humana que forma el extremo de  la letra rho (P) sirve de punto para la iota (I).
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53Los comienzos: 28 000 a. C.-1400 d. C.El juicio ﬁnalEnde c. 975 d. C., tinta, oro y plata, manuscrito iluminado, 36 × 26 cm, catedral de Gerona, Gerona, Cataluña (España)Esta página de un manuscrito conocido como el  Beato de Gerona es obra de una monja. Se realizó  en Cataluña al poco de haber sido reconquistada a  los musulmanes. Es de estilo mozárabe y su colorido y formas geométricas son típicos de una cultura cristiana muy inﬂuenciada por la islámica. Las páginas están decoradas con oro y plata, lo cual revela que se concedía gran importancia a la palabra divina.Unos arcos de herradura se entrelazan; se trata de uno de los toques más genuinamente islámicos de esta iluminación.Las estrellas brillan en  su esfera; representa de forma estilizada la concepción medieval del universo.La luz dorada se extiende por el cielo.  El colorido ha perdido brillo, pero todavía contrasta con la oscuridad del infierno.Un santo se compadece y tiende su mano salvadora para ayudar a un alma a entrar en el cielo.Los demonios tratan a los pecadores con una violencia brutal y los arrastran a su condenación eterna.Una terrible serpiente se traga el alma de un pecador que parecía dispuesto a escapar del infierno.Las serpientes custodian a los cautivos. Son una referencia a la serpiente que tentó a Eva en el jardín del Edén (Génesis 3: 1-24).La dirección descendente de las almas que caen es un recordatorio de que se condenaron a sí mismas por su vida pecaminosa.Crear tensiónEl movimiento ascendente de los santos y el descendente de los pecadores genera tensión, energía y coherencia visual.Expresión facialEl rostro vacío de Satanás contrasta con la calidez y afabilidad de los de los santos;  su cresta puntiaguda también contrasta  con los halos.
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54Los comienzos: 28 000 a. C.-1400 d. C.Estatua de ParvatiAnónimo c. 900-925, bronce, 69,5 cm de altura, Museo Metropolitano de Arte, Nueva York  (Estados Unidos)Esta magníﬁca representación de Uma (el nombre que la diosa hindú Parvati recibe en Tamil Nadu, donde se realizó esta escultura) encarna las ideales de belleza y feminidad. Su pose, con el peso desplazado hacia un lado  y el brazo izquierdo que sigue con elegancia  el contorno de su cadera, es regia, maternal y seductora, y aparece con todo tipo de adornos. Los grandes lóbulos están decorados con unos aros como los que llevaban los miembros  de la realeza.Unos diminutos cascabeles fijados a los adornos de las piernas sugieren que cuando la diosa camina se oye un sonido tintineante.MontajeLa base cuadrada estaba engarzada en  un pedestal en forma de loto (signo de divinidad) que se colocaba sobre un palanquín durante las procesiones.El paso del tiempoLa corrosión de la  estatua revela que estuvo enterrada durante siglos. En tiempos de guerra era normal enterrar estas piezas de bronce para ponerlas a salvo.Los anillos en los pies nos dicen que está casada. Su marido es el poderoso dios hindú Shiva.Sus rasgos físicos, incluidos los ojos almendrados y las  cejas arqueadas, siguen  el canon de belleza  tan elogiado por la  poesía tamil.Lleva el pelo recogido y protegido por una corona dorada.Su mano derecha se alza como si estuviera a punto de arrancar una flor, uno de los atributos de  la diosa.Los cabellos elegantemente trenzados caen sobre los hombros.Estos pesados adornos, que cuelgan desde su cintura hasta casi las rodillas, representan  oro tachonado de diamantes, rubíes, esmeraldas y perlas.«Frescos como el capullo del loto, lustrosos como ﬂores de kongu, dulces como cocos jóvenes, [vasijas] llenas del néctar de los dioses, así son  los pechos de Uma la resplandeciente.»Sambandar, himno 260.4
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55Los comienzos: 28 000 a. C.-1400 d. C.Barco vikingo con proa de dragónAnónimo siglo x, manuscrito anglosajón, 27,6 × 23,2 cm, Museo Británico, Londres (Reino Unido)El monje de Northumbria que iluminó este manuscrito seguramente sentiría pavor ante los vikingos que llegaban en sus naves desde Escandinavia para asaltar las comunidades costeras de Gran Bretaña  y Europa durante los siglos viii y xii. Aquí, sin embargo, dejó a un lado sus miedos y sacó a relucir su talento para representar esta embarcación, repleta de colorido y excéntricos detalles.La cola del dragón apunta hacia abajo para equilibrar la curva de la proa que apunta hacia arriba. Puesto que el artista ha puesto su atención en las decoraciones de la proa y de la popa, el barco parece demasiado pequeño. Atractivo visual Estos puntos rojos no parecen responder a ningún propósito representativo evidente. Al igual que las letras capitulares de  vivos colores del manuscrito,  es probable que se incluyeran para añadir mayor sensación  de vivacidad al conjunto.ComposiciónLas líneas verticales  del «cuello» del dragón, del puente de mando, del mástil y la vela del navío equilibran las líneas horizontales de  los tablones del casco. El puente de mando se parece a una casa de varios pisos; de nuevo, lo artístico prevalece sobre la veracidad.La línea de la  vela enrollada alrededor del mástil se hace eco de la curva del cuello del dragón.La imagen muestra ambos lados de la melena del dragón, lo que sugiere que al artista le interesaban más los detalles decorativos que el realismo.No existían convenciones establecidas para representar dragones; este se asemeja  a un caballo.Los tablones superpuestos, típicos de la construcción naval vikinga, se han  pintado con gran realismo,  a excepción de sus  brillantes colores. 
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MitologíaLos mitos están presentes en todas las culturas del mundo y durante siglos han  sido fuente de inspiración para pintores y escultores. Durante el Renacimiento y el Barroco europeos, los artistas acudieron a los mitos griegos y romanos en busca de temas para sus obras. Más tarde, durante el convulso siglo xix, las leyendas fueron una forma de celebrar la identidad nacional. A ﬁnales del siglo xix, algunos artistas reimaginaron mitos antiguos para explorar nuevas y radicales ideas como el psicoanálisis.1. El juicio de Osiris, c. 1275 a. C.  El antiguo Libro de los muertos egipcio era una especie de manual para guiar a los difuntos en su viaje al más allá. En esta escena en la que se pesa el corazón del difunto contra la pluma de la verdad se decidía si el muerto podía ir al paraíso.2. Alegoría de Venus y Cupido, Agnolo Bronzino, c. 1540-1550.  Las deidades romanas del amor  se abrazan rodeadas de figuras alegóricas: Placer, Engaño, Celos y Olvido. Desentrañar el sentido de esta pintura habría sido un delicioso entretenimiento para los cortesanos.3. El rey Salya visita a Kalayavana, anónimo, c. 1590-1595. El Harivamsa (La leyenda de Hari Krishna) narra la juventud de Krishna. En esta escena el rey Salya, cuyo trono volador flota sobre su cabeza, se encuentra con Kalayavana, que había liderado  un ejército contra Krishna.4. Ariadna abandonada por Teseo, Angelica Kauffmann, 1774. La historia de Ariadna procede de la mitología clásica y fue un tema popular en  el Renacimiento y en el Barroco. Kauffmann escogió el instante en el que Ariadna se da cuenta de que su amante, Teseo, la ha traicionado.2431
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