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1- Antecedente: el arte etrusco


Aunque se desconoce con certeza el origen del pueblo etrusco, la tradición dice que era un pueblo que, en el siglo X a. C, procedente de Asia Menor, se instaló en los valles y colinas de Ia actual Toscana. Durante el siglo VIII, los etruscos ya comerciaban con las colonias de la Magna Grecia y con otros pueblos como los latinos y los sabinos, que vivían en el centro.


La cultura etrusca se manifiesta como una mezcla de arte griego y arte oriental, cuyo desarrollo determinó en buena parte el arte romano posterior. Todas las manifestaciones del arte estuvieron dominadas por las creencias religiosas y por los ritos funerarios.

Arquitectura


El estado de conservación de los templos etruscos es muy deficiente, porque, con Ia excepción de la parte inferior, de piedra, el resto se construía con materiales perecederos como Ia madera y el ladrillo. Se alzaban sobre un alto podio. Tenían planta casi cuadrada, más pequeña que las de los templos griegos, y con una estructura próstila. Contaban con una escalinata y pórtico de dos filas de delgadas columnas toscanas, variantes de la dórica, con basa formada por plinto cuadrado y robusto, toro, fuste liso y capitel con ábaco y equino. En el interior se encontraba la cella triple donde se rendía culto a la tríada divina etrusca. La cubierta, de madera a dos aguas, estaba revestida por ornamentos cerámicos.


De la arquitectura funeraria se desprende que el pueblo etrusco se preocupaba especialmente por el culto funerario. En las necrópolis de Cerveteri o Tarquinia se observan dos tipos de tumbas una de planta circular y túmulo cónico, y el hipogeo excavado en el suelo y dividido en cámaras que reproducen la compartimentación de las viviendas. La riqueza del ajuar funerario y las pinturas de las paredes son características de estas «casas del Más Allá». Destaca el uso del arco y Ia bóveda de tradición oriental, y también experimentaron con la falsa bóveda. Tal es el caso de hipogeo Regolini- Galassi, cubierto a base de anillos concéntricos que recuerdan el Tesoro de Atreo, si bien aquí aparece una columna para el apoyo de la clave.


Los romanos tomaron de los etruscos los ritos fundacionales de sus ciudades, que tenían un recinto amurallado y estaban organizadas por dos grandes vías, cardo y decumano. También existe un claro influjo etrusco en las obras de saneamiento de las ciudades (cloacas) y en la ingeniería hidráulica (acueductos). Los romanos debieron de concebir la idea de arco triunfal a partir de puertas monumentales etruscas, como la de Volterra.
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            Puerta de Volterra

      Tumba de túmulo de Cerveteri
Escultura


La mayoría de las obras de escultura etruscas que han llegado hasta nosotros están realizadas en cerámica, pero también conservamos importantes obras de bronce y talladas en piedra.

Durante los siglos VII y VI a. C. los artistas etruscos recibieron la influencia de las imágenes hieráticas de la escultura griega, con la característica sonrisa arcaica, ojos almendrados,  hieratismo, abundantes pliegues y detalles decorativos geométricos en los vestidos y en  los cabellos En esta línea está el conjunto de imágenes de terracota procedentes del templo de Artemisa Veyes, datadas hacia el año 500 a. C. siendo la más destacada es la figura del dios Apolo.


Son muy significativas las esculturas funerarias. Los etruscos practicaron tanto la inhumación como la incineración; depositaban el cuerpo o las cenizas de los difuntos en un sarcófago o en una urna sobre la que representaban al difunto recostado, como si participara en el banquete funerario que, antes de abandonar la tumba, se celebraba en su honor. En los sarcófagos más antiguos los difuntos tienen rasgos estereotipados que recuerdan a la escultura arcaica (sarcófago de los esposos de Cerveteri o de Caere, del siglo VI a. C.). A partir del siglo III a. C. la representación de los difuntos adquiere rasgos realistas, lo cual influirá en el retrato romano.


Otra obra maestra, del siglo IV a. C. es la Quimera de Arezzo, tal vez concebida, como frecuente en las culturas del Mediterráneo oriental, para proteger una tumba.
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Sarcófago de los esposos
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Quimera de Arezzo

Pintura


Dentro de las artes plásticas, fue en la pintura donde los artífices etruscos alcanzaron un desarrollo más brillante, gracias a la variedad de modelos procedentes de las cerámicas importadas de las ciudades griegas del sur.


El hecho de que buena parte de esas pinturas estuviesen destinadas a la decoración interior de las tumbas ha permitido la conservación de una de las colecciones de pintura más importantes de la Antigüedad. La mayor parte de las representaciones aluden al disfrute en «el más allá» de los placeres y el estatus que el difunto conoció en vida. Del estudio de estos murales, siempre fieles a esa actitud optimista ante la muerte, se desprende una clara evolución temática. Así, en la: pinturas de la tumba de los Leopardos (siglos VI y V a. C.), coincidiendo con el momento de mayo bienestar político y social, los temas más frecuentes son la caza, la pesca, la danza y los propios del banquete, además de los juegos póstumos en honor del difunto.


Sin embargo, con el declinar etrusco (siglo IV al II a. C.), se advierte un cambio importante. La pintura, imbuida de un ánimo sombrío, evoluciona hacia composiciones tétricas, a veces crueles tales como matanzas de prisioneros, escenas con seres monstruosos y los dioses infernales Plutón y Perséfone. Los colores brillantes y alegres fueron reemplazados por una paleta de tono fríos, tristes e incluso sombreados que tumbas, como la del Orco, ilustran bien.


Formalmente, se empleó la frontalidad egipcia, visión simultánea de frente y de perfil, se perfilaron las figuras en negro, y se adoptaron ciertos convencionalismos como el uso de un tono más oscuro en los cuerpos masculinos y del rojo oscuro para estructuras arquitectónicas
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Tumba de los leopardos
2- Contexto histórico

2.1- Evolución histórica de Roma.


Roma fue fundada en el 753 a de JC por tribus itálicas (latinos y sabinos) sobre la colina del Palatino aprovechando las buenas condiciones naturales para la agricultura y para la comunicaciones. Hasta el año 509 a de JC aparece gobernada por una monarquía etrusca.


La República como forma de gobierno se prolonga hasta el siglo I a de JC. En su desarrollo interno se caracteriza por la lucha entre patricios y plebeyos. Los primeros detentan el poder político a través del Senado. El resultado va a ser la equiparación jurídica y social y la formación de una nueva nobilitas dirigente.


En política exterior, se procede a la conquista del resto de Italia en los siglos V y IV y del Mediterráneo occidental y oriental en los siglos III y II frente a Cartago y a los reinos helenísticos respectivamente. Las consecuencias fueron de gran trascendencia:

A) En el plano cultural, los romanos son derrotados por los griegos. El helenismo es aceptado como señal de "buen tono" entre la aristocracia, que expoliará le monumentos griegos o simplemente encargarán a sus talleres la reproducción de mismas. La filosofía, los dioses, las ciencias abstractas... también son aceptadas por Roma 
B) Las conquistas trajeron el desarrollo del latifundio y del esclavismo, así como proletarización de los pequeños propietarios. Los desequilibrios sociales se tradujeron guerras civiles (Mario contra Sila, César contra Pompeyo, Augusto contra Marco Antonio) y a las dictaduras personales.


Desde el 30 a de JC, con las dinastías Julio-Claudia, Flavia y la de los emperadores electivos, desarrolla el Alto Imperio, en el que perviven las instituciones republicanas, pero controladas por el emperador.

Durante esta "pax romana", asegurada por el ejército, Roma se convierte en un próspero centro comercial donde confluye toda la red de calzadas del Imperio, y se embellece con múltiples foros El resto de las ciudades imitarán a Roma en su organización urbana y se convertirán en centros difusores de la civilización a nivel político, social y económico. De este proceso, conocido por romanización, resultará la creación de una cultura homogénea en el ámbito mediterráneo.

Desde fines del siglo II y en el siglo III, el Imperio se verá sacudido por las guerras civiles (periodo de la anarquía militar), la inflación y la entrada de los pueblos bárbaros. Diocleciano impone un nuevo orden, caracterizado por la intervención del Estado en la economía, y por sistema político de monarquía de origen divino. Comienza así la etapa del Bajo Imperio. En este periodo destaca la decisión de Constantino de legalizar el culto cristiano (Edicto de Milán de 313) y la de Teodosio de prohibir el pagano (392). La Iglesia acabará creando su propia red administrativa paralela a la imperial.


En el 395, Teodosio divide el Imperio entre sus hijos, sucumbiendo la parte occidental en el 476, perviviendo la oriental, como Imperio Bizantino, hasta mil años más tarde (1453).

2.2- Características del arte romano.


Roma asimila las creaciones culturales de los pueblos conquistados, mucho más avanzadas (filosofía, modelos artísticos, dioses...). Eclecticismo sería la primera característica cultural: mezcla de valores griegos, etruscos y orientales.


Sin embargo, la cultura romana relee alguno de estos valores según criterios propios de exaltación individual, de glorificación de la ciudad o de sobriedad. Así rechazan al racionalismo griego que busca la representación humana estereotipada o heroica, en beneficio de la de individuos concretos.


El arte cobra sentido al servicio del poder, como reflejo de la gloria de Roma, de la magnificencia de sus gobernantes o de la generosidad de los pudientes. El mérito del edificio recaerá en personaje que lo encarga y financia.


Tras recibir influencia etrusca (realismo, superstición, urbanismo, elemento arquitectónicos) y  griega a partir del siglo II a de JC (esculturas, órdenes arquitectónicos) pueden detectarse dos corrientes dentro del arte romano:
a)  helenizante; entre los círculos aristocráticos e imperiales, con obras formalmente correctas, con significado normalizado que se plasma en el arte oficial
b)  popular, más pintoresca, variada, de intención menos clara y que resurgirá en la Edad Media a través del cristianismo

Dentro de las manifestaciones artísticas, los romanos ofrecen la originalidad en la pintura, en retrato y en el relieve histórico, y en la concepción del espacio arquitectónico y de su organización interna. Muestra asimismo mayor preocupación por aspectos prácticos y técnicos

El proceso de romanización servirá para exportar estos modelos a todo el Mediterráneo, creando una cultura homogénea en sus riberas.

2.3- Consideración del artista


La obra de arte y el artista mismo fueron objeto de comercio, depredación, copia o alteración, es decir, disponibles para el propietario en todos los sentidos. Los artistas eran griegos y, a veces libertos, y muchas de las obras llegaron por expolio.


Así el artista era despreciado por su trabajo manual y asalariado. Sólo los arquitectos se libraron de este estigma por aunar aspectos prácticos y técnicos. Su formación, no académica si no práctica, les reservaba el monopolio del diseño y de la construcción de edificios, planificación de las ciudades, construcción de obras de abastecimiento, caminos, relojes de sol o máquinas de guerra.

3- La arquitectura romana

3.1- Características generales 

Recibió influencias etrusca y griega, esta última por el contacto con las colonias griegas de Ia Magna Grecia y, posteriormente por la conquista y saqueo de los reinos helenísticos a partir del siglo II a de JC. Se adoptaron los órdenes, los elementos decorativos y se tomó el templo como referencia, aunque con ciertos cambios (frontalidad, pedestal, falta de decoración en el frontón).
Sin embargo, se aprecian notables diferencias.

a)  Modificaciones de los órdenes griegos (dórico, jónico, corintio). Surge el dórico toscano, con basa, fuste liso y capitel sencillo, y el corintio compuesto de capitel con hojas de acanto volutas en las esquinas.


Se modificaron las proporciones, haciendo las columnas más esbeltas que su correspondientes griegas; asimismo el friso adquiere un mayor tamaño que el arquitrabe (en Grecia tamaño del arquitrabe=friso); este se divide en tres bandas incluso para el orden dórico toscano, más salientes y separadas por bandas de elementos decorativos. Las cornisas, también más salientes están ampliamente decoradas. En el orden jónico la basa es más decorativa, con varias escocias y toros, y presenta volutas en las cuatro caras del capitel.


 Tampoco poseen el concepto de orden pues son capaces de mezclar en el mismo edificio diferentes órdenes con criterios ornamentales y decorativos (dórico en el piso inferior y jónico y corintio sucesivamente). En realidad se trata de una arquitectura fingida puesto que Ia estructura del edificio aparece sustentada por arcos y bóvedas.
b)  Empleo de arcos y de cubiertas abovedadas que permiten cubrir espacios distintos: de cañón, de arista, de cuarto de esfera o cúpula

c)  Mayor tipología de edificios, predominantemente de uso civil (foros, termas, circo: teatros, anfiteatros)

d)  Monumentalismo de la obra para resaltar el poder del cliente

e)  Arte funcional, sentido útil de la obra construida que no se entiende sin conocimiento prácticos (empleo de materiales, cálculo de pesos y resistencias ...)

f)  Nueva tipología urbanística de trazado regular, destacando los foros en el centro

g)  Nueva concepción del espacio interno, siempre muy rica y que varía según edificios y funcionalidad

h)  Empleo de  materiales diversos, entre los que destaca el cemento
-  piedra: se utiliza la piedra tallada de forma regular (opus quadratum) dispuesta a hilo o soga y tizón, o de forma irregular (opus incertum) unidos con argamasa (mezcla de agua, arena y cal), opus vitattatum de pequeños sillares, opus reticulatum, con piedras de forma piramidal cuyas bases forman en el exterior el aspecto de una red de rombos, mientras los vértices, dirigidos hacia el interior se insertan en el opus caementicium

-  el ladrillo (opus latericium) más estrecho y profundo que el actual; opus spicatum, con ladrillos dispuestos en forma de espina de pez

-  como novedad, el opus caementicium, compuesto por cal, arena, agua y cenizas volcánicas, que posee gran versatilidad al poder adquirir cualquier forma con encofrado de madera. Su aspecto pobre es modificado con el añadido de cubiertas de otros materiales.

-  diferentes materiales en el mismo muro, opus mixtum
 3.2- Tipología de edificios

Se distingue la siguiente tipología de edificios:

a)  Templos. El templo propiamente romano podía tener dos formas: el de planta circular con una sola cella, posiblemente reservado a divinidades infernales y de la fertilidad, y el de planta rectangular sobre zócalo con un pórtico de dos columnas y también de una sola cella, de origen etrusco. Este último, por influencia griega, se rodeó de medias columnas, generalmente corintias que recordaban a un peristilo (templos pseudoperípteros) y se amplió el pórtico, imitando en resto a los templos griegos.
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b)  Sepulcros. A finales de la República y en los dos primeros siglos del Imperio se generalizará la cremación de cadáveres, cuyas cenizas se colocaban bajo torrecillas (cipos) o en construcciones caprichosas, como la pirámide de Cayo Cestio. Muchos patricios y emperadores, como Augusto o Adriano, mandaron construir mausoleos al modo helenístico

c)  Edificios conmemorativos. Se consideran como tales por sus dimensiones, pero en realidad son soportes para esculturas que narraban la victoria de un general o el poder del emperador, La columna ya existía con ese fin durante la República, y el arco de triunfo es la versión en piedra los de madera que atravesaban los generales victoriosos 
d)  Edificios de espectáculos y de ocio. Los principales eran el anfiteatro, el teatro, el circo y las termas.
 Apenas se conservan en Roma del circo, los recintos que ocuparon y que constaban de cávea, arena y espina (eje en torno al que se realizaban las carreras)

e)  Basílicas. Eran casi una prolongación del foro, y parecen tener su origen en las stoas cubiertas que permitían realizar juicios y comerciar a pesar del calor y de la lluvia. Quizá por este origen conservaron durante mucho tiempo su aspecto austero, con techo plano y naves de columnas, y sólo en el siglo IV aparece una versión monumental, la de Majencio.
f) Calzadas, puentes y acueductos, obras de ingeniería civil y de carácter funcional que permitieron la comunicación y el abastecimiento de las ciudades del Imperio
1-  El Panteón (fotocopias): ejemplo de la valoración del espacio interno

2-  Anfiteatro Flavio o Coliseo (fotocopias)

3-  Arco de Tito


Fue edificado junto al foro republicano de Roma para conmemorar las campañas de Tito Palestina y la destrucción y saqueo del templo de Salomón en Jerusalén. Se concluyó en el año 82  dp JC, cuando ya había muerto Tito tras su breve reinado (79-81) y es un monumento dedicado a sus hazañas y no un arco para la ceremonia de triunfo.


El esquema general de los arcos de triunfo es sencillo: pilares unidos por bóvedas de cañón, con columna adosadas que soportan un entablamento clásico (arquitrabe, friso, cornisa) rematado por un ático con inscripción epigráfica dedicatoria y estatua del homenajeado. El de Tito es de mármol  y de un solo vano junto al que hay cuatro columnas que se apoyan sobre un pedestal  de orden corintio compuesto. Dos de las  columnas flanquean las esquinas dejando los pilares limpios y sólo aligerados por nichos cuadrados. La decoración se limita a ménsulas en la clave del arco y victorias en las enjutas y la epigrafía del entablamento. Es muy profundo y está decorado con relieves en el intradós:

· La bóveda del arco está decorada con casetones
· En el panel del lado sur se muestra el inicio de la ceremonia con la procesión cruzando la puerta de la victoria (la Porta  Triumphalis, reconocible por las dos cuadrigas que la coronan)  mientras que los sirvientes traen el botín conquistado: trompetas, el candelabro de siete brazos.
· En el panel del lado norte está el episodio central de la celebración del triunfo , el emperador Tito acompañado de una diosa de la Victoria,  que le corona,  es llevado por una cuadriga  , precedida de lictores  y dirigida por la diosa Roma que mira hacia atrás

En estos relieves se observa su sentido narrativo y la gran novedad la  profundidad conseguida por varios tipos de relieve alto, medio, bajorrelieve.  La luz crea efectos de  claroscuro.

El arco de Tito es el más austero y el más clásico que se levantó en Roma. Sus novedades (columnas sobre pedestal y nichos sobre los pilares) no consisten en añadir ornamentos sino en dividir el espacio con distintos elementos arquitectónicos, de modo que resulte un conjunto armonioso, con partes proporcionadas. Podemos decir que es un edificio con cierto espacio interior, al ser tan profundo y gracias al interés de sus relieves.
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Arco de Constantino


Erigido en honor a este emperador a principios del siglo IV dp de JC para conmemorar su victoria sobre Majencio en el Puente Milvio. Presenta, a diferencia del de Tito, tres vanos, mayor el central. Presenta mayor decorativismo que el de Tito: estatuas en los nichos del pedestal de las columna corintias y en el entablamento que las remata, representaciones mitológicas en las enjutas de los arcos (victorias aladas en el central), frisos corridos y clípeos sobre los arcos menores, paneles con relieves e inscripción epigráfica en el ático.


Aprovecha relieves de otros monumentos, pero también tiene algunos originales en los que presenta figuras rígidas, casi iguales, de la misma altura (isocefalia) en una composición jerárquica en torno a la gigantesca figura central de Constantino. Este lenguaje sencillo y directo nacido de la corriente popular del arte romano, anuncia el arte medieval.
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4- Teatro de Mérida (fotocopias)
5-   Acueducto de Segovia

Obra monumental para una ciudad poco importante, pero que quizá destaque por su situación estratégica. Se realiza en el siglo I dp de JC y supone el acercamiento del mundo romano a lo provinciales: la ciudad es el mejor elemento de la romanización y de propaganda del poder de Roma.

      Fue construido por ingenieros romanos trasladados desde la metrópoli y por mano de obra esclava o de soldados inactivos y sufragados por el municipio.

La zona principal está formada por arcadas superpuestas en dos pisos, 44 en el inferior, y 119 en la superior, puesto que el primero se adapta al ascenso y el descenso de la ladera. La arcada superior se remata con una cornisa y un ático con revestimiento de mampostería en cuya coronación iba encajado el canal conducción del agua. Cada arco tiene una luz de 4,5 m.


Se utilizó, para arcos y pilares, sillar de granito dispuesto a soga y tizón y a hueso, es decir, sin argamasa.

Es una obra civil no exenta de preocupaciones estéticas, por el ritmo marcado por las arcadas por el  escalonamiento de estas, haciendo coincidir las de los dos pisos. Combina, asimismo sentido vertical ascendente marcado por el perfil en disminución de los pilares, y el horizontal de las cornisas y líneas de imposta.


Tomó el modelo del puente, pero su función no se hace evidente puesto que el canal del agua se oculta al espectador
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Las termas de Caracalla


Las termas ofrecen posibilidad de recreo físico y espiritual, así como lugares de relación social. Disponen de espacios para la cultura física (palestras, sala de masaje), para baños en común (desde fríos o frigidarium, calientes o caldarium, templado o tepidarium y de vapor o sudatorium) reuniones sociales (galerías, pabellones) o para la cultura (bibliotecas o salas de conferencias). El  importe de su construcción y mantenimiento sólo podía ser asumido por la administración imperial  o municipal. Recibía calefacción por un sistema de corrientes de aire bajo el suelo o hipocausto.

Se elegían tipos de cubierta según la forma y dimensiones del espacio a cubrir (cúpulas sobre pechinas, bóvedas de cañón, de arista, de cuarto de esfera). El interior, que debía alojar a grandes masas de ciudadanos, debía tener apariencia de espacio público, por eso se le añaden elementos decorativos que hasta el momento definían el espacio externo: estatuas, columnas... Placas de mármol encubren el hormigón de los muros.

Las Termas de Caracalla o las de Diocleciano en Roma  destacan por su tamaño.
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La basílica 

La basílica romana no fue originariamente un edificio con función religiosa, por el contrario
deriva posiblemente de algún tribunal regio de las cortes helenísticas. Su función era múltiple
como salas de comercio, de reuniones, de administración, y frecuentemente de tribunales.

Ya en el siglo II a de JC existían las de Pompeya y la de Emilia y Sempronia del Foro romano.
Constaba de una amplia sala rectangular dividida en tres naves por filas de columnas, siendo la
central más alta que las laterales, para que pudieran iluminarse directamente. Prevalecía, de esta 
forma, un marcado eje longitudinal en la concepción el espacio.


Este esquema constructivo es el que aprovecharán las primeras construcciones cristianas
cuando esta religión adquiera la legalización en Roma a partir del 313 de ahí el nombre de las
futuras basílicas cristianas.


[image: image19]

El emperador Majencio comenzó Ia construcción de esta basílica, la Basílica Nova que fue terminada en tiempos de Constantino tras derrotar a Majencio en la batalla de Puente Milvio en el año 313. En ella se mantiene el criterio tradicional de las construcciones basilicales, si bien esta presenta una grandiosa sala cubierta con bóvedas tomando como modelo las del frigidarium de las termas de Diocleciano 

Consta de una planta de tres naves, dividida en tres tramos con una longitud total de 102 n y una anchura de 80 m. La nave central consta también de tres tramos que se cubren con bóvedas de arista.

A su vez, las naves laterales se cubren con bóvedas de cañón transversales al eje axial de edificio, sirviendo en realidad de contrarresto al empuje de las bóvedas centrales. De hecho se apoyan sobre unos enormes contrafuertes auténticos soportes de todo el sistema de cubiertas.

Estos contrafuertes estaban horadados en su parte central, permitiendo así el tránsito entre los tramos de las naves laterales 


Aparte de estos elementos, otras ocho columnas estriadas gigantescas simulan soportar el peso de las bóvedas centrales, aunque su función era de tipo ornamental.


EI eje longitudinal de la nave central se subrayaba gracias al ábside que remataba el muro occidental, y del nártex columnado que daba acceso desde la parte oriental.


Después de la derrota de Majencio, Constantino introdujo algunas novedades como la creación de un segundo eje transversal al primero, al abrir un segundo ábside en el eje norte y un pórtico de entrada en el lado sur.


Al interior destacaba no sólo su grandiosidad (47 m de salón central) sino su lujo, lo que contrastaba con la imagen externa del edificio, dejando el ladrillo visto, monocromo y austero. Las bóvedas se hallaban decoradas con casetones octogonales; el revestimiento era muy lujoso a base de placas de mármol y estuco; y la luz acentuaba aún más la sensación de amplitud, al abrirse en las paredes amplios ventanales.
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3.3- Tipología de la ciudad y de la casa (fotocopias ciudad)

Las viviendas romanas podían ser de varios tipos:
a) las insulae eran edificios de pisos, hechos generalmente de materiales pobres, que solían incendiarse y derrumbarse con facilidad, y cuyas habitaciones eran oscuras y estrechas;
b)  la domus era la vivienda tradicional patricia;

c)  las villas aparecieron a finales del siglo I a de JC y eran viviendas situadas en el campo rodeadas de una explotación agrícola, lujosas y amplias;
d) el palacio, que recibe su nombre del que Augusto se construyó en el monte Palatino, era una vivienda ostentosa y enorme dentro de la ciudad.


La domus es una versión de la típica casa mediterránea, cerrada al exterior y con habitaciones abiertas a un patio. Las mejores casas estaban generalmente pintadas en tonos rojizos y con el suelo cubierto de mosaicos.

Partes de las domus:


- Atrium: este patio era en un principio una especie de vestíbulo, pero pronto se convierte en el centro de la vida familiar. 
- Impluvium: estanque situado en el atrium. Junto a él se rendía culto a los dioses familiares (lares) y se conservaban las imágenes de cera de los antepasados en el lararium, y todo el conjunto se consideraba como un santuario 
- Compluvium: tejado inclinado hacia el interior que permitía entrar la luz y recoger agua de lluvia en el impluvium 
- Triclinium: comedor.
- Tablinium: era la habitación principal que servía para guardar los archivos familiares, recibir a los invitados importantes. A falta de triclinium, servía de comedor
- Peristilo: pronto la domus añadió un segundo patio de influencia griega, más ameno, con plantas, fuentes y jardines y un pórtico de columnas
- Triclinium de verano
- Baños: las casas más ricas tenían pequeñas termas privadas

- Cubícula: dormitorios y habitaciones para el servicio. 

En ocasiones, junto a la entrada había dos habitaciones independientes (tabernae) que servían de tienda


El interior de las casas romanas se decoraba con pinturas murales en las paredes y mosaicos en los suelos cuyos temas solían ser geométricos o bien alegóricos. Entre estos destacan los que representan el universo o los meses del año.
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4- Principales tipologías escultóricas: el retrato y el relieve histórico


Podemos distinguir dos influencias en la escultura romana: la etrusca y la helenística. Los etruscos influyeron con su concepto de retrato funerario, que tendía al realismo a pesar de que los rasgos aparecieran a veces esquematizados y se representase sólo la cabeza o el busto del retratado, algo que el concepto orgánico de la escultura griega no podía aceptar. También de origen etrusco son las esculturas en bronce de animales, a veces fantásticos, protectores de las tumbas, como la famosa Loba Capitalina, que en Roma se emplearon como simple decoración.


De influencia helenística son el gusto por la alegoría y por los temas mitológicos y frívolos, así como el retrato idealizado como realista, y el relieve narrativo. Se importan también los artistas,  los instrumentos de trabajo (trépano, cincel...),  la representación de la figura entera, el método de trabajo casi en serie (cuerpos tipo y personalización de las cabezas) y los aspectos formales (contraposto, movimiento contenido, inexpresión...)

Durante la República, el ideal de vida del patricio romano todavía rechazaba la influencia extranjera y todo aquello que debilitara sus costumbres, al arte incluido. De modo que nos solemos encontrar con retratos realistas, generalmente de la cabeza, con rigidez gestual, con aspecto inerte y cierto rictus cadavérico, que continúa con la tradición de conservar en cera o arcilla las imágenes de los antepasados como parte del culto familiar. Este ius imagium o derecho a ser inmortalizados con una máscara, se reservaba a los patricios, pero se extenderá también a los plebeyos.


En cambio, en los primeros años del Imperio, la influencia helenística se fue imponiendo y muchas veces eran incluso artistas griegos los que ejecutaban las obras. En general, la nueva Roma fascinada por Atenas, prefirió imitar la época clásica y así aparece, en época de Augusto y de Ia dinastía Julio-Claudia, un retrato cada vez más idealizado. Esta tendencia se mantuvo hasta el final del siglo II, aunque, hacia su mitad, el deseo de hacer retratos más expresivos y espirituales, trajo la moda de agrandar los ojos y marcar las pupilas, tendencia que se acentuó en los últimos siglos del Imperio.


Durante esta época, el Bajo Imperio, pervive el mismo deseo de inmortalizarse a través de la  obra de arte que había alentado a los retratos de los patricios republicanos, aplicando ahora a la figura del emperador o a personajes de su entorno con un claro fin propagandístico.

El relieve se vincula fundamentalmente al marco de los edificios conmemorativos y tiene habitualmente un sentido narrativo. Por eso aparece decorando los arcos de triunfo y las columnas u otros edificios, y siempre rememorando las hazañas de sus promotores.


En el relieve romano destaca principalmente el nivel técnico alcanzado por sus artífices Sorprende por su detallismo y precisión en el modelado, su perfecto realismo y su capacidad  perspectiva aprovechando el diferente nivel de los relieves (alto, medio y bajorrelieve). Sobresale también su ritmo compositivo, logrado a base de variar, hasta el infinito, las diversas actitudes de los personajes y otorgarle a la narración una movilidad y una riqueza gestual que la hace muy dinámica.


Como en el retrato, en el relieve se advierte una evolución. En el siglo I a de JC predomina un idealismo de influencia griega (Ara Pacis). En la segunda mitad del siglo I dp JC la imagen se hace más realista y se impone la tendencia a hacer explícitos los detalles que complementan Ia narración del episodio (Arco de Tito). Ya en el siglo II el gusto por el detalle y por el relato de los acontecimientos pormenorizado, se impone al interés por la perspectiva o la belleza (Columna Trajana).


Cuando en el siglo II se recuperó la costumbre de inhumar los cadáveres, reapareció el sarcófago como soporte de la escultura. De acuerdo con su significado y con una época muy influida por religiones mistéricas de origen oriental que hablan de la resurrección de los cuerpos y de posibilidad de salvarse o condenarse en el otro mundo, se dio más importancia al significado del tema que a su belleza aparente. En estas obras las imágenes de Orfeo o Dionisios, que salvan de muerte, aparecen entre columnitas o se relata su mito en un friso corrido. El modelo será copiado por los sarcófagos paleocristianos empleando escenas del Antiguo y del Nuevo Testamento.
6- Augusto de Prima Porta (fotocopias)


Con la llegada al poder de Augusto y el consecuente inicio de la etapa imperial, se impone un nuevo criterio a la hora de plasmar la imagen oficial del Emperador. Por ello se considera necesario cambiar en cierto sentido el tratamiento tradicional del retrato propio de la etapa republicana, a pesar del enorme arraigo que tenía. Se impone así una plástica más clasicista y de tradición griega, donde Augusto aparece con proporciones y cánones clásicos, composiciones en contraposto, rostro idealizado.

Prima Porta era un lugar al que Livia se retira a la muerte de Augusto en el año 14 a de JC. Entre las muchas estatuas que allí había, destacaba esta de Augusto en bronce o en oro, de la que Livia mandó hacer una copia de mármol, cuyo original se encontró en el siglo pasado, constituyendo tal vez el mejor retrato conservado de Augusto.


La estatua está claramente inspirada en el Dorífora de Policleto, aunque con algunas variantes. Augusto aparece arengando a las tropas y por ello extiende el brazo hacia el frente, asimismo la pierna izquierda se dobla mucho más para agilizar la estática del modelo policlético. No falta por ello esa tendencia aludida a la inspiración clásica, patente en el contraposto, la idealización del gesto y el trabajo de los paños.


La copia estaba policromada como lo prueban los numerosos restos de dorado, púrpura, azul etc... lo que acentuaría sin duda el efecto de la pieza.


Iconográficamente la obra es igualmente interesante, no sólo por la nueva tipología del retrato imperial sino por los aditamentos de su indumentaria. Viste el emperador una túnica corta y una coraza, en la que se representan en relieve numerosos símbolos: el cielo en la parte superior extendiendo su manto, la Tierra en la parte inferior, Apolo y Diana sobre ella. En el centro un representante de Roma y la loba mítica de la ciudad. No falta tampoco la representación de Marte (tal vez en alusión a Tiberio) así como las provincias recién conquistadas (Germania, Galia e Hispania).
7- Retrato de Marco Aurelio (fotocopias)


Se conservan numerosas pruebas documentales de que existían desde época republicana un crecido número de estatuas ecuestres en Roma. Y que, asimismo, desde época de Augusto eran habituales las representaciones de los emperadores sobre un caballo en actitud de revista militar (adlocutio), vestidos con una túnica y paludamentum, y extendiendo el brazo en su saludo al pueblo y al ejército. Pero no ha llegado a nosotros ninguna otra escultura ecuestre que la de Marco Aurelio tal vez porque durante la Edad Media con la de Constantino, primer legitimador del cristianismo, lo que evitó su destrucción.


Su influencia será decisiva en retratos ecuestres como el Colleone de Verrochio o el Gattamelata de Donatello. Curiosamente y a pesar de que el retrato ecuestre es más espectacular y más propicio a la propaganda militar, este no es precisamente el caso.


El propio Marco Aurelio pasó por ser el estadista más pacifista de la Historia de Roma y un convencido antimilitarista, lo que no impidió que las circunstancias políticas le obligaran a pasar la mayor parte de su vida en los campos de batalla. Por el contrario, él era un hombre de razón, y así aparece retratado en esta escultura. No con los atributos militares, sino con la toga del filósofo que domina con la razón. El simbolismo se reforzaba con la presencia de la figura de un bárbaro que se hallaba bajo el caballo, hoy desaparecido.


El retrato psicológico gana aquí muchos enteros. Hasta el caballo con su actitud rotunda, pero no violenta, contribuye a transmitir la idea de poder sereno y sabio: sólo una mano alzada y las cuatro patas sobre el suelo, equilibrando la figura. Marco Aurelio igual, con su rostro sereno y en parte idealizado, todo equilibrio, mesura y por tanto sabiduría. Lejos de la violencia militar, más que vencer al bárbaro parece que lo aplaque.


De ahí la composición equilibrada y cerrada, a la que contribuye considerablemente la postura del caballo, con la cabeza y la cola hacia abajo y las patas marcando direcciones hacia el centro de la composición, y la propia posición del Emperador, dominada por el equilibrio y la estabilidad.

La obra se localizaba en la plaza de S. Juan de Letrán, al menos hasta el siglo X, si bien sería Miguel Ángel quien la traslade a la plaza del Capitolio, donde ha estado hasta su reciente traslado al Museo Capitolino.
8- Retrato de Constantino


Llegada la etapa bajoimperial, el retrato romano, como en general todo el arte del momento, se aleja del realismo característico que lo había definido hasta entonces, iniciando un camino sin retorno hacia una idealización máxima de las imágenes, que abona la evolución artística que caracterizará la Edad Media.


Esta cabeza enorme de Constantino, es lo que queda, junto a un pie, una mano y algún otro miembro suelto más, de una descomunal estatua sedente de Constantino que presidía la primitiva cabecera de la basílica de Majencio.


Es en estas fechas cuando empieza a imponerse un modelo de retrato oficial completamente distinto del retrato individualizado que había prevalecido hasta entonces. Por el contrario, ahora se trata de acuñar una representación donde debe imponerse el sentido de símbolo y, por tanto de la idealización de quien detenta el poder.


En este caso hay que añadir la influencia del cristianismo que otorga un carácter espiritual a la labor de gobernante lo que acentúa su idealización, cercana en este caso a la sacralización. La cabeza de este retrato no es ya la de un hombre de este mundo. Es la de alguien que está muy por encima de los demás hombres.


Es un retrato serio, inaccesible, deshumanizado, endiosado, hierático. Es la representación del poder imperial, por lo que muy probablemente habría que añadir la corona en la cabeza y el cetro con cruz en la mano derecha.


La imagen servirá de modelo a la estatuaria bizantina y medieval, lejanas del realismo romano y más proclives a la magnificencia de los símbolos.
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Ara Pacis

Al regreso de Augusto de sus campañas en Hispania, contra los astures, y en la Galia, el Senado decidió consagrar en el Campo de Marte el Ara de la Paz, donde sacerdotes, magistrados y vírgenes vestales debían realizar un sacrificio anual. Su localización coincidía con las del Mausoleo de Augusto.


Se trataba de un altar hípetro, a modo de pequeño templo de forma rectangular, con el ara en el centro sobre un pedestal escalonado y un recinto murado rodeándolo con dos entradas, la principal, con escalinata para los oficiantes, y la posterior para las víctimas.


Las esculturas se concentran principalmente en el muro exterior y también en el ara de sacrificios. En realidad podrían distinguirse cuatro grupos escultóricos:

a)  los dos frisos externos con el desfile procesional

b)  los cuatro relieves alegóricos que flanqueaban las dos puertas: sobre el origen de Roma (Eneas y Julio Ascanio; Marte y Rómulo y Remo); sobre el orden cósmico (Roma entre el Océano y el Aire; representaciones de animales)

c)  el zócalo corrido externo, con roleos y acantos

d)  el friso interno, con bucráneos y guirnaldas
[image: image26.jpg]Procession: Auguste,
D

Tellus ~pe, prétres, fai
—

Rome as:
en armes

Découverte de Romulus’
ot Rbasns



    [image: image27.jpg]




Los frisos superiores representan, al modo de las procesiones de las Panateneas, a Augusto encabezando un cortejo donde le acompaña su familia al completo, Mecenas, amigos, colaboradores, los miembros del Senado, los sacerdotes, los magistrados, las vírgenes vestales etc., de camino al sacrificio que honrara la paz y a sus dioses Jano y Pax. Al primero se le ofrece un carnero, al segundo dos bueyes. Este desfile conmemora además el que se hizo para consagrar ese mismo altar años atrás (el 13 a de JC) cuando se construyó el primer altar de la Paz, aquel todavía provisional.


Su solución plástica trata en primer lugar de rellenar obsesivamente todo el espacio, pero con una técnica narrativa, clara, de técnica precisa y rotundo realismo, donde el nivel del relieve marca la perspectiva. Así las figuras del primer plano se representan en altorrelieve, mientras que las del segundo y tercer plano se realizan en medio y bajorrelieve.


Las actitudes de los personajes varían entre sí, lo que crea ritmo compositivo y movilidad en la composición, a pesar del número de personajes, se pierde así el sentido procesional griego, pero se gana en ritmo y plasticidad. En cualquier caso, la representación es sumamente elegante. No sólo se representa minuciosamente el protocolo familiar y político de la procesión, sino que toda ella discurre pausada y ordenadamente, con sus togas majestuosas y sus poses sosegadas. Y aunque está clara la influencia fidíaca de las Panateneas, lo cierto es que aquí es diferente la composición, la técnica, el ritmo del relieve y la individualidad de los personajes.
8- Columna Trajana (fotocopias)


Realizada en el 113 dp de JC, narra un suceso coetáneo, la victoria de Trajano sobre los dacios, lo que le convierte en un instrumento de propaganda y obliga al artista a una mayor exactitud de lenguaje.


Es una columna honoraria rematada con una estatua, que sirvió de tumba para las cenizas del emperador y cuya altura corresponde con la de la colina  que se excavó para realizar el Foro Trajano.
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   La originalidad reside en el friso helicoidal que rodea el fuste de la columna, Así la lectura se hacía difícil pues se limita a un breve rasgo oblicuo o una sucesión vertical de episodios no relacionados.

En la composición destaca:

a)  el tamaño de las figuras (0,9 a 1,25 m de altura)

b)  el realismo visible en elementos topográficos, la reproducción de los cuerpos de ejército que participaron en la campaña, la descripción de armas, escudos...

c)  la continua presencia de Trajano (en 60 ocasiones) pretende la exaltación pero no exagerada, de su figura

d)  el empleo de técnicas propias de la pintura: perspectiva, perfiles nítidos, claroscuro, descriptivismo, uso del medio, alto y bajorrelieve
5- El mosaico y la pintura

El antecedente del mosaico romano se encuentra en Grecia, donde en el siglo III a de JC, ya se adornaban suelos y paredes con mosaicos. Esta técnica se introdujo en Roma gracias a los griegos pero, hasta época imperial, los artistas no se dedicaron a ella.


El proceso exigía la presencia de un pintor o dibujante (pintor imaginarius), otro que adaptara la composición al mosaico (pintor pariterius) y un musiviario que lo realizase.

La técnica más utilizada por los romanos es la conocida como opus tessellatum. Consiste en la confección del mosaico a base de teselas que miden de 0,5 a 1,5 cm aproximadamente, con materiales diversos como el mármol, el azulejo, el vidrio coloreado o la cerámica. Las teselas se colocaban sobre un lecho de mortero fino y húmedo. Cuando la capa de mortero se había secado, se rellenaban los intersticios con mortero fino líquido y con diminutas piezas marmóreas. Después se limpiaba y se pulía el mosaico.


El opus vermiculatum era una técnica distinta que permitía imitar la pintura. Consistía en reducir el tamaño de las teselas, en algunos casos medían 1 mm de lado, para alcanzar así una gradación cromática próxima a la pictórica.


Considerando las diferentes temáticas y composiciones, se distinguen cuatro tipologías:
a)  el mosaico de alfombra. Este tipo de mosaico, que alcanzan su máximo esplendor durante el siglo II dp de JC, se caracteriza por la reiteración de formas geométricas (rombos, cuadrados, triángulos, rectángulos) y florales.
b)  mosaico de "alfombra con figuras". Cuando las composiciones geométricas y florales se combinan con figuras, humanas o animales, enmarcadas en pequeños paneles, se puede hablar ya de mosaicos de alfombras con figuras. Aunque a mediados del siglo II dp JC ya son frecuentes, será en el siglo siguiente, el III, cuando alcanzarán su apogeo.
c)  mosaico costumbrista y anecdótico. Abarca una temática muy variada: escenas circenses, cotidianas, paisajes, animales, músicos, otros temas curiosos e incluso, anecdóticos.

Las luchas de los gladiadores y las carreras de cuádrigas son frecuentes y revelan el interés que suscitaban entre la población. La temática incluye animales marinos (peces, pulpos, calamares...), aves y animales domésticos (perros, gatos, gallos, caballos...). El tratamiento del paisaje exalta el mundo rural y muestra escenas cotidianas de la vida campesina,
d) mosaico de inspiración helenística. La admiración que los romanos profesaban hacia le arte griego también dejó su huella en la elaboración de mosaicos. Conocedores, a través de originales y copias, de obras pictóricas griegas inspiradas en su tradición y mitología, gustaban de reproducirlas en mosaicos. Durante los siglos III y IV fue la tipología predominante.

La pintura romana fue fruto de la combinación de la tradición griega con el sentido práctico del pueblo latino. A la admiración por las obras de los pintores helenos se sumó la intención de decorar los interiores de los edificios.

En la actualidad se conservan algunas pinturas realizadas sobre madera y al temple o a la cera encáustica, y una mayor cantidad de pinturas murales.


La técnica de la pintura mural, también llamada al fresco, solía consistir en la aplicación de tres capas sucesivas de cal y arena en la pared, seguidas de tres manos de cal mezclada con mármol pulverizado. Una vez seca la preparación, se pulía la superficie y se humedecía ligeramente el muro para aplicar los colores. Los pigmentos se mezclaban con un aglutinante para fijarlos.


La mayor parte de las obras murales conservadas proceden de Pompeya y Herculano, sepultadas por la erupción del Vesubio del 79 dp de JC, así como de Roma y de sus alrededores.


Se clasificaron cuatro estilos de pintura mural desde el siglo II a de JC al I dp de JC:
a)  I o de incrustación. Empezó a desarrollarse a mediados del siglo II a de JC hasta inicios del siglo I a de JC. Se inspira en los ricos muros de los palacios helenísticos, imitándolos por medio de pintura, mármoles, jaspes y otros materiales suntuosos. Los murales podía presentar dos modalidades: el muro se organiza en tres franjas horizontales; la parte inferior y superior representan dos zócalos pintados ocasionalmente con motivos geométricos, mientras que la parte central finge columnas o losas de mármol, remarcadas con estuco para simular sus juntas; el muro consiste en un basamento, tres franjas y una cornisa volada

b)  II o arquitectónica. Abarcó gran parte del siglo I a de JC. Simulaba elementos arquitectónicos mediante la pintura y creaba efectos de profundidad para generar la ilusión óptica de que lo aposentos eran mayores. Más elaboradas son las pinturas de edificios en perspectiva que abren enormes ventanales en la pared con imaginarias vistas urbanas.

c)  III u ornamental. Durante las dos últimas décadas del siglo I a de JC nace este estilo bajo Ia moda impuesta desde la corte imperial de Augusto, prolongándose bajo el reinado de su sucesores. Este estilo reemplazaba los edificios del estilo anterior por una arquitectura fantàstica y por perspectivas imposibles que, sin ocupar todo el muro, se abrían como ventanas a un mundo imaginario. Solía haber un panel central con una gran pintura y paneles laterales con escenas de menor tamaño. Era frecuente la presencia de esculturas que simulaban sostenerlos.

d)  IV o ilusionista. Aparece a fines del siglo I dp de JC. Se caracteriza por la simulación de elementos arquitectónicos que recuerdan al II estilo y por una ornamentación parecida al estilo III, pero aparecen temas nuevos (escenas picarescas, teatrales, de la vida cotidiana y familiar, parodias y sátiras sobre la mitología y los dioses) e introduce una decoración recargada. Alguna pinturas de este estilo envuelven los elementos arquitectónicos de parafernalia teatral (cortinajes, telones, máscaras). Las figuras son pintadas con pinceladas rápidas, yuxtapuestas y de colores vivos.
6- El arte paleocristiano

El arte de los primeros cristianos surgió en el interior del mundo romano. El cristianismo aparece en la provincia romana de Palestina, donde vivía el pueblo de Israel, descendiente del patriarca Abraham, que practicaba la religión judía. El judaísmo era entonces la única religión monoteísta del imperio, y estaba relativamente tolerada por Roma, pero los judíos sentían aversión por administración y la cultura romanas.


Los seguidores de Jesús, al que llamaban Cristo o Mesías, parecían al principio una secta dentro del judaísmo y los propios discípulos pensaban que su mensaje solo iba dirigido al pueblo de Israel.  A mediados del siglo I, un judío de la diáspora, Pablo de Tarso, se unió a los cristianos y predicó entre los gentiles, difundiendo el mensaje de Cristo a todos los pueblos del imperio y eliminó los requisitos que impedían que las personas ajenas al pueblo judío se hicieran cristiana: el cristianismo se difundió rápidamente por el imperio, sobre todo, en las zonas más romanizadas. En sus inicios, la religión cristiana era sobre todo un instrumento de salvación y una «filosofía» que enseñaba a llevar una vida adecuada en espera del regreso de Cristo. Los cristianos celebraban reuniones para recordar las enseñanzas de Cristo y su resurrección, formaban una comunidad, la Iglesia, y utilizaban los sacramentos para confirmar la Incorporación (bautismo) y pertenencia (comunión) a la comunidad.

Durante el siglo III y, sobre todo, en los primeros años del siglo IV algunos emperadores romanos decretaron persecuciones contra los cristianos, acusados de rebeldía hacia las Instituciones romanas y de negar culto al emperador. Los cristianos que se mantuvieron en su fe y dieron testimonio de ella con su vida, los mártires, se convirtieron en personas ejemplares para los demás cristianos, en santos, en torno a los cuales se desarrolló una fervorosa devoción popular.
Los orígenes del arte cristiano


Durante los siglos I y II de nuestra era, el arte cristiano fue fundamentalmente funerario. En esta época, la mayoría de los paganos y cristianos practicaba la inhumación y se hacía enterrar en necrópolis que se extendían más allá de las murallas de las ciudades. Los cristianos procuraban que su sepulcro estuviera cerca de la tumba de algún mártir, con el que esperaban compartir la salvación.


Desde Palestina llegó a Roma la costumbre de practicar enterramientos en galerías subterráneas, las catacumbas, en cuyas paredes se depositaban los sarcófagos o directamente sus cuerpos, cubiertos luego por una lápida o por un tapial. Los difuntos más acomodados se hacían enterrar en un nicho amplio cubierto con un arco, el arcosolio, o en capillas o criptas decoradas con pinturas semejantes a las de las viviendas, en las que aparecen símbolos relativos a la salvación. Muchos de ellos están tomados de la cultura clásica, que era común a cristianos y paganos, y tienen un significado sobre todo filosófico. Otros símbolos son exclusivamente cristianos.
[image: image30.jpg]


          [image: image31.jpg]




En los sarcófagos aparecen estos mismos símbolos, en composiciones sencillas y simétricas. En otros casos, están tallados con relieves referidos a la salvación o escenas mitológicas interpretadas  en clave cristiana (la muerte de Dionisos, Orfeo descendiendo a los infiernos...). También aparece otro tipo de sarcófago con figuras entre arcos y columnas con escenas del Antiguo Testamento y la vida de Cristo.


Ya en el siglo III se realizaron las primeras imágenes de Cristo como Buen Pastor o Filósofo, en las que aparece con un aspecto idealizado semejante a los dioses paganos. En los sarcófagos y pinturas también se advierte mucha influencia de la plástica romana, con proporciones cuidadas, movimiento y expresión, aunque ya se percibe cómo estas características se van abandonando en favor de la claridad del contenido y cierto esquematismo.
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realizadas en catacumbas siguiendo modelo de viviendas romanas;  el volumen desaparece sustituidos por imágenes planas,  trazos bien definidos por líneas gruesas,  rostros de ojos grandes
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Conservan el carácter narrativo del relieve romano

Las escenas se separan con elemento arquitectónicos
Las figuras se adaptan al marco arquitectónico, están menos modeladas, ocupan el primer plano y se disponen, frontalmente, sin perspectiva, se disponen en fila, poseen el mismo tamaño y pierden la proporción


Los primeros símbolos que utilizaban los cristianos para representar la salvación y los sacramentos eran una especie de emblemas de los que esperaban cierto efecto protector. No existían entonces imágenes de Cristo histórico ni de los contenidos de la doctrina cristiana.
Emblemas paleocristianos


La iconografía cristiana surgió en el contexto de la cultura romana bajoimperial. Entre cristianos y paganos eran frecuentes los símbolos de salvación y fortuna, como el ancla o la imagen del Paraíso que los cristianos Interpretaban, según su fe, como símbolos de vida eterna. Algunos símbolos son originarios de la cultura cristiana y también evitaron la representación de Cristo histórico, sustituido por símbolos del sacrificio y de la redención.


Las imágenes de los dioses paganos Apolo y Dionisos inspiraron alegorías de Cristo que aparecía así con un aspecto juvenil e imberbe en una iconografía llamada helenística que desapareció pronto.


Los primeros cristianos nunca se referían a Jesús como personaje histórico, sino con figuras alegóricas que ya en el mundo clásico significaban cualidades y virtudes: el Buen Pastor (la caridad) o el Filósofo (la sabiduría).

El pavo real simbolizaba el Paraíso entre los romanos, para los cristianos también significaba la resurrección y la vida eterna.


El orante evoca el sentido cristiano de la piedad y, además, representa el alma.


Las aves o los ciervos bebiendo y el agua, en general, era un tema frecuente en la decoración mural romana y se convirtieron en símbolos del Paraíso y del bautismo.

El pez hace referencia a la pesca milagrosa y al milagro de los panes y los peces.


Las uvas simbolizan la Eucaristía, del vino que se transforma en la sangre de Cristo.


El cordero representa a Cristo como víctima de un sacrificio y aparece mencionado como tal en el Apocalipsis.


No había alusiones directas a la muerte de Cristo y hasta el siglo V no apareció ninguna imagen del Crucificado, la cruz está siempre vacía y es un símbolo de su resurrección.


Tras permitir el culto cristiano, Constantino ideó un símbolo de Cristo en forma de anagrama, el lábaro, (iniciales del nombre de Cristo en griego X y P), que sus soldados llevaban como emblema protector en sus escudos. El lábaro rodeado de la corona del triunfo se convirtió en el crismón, tuvo gran difusión en toda la Edad Media.


Cuando el cristianismo se convirtió en la religión oficial del imperio, la jerarquía eclesiástica adoptó los símbolos de poder de los emperadores y magistrados romanos, como el color púrpura y se aplicaron a la imagen de Cristo algunos modelos iconográficos relacionados con el emperador. Fue el caso de la Apoteosis (el emperador subiendo al cielo entre victorias o en un carro) y Cristo Cosmocrátor (Señor del Universo, sobre una esfera), entregando el poder a un apóstol (en época clásica era el mismo gesto que se hacía a un magistrado) o como príncipe entre los apóstoles (como si fueran sus ministros).


A esta iconografía se unió otra estrictamente cristiana, inspirada en el Apocalipsis de San Juan del que tuvo especial relevancia un pasaje en que Cristo aparece en un trono espléndido rodeado por «Los Cuatro Vivientes» ( león, toro, águila y hombre, todos con alas y que terminaron por identificarse como los cuatro evangelistas) que fue interpretado como el Triunfo de Cristo y entre las letras a (alfa; en minúscula)  y omega; en mayúscula, primera y última letras del alfabeto griego, lo cual significa que Cristo es el principio y fin de todas las cosas. El Apocalipsis fue escrito por Juan anuncia el regreso de Cristo; su victoria sobre los paganos, enemigos del cristianismo; el juicio de vivos y muertos y la instauración en este mundo de la Jerusalén Celeste, el orden de Dios con la que quedará concluida la Historia
La basílica


Como recinto de culto, los cristianos legalizados eligieron la basílica romana, hasta el momento tribunal y sede del mercado por sus amplias dimensiones, que permitían la asamblea de Ia comunidad de creyentes según la liturgia cristiana, y porque nunca había sido recinto de culto de otras religiones.
Exterior

·  Sobrio, con muros lisos y sin ornamentos.

·  Atrio o patio porticado: espacio característico de los templos orientales, el único al que podían entrar los catecúmenos, aún sin bautizar.

·  Cubierta de madera a dos aguas en la nave central y a vertiente sencilla en las laterales. La gran diferencia con la basílica romana es la supresión de la bóveda (que no volvería a utilizarse hasta el año 1000). En el interior, el armazón de vigas se oculta con tableros horizontales lisos o casetonados.
Interior

·  Nártex: vestíbulo transversal abierto al edificio en columnatas o puertas.

·  Interior de 3 ó 5 naves longitudinales, separadas por filas de columnas o pilares, sobre las que se apoyan arcos o dinteles. La nave central es más ancha y más alta que las laterales; la diferencia de altura permite ubicar una hilera de ventanas que ilumina el interior. Todo está ricamente decorado con mármol en los suelos y las paredes, frescos, mosaicos, cortinas y opulentos altares de oro y plata.

·  Transepto: nave transversal que cruza el cuerpo longitudinal y antecede al ábside. Esta parte de la basílica caracteriza el edificio religioso cristiano al conferir a la planta la forma simbólica de cruz.

·  Presbiterio: lugar donde está el altar (cubierto por un ciborio o pérgola) y se oficia la misa presidido por la silla del obispo o cátedra; es una reconversión del pretorio (estrado de la basílica romana donde se situaba el magistrado). Suele tener la forma de ábside o exedra final y viene precedido por un arco de medio punto (septum) que remata la nave central, verdadero arco triunfal que recuerda a los arcos conmemorativos romanos y que se erige en clara alusión al triunfo de la Iglesia. Puede presentar un iconostasio (estructura de columnas o arcos en la que se tiende cortinas durante la consagración), un ambón (púlpito desde el que el obispo se dirigía a Ia congregación) y una confessio (tumba del mártir o «confesor» de su fe).

·  Capillas: en las que se celebraba la procesión sobre la pasión y triunfo de Cristo o de sus mártires.
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La primera basílica de San Pedro del Vaticano, construida hacia el año 320 por el emperador Constantino, fue la mayor iglesia de la etapa constantiniana en Occidente. Estaba enclavada donde se suponían enterrados los restos del apóstol y se convirtió en el modelo de la basílica primitiva hasta muy entrada la Edad Media.
Edificios de planta centralizada: mausoleos, baptisterios, martyria

Santa Constanza es el mausoleo que, entre los años 324 y 326, el emperador Constantino erigió en Roma para enterrar a su hija Constanza.


Responde al modelo de edificio centralizado, alternativo a la basílica, que la arquitectura paleocristiana utilizó para baptisterios, mausoleos y martyria (restos sepulcrales de mártires), y que debían sus plantas circulares o poligonales a la necesidad de hacer accesible el objeto venerado.

La iglesia se estructuraba en tres círculos concéntricos: una columnata exterior, hoy desaparecida; un segundo círculo -delimitado por un macizo muro cuyo paramento se ve aligerado por los numerosos nichos horadados en él-, cubierto por bóveda de cañón y separado del tercer mediante una doble columnata; y un tercer círculo, presidido por la cúpula, que acogía en el mismo centro un lujoso sarcófago.

Santa Constanza es una afortunada mezcla de lenguaje clásico y oriental. Planteada como una rotonda, su concepción espacial es ya muy diferente de la del Panteón romano. Si la cúpula del Panteón descansaba en un cilindro macizo, la de Santa Constanza se erige sobre un anillo de columnas que parece buscar la ingravidez que tanto amarán los orientales.
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7- La romanización en España y en Asturias


Los mejores ejemplos de arte hispanorromano son de época imperial, sobre todo de los reinados de Augusto y Adriano.
Arquitectura


A partir de Augusto, la impronta dejada por Roma empezó a ser más profunda, especialmente en las ciudades costeras donde la romanización fue más intensa.

-  Ciudades. Desde la segunda mitad del siglo II a. C. algunas ciudades crecieron a partir de núcleos indígenas, como Corduba, Tarraco o Cartago Nova. Otras, como Itálica, Emérita o Valentia aparecieron ex novo. Dentro de las mejor conservadas está la colonia Augusta Emérita, fundada 25 a. C. para albergar a los veteranos de la Legio V y X, al acabar las guerras cántabras.

- Murallas. Las ciudades hispanorromanas se amurallaron en dos momentos clave. El primero fue en torno al siglo II a. C., coincidiendo con las sangrientas guerras de lusitanos y celtíberos. C este momento datan las murallas de Tarraco con un recio basamento ciclópeo y lienzo a base de sillares más pequeños y regulares. El segundo momento llega con las invasiones de francos y alamanes del 260 d. C. Destacan las fortificaciones de Lugo, un perímetro rectangular de más de dos kilómetros con setenta torreones semicirculares adosados a la cinta amurallada.

- Templos. En Mérida quedan los restos de un edificio monumental de planta rectangular y características análogas a la Maison Carreé de Nimes. El templo de Diana, elevado sobre un basamento de piedra granítica, es hexástilo, próstilo y períptero, de orden corintio, con columnas estriadas de hasta 8 metros de altura. Su podio tiene más de 21 metros de largo.

-  Edificios de recreo. En Itálica (Sevilla) hubo dos importantes termas públicas y en Tarragona existe un buen ejemplo de termas privadas en los edificios de Centcelles. No obstante, merecen mención aparte los famosos baños de Alange (Badajoz) donde todavía están en uso parte de Ias instalaciones romanas. Constan de dos cámaras circulares de casi 12 metros de diámetro, cúpula perforada por un lucernario y piscina circular de 5 metros de diámetro con tres gradas.


Poco se ha conservado de los circos a causa de la enorme extensión de su arena. Hay restos importantes del circo de Mérida con unos 435 metros de longitud. Además, existió un anfiteatro en Itálica, edificado en época de Adriano con hormigón y mampostería recubierta de sillares piedra, mientras las partes de ladrillo estaban revestidas con planchas de mármol. Su aforo del de rondar los 25 000 espectadores. Hoy se conserva buena parte de la cávea con sus pasillos o vomitoria.

Los teatros fueron muy numerosos en Hispania, y el teatro de Mérida destaca entre los más importantes de todo el imperio. Fue construido hacia el 18 a. C., en tiempos de Agripa, e impresiona por la solemnidad de su marco arquitectónico y la nítida tripartición de su cávea. El jardín porticado, a espaldas de la escena, servía de marco para el paseo en los entreactos.

- Obras públicas e ingeniería. Las calzadas, elemento básico de la romanización, permitieron la comunicación entre las ciudades, la más antigua era la que comunicaba la Galia con Cartago Nova internándose después hacia el oeste por el valle del Guadalquivir (Vía Hercúlea). Más tarde Augusto pavimentó y mejoró el tramo Pirineos-Cartagena (Vía Augusta). Junto a estas dos, está la que unía el sur y el norte, desde Mérida hasta el centro minero de Astorga (Vía de la Plata), y la  que desde la propia Asturica (Astorga) iba al sur de la cordillera cantábrica hasta Burdigalia (Burdeos).


Gracias al arco de medio punto, las calzadas pudieron superar importantes obstáculos con desniveles o ríos. El puente de Mérida, fechado en época de Augusto, aprovecha la isleta existente en el centro del cauce del Guadiana para desplegar sus sesenta ojos de sillería almohadillada. Pero quizá sea el puente de Alcántara, colgado a 47 metros de altura sobre el curso del Tajo cerca Cáceres, la obra de mayores logros constructivos. Erigido hacia el 106 d. C., está compuesto de seis arcos de medio punto desiguales, con un arco triunfal en su centro y un pequeño templo in antis de orden toscano en uno de sus extremos.


Los acueductos resolvían el abastecimiento de agua a las ciudades, a partir de fuentes naturales en las sierras o pantanos artificiales, como el de Proserpina en Mérida, cuyo muro de contención es una magnífica obra de hormigón y sillería de más de 400 metros de longitud. Los acueductos mantenían una inclinación constante que permitía al agua correr hasta entrar en las urbes, donde desembocaba en grandes aljibes. Desde allí se distribuía a fuentes públicas, industrias, termas y cloacas. En Mérida se encuentra el acueducto de Los Milagros, de más de 800 metros de recorrido y 25 metros de altura, con una arquería de tres órdenes. La estructura de hormigón se encuentra recubierta a base de ladrillo y sillería de granito por hiladas, creando un bello efecto cromático que se imitará en época musulmana. No obstante, el mejor acueducto hispano es el de Segovia, con sus 728 metros de extensión, 30 metros de altura distribuidos en dos órdenes y sus 163 arcos de sillar granítico en seco. Una cartela relaciona la obra con el emperador Nerva (siglo Id. C.).


En el litoral de Tarraco, Cartago Nova, Malaca o Gades se ubicaban puertos comerciales, a imagen y semejanza del de Ostia, con la finalidad de permitir la exportación e importación de toda clase de productos. Destaca el Portus llicitanus (Elche) con restos de edificios en la dársena. El faro era el complemento que permitía la navegación en zonas de acantilados o aguas peligrosas, destacando la Torre de Hércules en A Coruña (siglo II d. C.), esencial para la circulación atlántica hacia Britania.

- Arcos del triunfo. Si en Roma tenían una función conmemorativa, en Hispania parecen estar más relacionados con la delimitación de las circunscripciones territoriales. La Vía Augusta a su paso por la provincia tarraconense atravesaba el arco de Bará. Seguramente con la finalidad de separar los conventos cluniacense (Clunia en Burgos) y caesaraugustano (Caesaraugusta, Zaragoza) se levantó en el antiguo campamento romano de Ócilis, actual Medinaceli (Soria), el arco de tres vanos que domina majestuoso el valle del Jalón.

- Monumentos funerarios. El modelo oriental turriforme se repite en la Torre de los Escipiones. Esta sepultura está situada próxima a Tarraco, al pie de la Vía Augusta, y consta de tres cuerpos construidos con sillares de piedra caliza de nueve metros de altura.
Escultura


Es posible que unas pocas obras de escultura y gran parte del mármol procedieran de Italia, pero la inmensa mayoría se realizó en los talleres hispanos.


Los museos de Sevilla, Mérida, Tarragona, Barcelona y Madrid reúnen prácticamente todo el conjunto de hallazgos. Muchas de las piezas reflejan la profunda influencia de los tipos helenísticos, especialmente la escultura neoática, imitadora del arte griego. Es el caso de un Baco de influencias praxitelianas o de una copia de la Venus de Cnido del Museo de Tarragona. También en el Museo Arqueológico de Madrid se conserva un Hermes de bronce de estilo de Lisipo.


Junto a estas copias se hallan multitud de obras de raigambre romana. Así, las grandes estatuas halladas en Mérida de Proserpina, Ceres, Júpiter o Plutón exhiben densos pliegues al más puro estilo romano.


Los retratos imperiales forman una parte importante del total del registro de piezas entre los que destacan, especialmente, la serie de bustos de Augusto de los Museos de Mérida o Sevilla.


A esto hay que añadir las series de lápidas sepulcrales y sarcófagos, algunos de los cuales concentran importantes paneles decorativos, como el del Museo de Barcelona con el Rapto de Proserpina, tema funerario por excelencia en el arte romano.
Pintura y mosaicos


Los restos pictóricos hallados en suelo hispano son escasos, si bien lo conservado ilustra suficientemente acerca del ambiente suntuoso que debió imperar en las paredes de los templos y las grandes villas señoriales. Mérida es seguramente una de las ciudades que mejor ha conservado sus vestigios romanos de pintura al fresco, y se conservan en la tumba de los Voconios las figuras completas de dos miembros de la familia.


Siguiendo la estela de la todopoderosa urbe romana, las primeras formas de pavimentado respondieron a la técnica del opus signinum. En algunos mosaicos de Itálica o Ampurias, como en el que se representa el Sacrificio de Ifigenia del s. I d. C., las formas griegas alcanzan una belleza exquisita. Sin embargo, mientras en Roma las composiciones sencillas en blanco y negro tuvieron larga vigencia, en la provincia hispánica pronto se impuso el pavimentado multicolor de influencia africana. Por tanto, se generalizó el empleo del opus tessellatum, que tantos ejemplos ha deja en Mérida, Itálica o Ampurias.


Uno de los conjuntos más sorprendentes revelados por la arqueología en los últimos años es la villa  bajoimperial de Materno, en Carranque (Toledo). Se trata de una suntuosa villa contemporánea a Teodosio (siglo IV d. C.) en cuyas estancias se reúne una brillante y variopinta colección mosaicos, elaborados por, al menos, tres talleres distintos.
Asturias

Región poco romanizada, conserva edificios significativos
Termas de Campo Valdés (Gijón). 
Gigia, fundada ex novo posiblemente en el Alto Imperio bajo la dinastía Flavia en el promontorio de Cimadevilla, cercana al oppidum romanizado de la Campa Torres, no adquiere grandes dimensiones comparada con otras ciudades hispanas situadas al sur de la cordillera, pero sí si se le compara con otros núcleos de la zona cantábrica. No queda nada de su posible trazado ortogonal, pero sí restos de las termas, de las murallas bajomedievales o de las villae diseminadas en el campo.
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Cronología: Construidas en dos fases entre fines del siglo I dp JC y mediados del II por encargo de las autoridades locales.

Estructura

Se suceden longitudinalmente estancias paralelas y de tamaño reducido abiertas a un pasillo de usos polivalentes. Se disponen de norte a sur sobre un eje cuyo esquema sería: apodyterium (vestuarios), frigidarium (estancia fría con piscina anexa), dos tepidarium (salas tibias, una de ellas con un ábside) y el caldarium (sala de ambiente cálido). Fuera de este eje y frente al frigidarium, se sitúa una sala circular, el sudatorium o sala cálida para la sudación.


La ampliación del siglo II posee una organización más ortogonal y simétrica, disponiendo de cinco salas en dirección este.

Bajo las salas cálidas encontramos el sistema de calefacción denominado de hipocausto. Consiste en una cámara bajo el suelo de aire caliente caldeada por un homo. Presenta una sala de columnas (pilae) de ladrillos cuadrados o redondos y arquillos de ladrillo. Estos apoyos sostienen una cubierta de cemento sobre la que se dispone el suelo de la estancia. Así las estancias caldeadas se disponen sobre un suelo hueco. El aire una vez circulaba por la habitación hueca, remontaba la espesura de los muros de la estancia, dispuestos en doble pared, por medio de conductos tubulares de ladrillo.


En paralelo existe un complejo sistema de alimentación, conducción y drenaje de agua.
Villa de Veranes (Cenero- Gijón)



Gran villae fundada en el siglo II dp JC, pero cuyos restos son bajomedievales. Sobre una ladera, se dispone en terrazas con muros de sillarejo. Gran conjunto monumental que responde al modelo de dominium, se decir gran explotación agrícola autosuficiente con espacios destinados a residencia del propietario, dependencias para siervos y para la explotación agrícola. Una larga galería cubierta, o logia, conducía a los espacios de representación. Destaca un gran aula absidiada flanqueda por estancias termales, que serviría de arquitectura de representación del prestigio del poseedor de la villae. Presenta esta decoración de mosaicos
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Domus Chao San Martin (Grandas de Salime)

Sobre la ladera norte del yacimiento se han descubierto recientemente las ruinas de una domus romana construida durante el siglo I d.C. Se trata de una casa de porte señorial, cuyas estancias se distribuyen en torno un atrio con peristilo columnado. Presenta muros de mampostería y en las habitaciones se conservan las cargas de mortero que enlucían sus paredes. Sobre ellas se aplicó al fresco un repertorio de motivos vegetales, geométricos, simulando en ocasiones placas ornamentales de mármol o elementos arquitectónicos como pilastras y cornisas.
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Mosaico de la Vega del Ciego.


Su composición obedece al sistema reticular, muy frecuente en época bajoimperial en Península Ibérica. Se compartimenta en 64 paneles independientes, quedando los cuatro centrales reservados para el emblema. Una ancha orla en damero bicromo recorre el perímetro


Los paneles están limitados por orlas de trenzas. Sobre fondo blanco se reproducen motivos geométricos y figurativos (vegetales, pájaros, peces, cántaro).

En la definición de las figuras domina la planitud, la definición precisa de los contornos, lo que unido al repertorio estereotipado remite a la Baja Antigüedad.


La función de la sala se desconoce, aunque pudo tratarse de una sala de recepción o comedor.
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