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RECENSIONES Y BIBLIOGRAFIA

ORUETA, Ricardo de. La escultura espafiola de los siglos XI y XIlI, (Edicion de Miguel Casafas Bravo y
Maria BoLafos). Valladolid: Museo Nacional de Escultura, 2015, 317 pp. y 460 figuras en CD adjunto.
[ISBN: 978-84-606-7579-2]

Este trabajo se enmarca dentro de las actividades organizadas para recuperar la memoria y la obra de
Ricardo de Orueta (1868-1939), historiador del arte y politico pionero en la gestion del patrimonio cultural
espafiol®. El libro arranca con una serie de estudios que contextualizan su figura y dan cuenta de los avatares
sufridos por el manuscrito, cuya publicacion péstuma compone el ndcleo de un volumen que estaba llamado
a ser el primero de una Historia de la Escultura Espafiola?.

Entre otros valiosos datos, los articulos introductorios nos descubren como el deseo del autor por ver
publicado el trabajo se topé con multitud de obstaculos, incluida la escasez de papel en un Madrid asediado
y amenazado por las bombas. Setenta y seis afios después, con el apoyo de dos de las instituciones que ja-
lonaron su trayectoria cientifica y politica®, el trabajo ve por fin la luz.

Asi pues, esta resefia debe concentrarse obligatoriamente en aspectos poco habituales ya que, ni el interés
cientifico, ni el grado de actualizacion de la obra, ni el eco de la misma en trabajos posteriores tienen sentido
aqui. Tampoco se detendra en el importante —aunque secundario para nuestro propésito— papel de Orueta
como politico y gestor. Atenderd, por el contrario, a aspectos de los que adolece la edicidn: la trayectoria del
autor en el andlisis de la escultura medieval, las fuentes y métodos utilizados y, en Ultima instancia, a su po-
sicionamiento dentro de los importantes debates que, por aquellos afios, centraban el interés de los estudiosos
del arte romanico.

Orueta ejerci6 el papel de nexo entre los historiadores del arte del 98 y la generacion de jovenes que
éstos formaron. Su edad le aproxim6 a Gomez-Moreno y Tormo, mientras que su vocacion tardia le
emparentd con colegas en el CEH como Camps o Sanchez Cantén. Aunque se valié de medios auxiliares
novedosos, como el uso riguroso y sistematico de la fotografia®, lo cierto es que, tanto el método utilizado
como la hipotesis de la que arranca este estudio, se ajustan a la concepcion de la historia propia de los inte-
lectuales noventayochistas. Al mismo tiempo, la segmentacion en el estudio de las manifestaciones artisticas

! Se suma a la exposicion en torno a su figura celebrada en el Museo Nacional de Escultura a finales de 2014. Sus
contenidos complementan lo expuesto en el catalogo (M. Bolafios y M. Cabafias Bravo, dirs. En el frente del arte. Ricardo
de Orueta (1868-1939). Madrid: Accion Cultural Espafiola, 2014).

2 Finalizado en su mayor parte entre 1928 y 1930, la redaccion se prolongd hasta pocos meses antes de su muerte.

® EI CCHS-CSIC (heredero del CEH-JAE) y el Museo Nacional de Escultura.

* Fue el impulsor del Fichero de Arte Antiguo en el Centro de Estudios Histéricos.
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fomentada desde el CEH auspicia un analisis que, como el que nos ocupa, deja al margen de manera inex-
plicable la estrecha relacion escultura-arquitectura en el arte romanico®.

Su conocimiento de la practica escultérica le sirve para formular exhaustivos analisis técnicos que sus-
tentan la base de un método formalista y comparativo que prescinde de aproximaciones contextuales o ico-
nograficas. En el marco positivista que Orueta maneja, esta combinacion de técnica y forma alumbraria pro-
ductos artisticos con peculiaridades inequivocamente nacionales®.

Con el firme propésito de caracterizar lo “espafiol” en la escultura romanica, Orueta estructura su obra
en diez apartados que obedecen a criterios temporales y técnicos/materiales. No le merece el mismo interés
el siglo XI que el XII, ocupando el primero un mayor nimero de capitulos (7) y paginas (155) por ser
entonces cuando, en su opinidn, nuestra escultura se dot6 de los rasgos distintivos respecto de lo importado
en la siguiente centuria (3 capitulos y 60 paginas).

Simplicidad, verismo, sinceridad y fuerte expresion caracterizan la escultura espafiola a lo largo del tiem-
po. Nuestros escultores altomedievales hallaron soluciones técnicas genuinas para su adecuada representa-
cion: talla a bisel, superficies cubiertas con lo que llama “técnica tubular”, plegados arremolinados, arcos
de herradura y pupilas con trépano para recibir azabache. Su documentacion garantiza la presencia del “alma
espafiola” que, inevitablemente, languidece en el XII con la introduccion de férmulas ultra pirenaicas pla-
gadas de convencionalismos y limitadas al plagio servil del pasado clasico. Nada pueden ofrecer que no
hayan mostrado ya en el XI el primer maestro de Silos, el taller del pante6n de San Isidoro en Leén o el
maestro de Platerias en Santiago de Compostela.

Con la exposicion de estas ideas Orueta se posiciona en el intenso debate que, desde comienzos del siglo
XX, se venia desarrollando entre investigadores franceses y estadounidenses a proposito del origen del arte
romanico. En la discusion, abierta por Male y continuada por Kingsley Porter, Deschamps, Gaillard y Scha-
piro’, entraban en juego algunos de los monumentos que el estudio recoge (Compostela, Ledn, Silos y Jaca),
tenidos entonces por hitos fundamentales para el esclarecimiento de este dilema. Ni qué decir tiene que nues-
tro autor trata de sustanciar con su método la postura de quienes defendian la antigliedad de Compostela
sobre Toulouse y la de Silos sobre Moissac, llegando a afirmar en la pagina 237 que: “(...) el roménico es
nuestro arte, (...) creado por nosotros desde que nacimos en el mundo de los sentimientos estéticos,...”.

Soterrado el manuscrito en los archivos del CEH, la vision forzadamente nacionalista del arte roméanico
por parte de quien con tanto afan se ocupd de la proteccion de nuestro patrimonio pasé inadvertida®. Esta
publicacién ofrece un modelo para la recuperacién de memorias ultrajadas como lo fue la de Orueta, al
tiempo que le permite recuperar el lugar que le corresponde en la historiografia del arte medieval espafiol®.

FraNcisco J. MoreNo MARTIN
Universidad Complutense de Madrid

® Algunos autores han puesto de manifiesto la necesidad de volver a reconsiderar el problema de los “origenes” del
romanico a partir de analisis escultéricos al margen del debate en torno al “origen” de la arquitectura romanica (A. Quin-
tavalle: “Reforma Gregoriana y origenes del Roménico”, Compostela y Europa. La historia de Diego Gelmirez. Miléan:
Skira, 2010, pp. 204-231).

® Desde presupuestos muy similares Orueta emprendio el estudio monografico de la escultura espafiola de los siglos
XVIy XVII (M. Arias: “Ricardo de Orueta y la historia de la escultura espafiola, en su tiempo y en su legado”, en M.
Bolafios y M. Cabafias Bravo, Op. cit. pp. 113-130). En cierto modo, continuadora del libro de M. Gémez-Moreno
(Iglesias Mozarabes. Arte espafiol de los siglos IX a XI, Madrid: CEH, 1919).

7 Un sucinto pero muy aclarador estado de la cuestion en E. Valdez del Alamo: “Ortodoxia y heterodoxia en el estudio
de la escultura roménica espafiola: Estado de la cuestion”, Anuario del Departamento de Historia y Teoria del Arte, \Vols.
IX-X, 1997-1998, pp. 9-33.

8 Como también se ocultd, ésta si intencionadamente, toda su labor publica.

° La cuidada edicion ademas de numerosos elogios, merece un pequefio reproche ya que, dado el tema, no hubiera
sobrado un trabajo introductorio que situara esta obra dentro del panorama del estudio del arte romanico en el primer
tercio del siglo XX.
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MARCAIDA, José Ramén. Arte y ciencia en el Barroco espafiol. Historia natural, coleccionismo y cultura
visual. Madrid: Marcial Pons (Ediciones de Historia) / Fundacién Focus Abengoa, 2014, 335 pp., 32 ilus. a
color [ISBN: 978-84-15963-36-3]

La Historia de la Ciencia es una de las disciplinas mas prometedoras en la mayoria de los centros aca-
démicos internacionales; sin embargo, en Espafia, parece que todavia queda mucho camino por recorrer en
cuanto a su institucionalizacion. Si asumimos el concepto de disciplina de King y Brownell*® como una red
de comunicacion, una tradicién, una herencia literaria, una estructura conceptual y una comunidad
instructiva; podemos comprender el esfuerzo que supone, por parte de cualquier investigador, hacer una apor-
tacion rigurosa al fortalecimiento de cualquier rama del saber. En este marco general, si tenemos en cuenta
el doble acometido que supone vincular la Historia de la Ciencia con la Historia del Arte, en un periodo tan
convulso como el Barroco, no queda duda de que la labor ha sido precedida de un arduo trabajo de
concrecion, no apta para todos aquellos a los que nos gusta autodenominarnos como interdisciplinares. Por
estos motivos, la obra de José Ramén Marcaida es doblemente resefiable: por una parte, su lectura permite
apreciar un trabajo minucioso y disciplinado; por otra, transita entre las artes y las ciencias de manera ejem-
plar, dando como resultado una aportacién imprescindible para ambas disciplinas.

El libro se divide en tres partes que responden a tres acciones muy simbdlicas. La primera, “Acumula-
cion”, se refiere al coleccionismo, la cultura material y los objetos en circulacion, al individuo que atesoraba
los objetos movido por la fascinacion y la maravilla. Marcaida se refiere sobre todo a las pinturas de gabinete,
analizando la realidad material y sus representaciones, a lo que denomina como la apropiacioén barroca de
la realidad, un horror vacui donde la naturaleza aborrecia el vacio. La segunda parte esta centrada en la “Re-
presentacion”, donde el autor explora el papel de las iméagenes y la importancia de la visualizacion en la
construccion de conocimiento. La tercera parte, “Preservacion”, nos plantea una inquietante pregunta, ¢de-
pende de la conservacion de los objetos su capacidad para estudiarlos? La cuestion es un tema fundamental
en el estudio de la naturaleza, donde el arte se convierte en el medio que logra detener el paso del tiempo y
conservarla artificialmente viva. En todo este proceso de descubrimiento de la cultura cientifica del Barroco,
el autor nos guia a través del analisis de la obra del jesuita madrilefio Juan Eusebio Nieremberg (1595-1658),
que comparte escenario con artistas como Peter Paul Rubens, Jan Brueghel, Antonio de Pereda y Juan de
Valdés Leal, vanitas y naturalezas muertas, aves del paraiso, bocetos, pinturas y acuarelas.

¢De qué esté hecha la historia de la ciencia? Es una de las preguntas a las que da respuesta este trabajo,
y que resultara atil para cualquiera que desee adentrarse en esta disciplina de disciplinas, acertadamente
acompafado por las obras de la historia del arte del Siglo de Oro espafiol. Manejar ambos mundos no es
tarea facil, pero el autor consigue integrarlos en un discurso ordenado, que nunca resulta pomposo ni arro-
gante, sino que conforma una lectura atractiva en la que el lector se relaja y confia. Un viaje interdisciplinar
en el que Marcaida nos ensefia que la ciencia, al igual que el arte, es algo mas que una empresa racional,
unificada y universal; la ciencia la hacen los individuos y su estudio no puede acometerse sin tener en cuenta
las relaciones complejas con su contexto.

ELisA GARRIDO
Smithsonian Institution

% The Curriculum and the Disciplines of Knowledge; a Theory of Curriculum Practice. Nueva York: Wiley, 1966, p. 95.
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ALONSO GARCIA, Pedro José: La autobiografia como obra literaria: La vida secreta de Salvador Dali.
Francfort del Meno, Berna, Bruselas, Nueva York, Oxford, Varsovia, Viena: Peter Lang (Col. “Estudios hispa-
nicos en el contexto global”, t. 2), 2015, 290 pp. [ISBN: 978-3-631-66144-4 / E-ISBN: 978-3-653-05712-6]

Salvo contadas excepciones, la obra literaria de Salvador Dali apenas habia sido atendida hasta la década
de los noventa, con las publicaciones sefieras Salvador Dali. Art and Writing. 1927-1942 de Haim Finkelstein
o Dali, escritor de si mismo: una lectura de la vida secreta de M? del Carmen Garcia de la Rasilla, y sobre
todo hasta el centenario de su nacimiento, en 2004, con una triple aportacion: la compilacion de la inmensa
mayoria de sus textos por parte de la Fundacion Gala-Salvador Dali y Ediciones Destino, el nimero 689 de
la revista Insula y el 66-67 de Turia, dedicados ambos a la escritura daliniana; sin embargo, el recorrido pos-
terior de tales iniciativas no ha mantenido la pujanza esperada. La autobiografia como obra literaria: La
vida secreta de Salvador Dali, fruto de la tesis doctoral homénima, cumple por tanto un deber historiografico
no resuelto, y probablemente todavia necesitado de mas estudios pormenorizados.

La monografia en cuestion queda escindida desde el propio titulo en dos mitades un tanto desiguales, la
tedrica frente a la analitica, la contextual frente a la de desarrollo, que a su vez se subdividen en dos capitulos
y un nimero variable de epigrafes cada uno. Esa profunda cesura determina el conjunto en toda su extension
y se hara evidente cuando se cuestione la posicién secundaria de la Vida secreta dentro de la jerarquia de
contenidos, por momentos mera ilustracion de aquellas especulaciones linguistico-literarias; cuando se pre-
tenda justificar la seleccion de unos pasajes concretos, en claro detrimento de muchisimos otros omitidos;
cuando se valore la excesiva profusion de citas textuales, comprensibles en la segunda parte para revelar los
secretos de la vida daliniana, pero quizas no tanto en la primera; cuando se pongan en una balanza las refe-
rencias bibliograficas de/sobre Dali, unas sesenta, contra el resto sobre narratologia, textualidad o
simulacion, unas ciento cincuenta... En este aspecto residen paraddjicamente sus virtudes y sus defectos,
esto es, lo innovador de la aproximacion desde el &mbito filolégico, perfectamente fundamentada, y las re-
clamaciones que, con algo de razén y mucho de anhelo, podriamos elevar desde la Historia del Arte.

La primera parte, “En torno a la autobiografia”, se construye sobre la base de una perspicaz
diferenciacion de la figura de Salvador Dali, en apariencia unitaria, como individuo, autor, narrador y per-
sonaje, de la cual se derivan distintas relaciones entre dichas cuatro instancias: mientras que la asuncion de
la autobiografia como documento histérico remite a las primeras, a la manera de Anna Maria Dali, Joan
Josep Tharrats o lan Gibson, Alonso desplaza el interés hacia las Gltimas para valorar la coherencia interna
del mundo que se despliega a lo largo del discurso memoristico y se continda tanto en lo paratextual como
en el espacio transicional del lector. Para ello distingue los niveles referencial, virtual-ficcional y artistico
dentro del relato autobiogréfico, en consonancia con otros tantos ambitos de la imaginacion, y concluye que
sera obra literaria siempre que los integre a todos, aun cuando los datos aportados no tengan una corres-
pondencia veraz en la vida real. En definitiva, la Vida secreta constituiria algo asi como una “autobiografia
sin biografia” (p. 212) o la “autobiografia de una autoficcion” (pp. 28 y 137-143), pues resulta mas
importante la reelaboracién personal de los recuerdos que los hechos en si mismos, hasta tal punto que, en
realidad, “seria una falta de autenticidad que la autobiografia de Dali no fuera ‘falsa’” (p. 143); algo no
exento de contradicciones, por cierto, dada la fe en el autor que implica una afirmacion semejante.

La segunda parte, “Autobiografia e imaginacion: La vida secreta de Salvador Dali”, pone en funciona-
miento lo anterior, dando cumplidas explicaciones de los principales mecanismos creativos y recursos lite-
rarios de Dali, e incide con insistencia sobre los capitulos 4 “Falsos recuerdos de infancia” y 5 “Recuerdos
reales de infancia” de la Vida secreta, donde mejor se aprecian aquellas cuestiones; a partir de ahi el analisis
se diluye y apenas recurre a los capitulos sucesivos, quedando sin comentar buena parte de la obra. La ex-
posicion, por lo general, avanza mediante escenas mas o menos paradigmaticas, que sirven como casos de
estudio: la de los recuerdos intrauterinos, por carecer en absoluto de trasunto en la realidad; la de las prefi-
guraciones de Gala, por la modelizacion de la mujer amada y las interferencias en el flujo temporal de la
biografia al uso; la de la muleta simbdlica, por la superposicion de significados para un mismo objeto y la
libre asociacion del pensamiento daliniano; la del pez-saltamontes y la pajarita de papel, por cuanto crea una
entidad nueva y la antepone a la mera referencia de la “contra-langosta”, al igual que exorciza los hechos
reales mediante la sublimacion de los recuerdos...
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Contribuye Alonso de manera decisiva al conocimiento de la escritura daliniana gracias a su sélido plan-
teamiento, con todo lo bueno, que es mucho y muy necesario, y todo lo menos bueno, especialmente cuando
se acerca a los grandes temas de la historiografia del arte, por las ausencias bibliograficas: tal vez lo habrian
enriquecido los estudios generales sobre el genio y la leyenda del artista de Rudolf y Margot Wittkower,
Ernst Kris y Otto Kurz o Gabriele Guercio, y los mas especificos sobre el caso daliniano de David Vilaseca,
Maarten van Buuren, Domingo Rddenas de Moya o Francisco Javier San Martin, entre otros. En cualquier
caso, se convertira de inmediato en referencia imprescindible al respecto, pudiendo ademas suscitar nuevas
investigaciones en esa linea; y es que, a pesar de cuantos esfuerzos se lleven a cabo, siempre quedaran
secretos por descubrir en el ¢pintor? de Figueras.

PaBLo ALLEPUZ GARCIA

De Dieco, Estrella: Artes visuales en Occidente. Desde la segunda mitad del siglo XX. Madrid: Catedra,
2015, 211 pp., 69 ilus. b/n y color [ISBN: 978-84-376-3416-6]

No parece casual la imagen que Estrella de Diego ha seleccionado para iniciar este breve, pero sustan-
cioso, resumen del arte occidental desde los afios 50 del siglo pasado. En ella vemos a Jackson Pollock, en-
carnacion arquetipica del artista “americano” (caucasico, heterosexual...) y al fondo, convenientemente des-
enfocada, Lee Krasner, también pintoray, a la sazon, esposa del pintor. La imagen, tomada por Hans Namuth
—bidgrafo visual de Pollock— es muy significativa no s6lo por mostrarnos la dimension performativa que es-
taban adquiriendo las artes plasticas entonces —pensemos en Yves Klein o en las obras/acciones del grupo
japonés Gutai—, sino por la capacidad involuntaria que tiene de revelar las narrativas hegemanicas que han
imperado en el discurso de la historia del arte mas reciente. Por sus grietas acabaron por deslizarse los dis-
cursos “otros” que son el material central de este libro.

El texto se estructura en diez capitulos, que recorren desde las propuestas artisticas de posguerra, nacidas
al calor de una incipiente sociedad de consumo y del cambio de capitalidad artistica que ya analizara Serge
Gilbaut en De cdmo Nueva York robo la idea de arte moderno, hasta las practicas que arrancaron en los
nuevos centros del arte, situados en Asia Oriental, 0 en la otra América: aquella que Torres Garcia represent6
“invertida”, dando la vuelta al mapa, una imagen citada por la propia autora en otras ocasiones —Contra el
mapa, Madrid, Siruela, 2008. Estrella de Diego nos propone un viaje a través del cual sugiere distintas formas
de mirar y de cartografiar el mundo del arte, cuestionando las ideas de centro y periferia que de manera tan
poco inocua han dominado nuestra vision. Su discurso desborda, cuando es necesario, los limites temporales
impuestos desde el propio titulo. ;Como entender, por ejemplo, el arte de Lygia Clark o de Hélio Oiticica,
sin conocer el Manifiesto antropéfago de Andrade, otro de esos titulos de referencia que han sido escamo-
teados por la vision oficial hasta hace relativamente pocos afios?

En este viaje se analizan problemas e invenciones tales como la llamada Escuela de Nueva York —mas
que un movimiento, la concrecidn politizada del mito colectivo de la americanidad- o los limites —difusos—
de lo artistico y lo documental en la obra de creadores como Cindy Sherman o Gerhard Richter, entre otros.
Se proponen algunas relecturas poco complacientes de los grandes relatos contemporaneos, como la que
hace del pop warholiano, arrancando y cerrando su andlisis —ciclico— con la escalofriante serigrafia Jackie
(la semana que fue), de 1963. La autora nos recuerda como los rostros de la primera dama sonriente y
doliente se repiten y confunden, a un tiempo igual y distintos, creando en su evanescencia una sensacion si-
niestra —imposible no pensar en Tristisimo Warhol, Madrid, Siruela, 1999.

Hay también un espacio dedicado al arte espafiol —;una periferia dentro de la metrépoli?—, cuyas pro-
puestas mas vanguardistas tuvieron que lidiar durante décadas con la censura del franquismo. Si bien la n6-
mina de autores y autoras no es muy grande, lo que nos obliga a pensar qué lugar ocupd y ocupa todavia
nuestro arte en el panorama internacional, no faltan nombres esenciales como los de Isidoro Valcarcel
Medina, Nacho Criado, Esther Ferrer, Carlos Alcolea o Eva Lootz.

Arch. esp. arte, Lxxx1x, 353, ENERO-MARZO 2016, 95-106
1ssN: 0004-0428, eissn: 1988-8511



100 RECENSIONES Y BIBLIOGRAFIA

Uno de los aciertos de esta coleccion “Bésicos Arte Catedra” es la inclusion de una pequefia seleccion
de fuentes primarias como acompafiamiento a cada capitulo, algunas de ellas inesperadas. Asi, en “Contra
el marco”, se agradece la sustitucion del clasico “El arte después de la filosofia” —sintesis canonica del
concept art— por otro texto, redactado dos décadas después, en el que el mismo autor —Joseph Kosuth— habla
del gran arte como aquel que muestra su propio proceso, conversando con el espectador dentro de un entorno
de produccion cultural comdn, lo que sirve para establecer un puente ideoldgico con el arte relacional de los
afios noventa, también presente en este texto. Especialmente interesante es la seleccion textual de los
capitulos El triunfo de la teoria y De cuerpo entero, donde la presencia de los posicionamientos tedricos
desde el feminismo y el queer cobran una gran relevancia, y son de vital importancia para entender el giro
autobiogréfico o la posmodernidad. Del mismo modo ha de valorarse, a pesar de la breve extension de la
obra, el nutrido cuerpo de imagenes, que ilustra con exactitud un discurso sdlido, muy madurado, reflejo de
una dilatada trayectoria dedicada a la investigacion y, sobre todo, a la docencia. Si por algo destaca Artes vi-
suales... es por su tono seductor y didactico, que nos recuerda la importancia de interponer una mirada critica
sobre las narrativas asentadas dentro de la historia del arte contemporéaneo.

Oscar CHAVES AMIEVA
Instituto de Historia, CSIC

MaRrzo, Jorge Luis; Mavavo, Patricia: Arte en Espafia (1939-2015). Ideas, préacticas, politicas. Madrid: Ca-
tedra (Col. “Manuales Arte Cétedra™), 2015, 910 pp., 648 ilus. b/n y color [ISBN: 978-84-376-3483-8]

Se echaba en falta una revision actualizadora, una nueva mirada sobre los Gltimos setentaicinco afios de
desarrollo del arte espafiol. La sintesis que nos ofrece ahora Marzo y Mayayo, presentada como manual de
historia del arte espafiol para el periodo 1939-2015, no solo ha intentado atender a la demanda de incorpo-
racion de los avances investigadores e historiograficos de las dos Ultimas décadas, sino también a ampliar
los registros tradicionales y subrayar el aporte de algunos aspectos que han considerado desatendidos y des-
tacables o, simplemente, antes relegados u olvidados.

Consecuentemente, en su amplio y documentado volumen, los autores también han querido hacer presente
y cuestionar, por un lado, los debates, teorias, instituciones y politicas que han acompafado la aparicion de
las diferentes creaciones y actuaciones de esos afios; por otro, algunos temas tradicionalmente postergados,
como la presencia de la mujer en el arte, las manifestaciones contraculturales y populares, las practicas expe-
rimentales o no objetuales o el activismo artistico de orientacion socio-politica. Y, légicamente, entre tales
presencias revisoras y cuestionadoras, no podian faltar el problematizar las ideas y legado consensual recibido
de la transicion, planteamiento que se expone y subyace desde el arranque introductorio del libro.

Ademas de esta introduccion, donde los autores justifican su posicion en el camino de la renovacion his-
toriografica y hacen resaltar las novedades de orientacién y contenido aportadas, y del epilogo, donde
exponen las problematicas y aperturas del contexto y proceso artistico ultimo, el libro lo dividen en siete
grandes capitulos, de sucesién cronoldgica, en los que se recorren las practicas artisticas, las teorias y debates
artisticos y las politicas artisticas desde el final de la Guerra Civil a la actualidad. Asi, en el primero de ellos,
que cubre el periodo 1939-1951, se abordan las inmediatas consecuencias politico-sociales y culturales ge-
neradas por el desenlace del conflicto bélico, adentrandose en el analisis del amplio exilo de artistas e inte-
lectuales y los rancios y opresivos cambios artisticos operados en el interior, donde la Falange y la Iglesia
cobraran protagonismo de cara a la definicién de la estética y la politica artisticas. Abandonada la etapa au-
tarquica, el segundo capitulo, que abarca de 1951 a 1962, plantea el viraje hacia lo internacional que, desde
la primera fecha, impulsé la politica artistica de mano de instituciones como el Instituto de Cultura
Hispanica, exitosos comisarios como Luis Gonzéles Robles y arrolladoras tendencias como la informalista.
El tercer capitulo, centrado ya en el periodo 1962-1973, parte del parejo agotamiento de la férmula infor-
malista y las buenas relaciones con lo oficial, para adentrarse en el analisis de la disidencia, el nuevo realismo
y la experimentacién que caracterizaran esos afios de desarrollismo; mientras el siguiente gran epigrafe,
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ahora enfocado al tramo 1973-1982 —complejo periodo de multiples cambios socio-politicos en el pais y de
puesta en pie de su transicion—, examina la diversa y rica eclosién creativa generada en su contexto, que con-
tendra —entre otras dinamicas manifestaciones menos conocidas y promocionadas— la movida madrilefia. Los
dos siguientes capitulos, el quinto y sexto, que exploran el trayecto artistico del pais entre 1982-1992, se
adentran contextualmente en el nuevo periodo de mandato socialista y sus deseos —aln a costa de la deside-
ologizacién— de integracion y consolidacion de la naciente democracia; lo que en el plano cultural y artistico
se traduciria en potentes inversiones en infraestructuras y nuevas posibilidades identitarias, sobre las que flo-
recerdn no sélo los matices “autonémicos”, sino también nuevas asociaciones, activismos,
experimentaciones y practicas artisticas. Finalmente, el séptimo y dltimo capitulo (1992-2015), nos conduce
de la euforia celebrativa de los fastos de 1992 al duro contexto de la larga crisis econdmica aparecida en
2008, recorrido artistico con continuidades, grandes progresos técnicos, notorias redefiniciones, debates
desde lo publico, “repolitizaciones”, practicas de archivo y reflexiones sobre la “memoria histérica” y re-
planteamientos sobre los discursos de consenso y neutralidad heredados de la transicion.

Estamos, pues, ante un recorrido bastante completo, sobre el que, ademés, a modo indicativo de la citada
pretension de los autores de hacer presente o problematizar determinadas ausencias o relegaciones tematicas,
resulta significativo que el libro, que parte de 1939 y termina en la actualidad, precisamente comience y finalice
sus paginas abordando temas trascendentes pero hasta ahora muy arrinconados o desnaturalizados en los ma-
nuales de historia del arte. De manera que el actual comienza a entrar en materia con el importante y tantas
veces preterido tema de los artistas espafioles exiliados a causa de la Guerra Civil y lo vemos acabar resaltando,
en su capitulo final, el novedoso acercamiento del arte espafiol Ultimo tanto a los temas de recuperacion de la
“memoria historica” como a la herramienta del archivo, entendido como objeto de indagacion y creacion.

Tratandose de un manual, alguien podria aludir a temas abordados muy deprisa, frente a otros tratados
més extensa y reflexivamente. Se podrian echar en falta unas u otras actualizaciones de materias o ideas, se
podria recordar el complemento o matizaciones de unas u otras investigaciones, trabajos o aportes biblio-
gréficos y se podré estar de acuerdo o0 no con muchas de las interpretaciones y reflexiones desplegadas; pero
lo cierto es que, lo fundamental sobre el desarrollo artistico espafiol entre 1939 y 2015, esta expuesto, plan-
teado en su complejidad y discutido. Hacia falta un libro asi. Y, como cabe esperar de un manual de estas
caracteristicas y se proponen sus autores, ojala esta obra contribuya a fomentar una interpretacion plural de
las ideas, practicas y politicas del arte desarrolladas en los Gltimos setentaicinco afios en los diferentes con-
textos conformados en Espafia.

MicueL CaBaRAs Bravo
Instituto de Historia, CSIC

MADRII? Avwvarez, Vidal de la/ BARON THAIGIGSMANN, Javier/ GoNzALEZ SaNTos, Javier/ KAwAMURA, Yayoi/ Pa-
Lacio Awvarez, Alfonso: El santuario de Nuestra Sefiora de Covadonga. Gijon: Ediciones Trea, 2015, 286
pp. [ISBN 978-84-9704-903-0].

Cuando tantos proyectos de grupos de investigacion quedan inéditos —a veces porque nada han redactado
sus miembros— satisface la aparicion de este libro sobre el santuario de Covadonga en el que han participado
los componentes del grupo “Cean Bermudez” de la Universidad de Oviedo. Si su trabajo ha visto la luz ha
sido, sin duda, porque merecia la pena desde el punto de vista de la investigacién. No sélo se ha aprovechado
lo publicado sino que se ha realizado en los diferentes ambitos —arquitecténico y de las demas artes— un es-
tudio exhaustivo que introduce muchas novedades.

Vidal de la Madrid, que ha coordinado el volumen, se ha ocupado, ademas, de un amplio capitulo sobre
la arquitectura del santuario que incluye los diversos edificios que lo forman. Desde las noticias medievales
hasta 1966 se analiza la historia con todo detalle. Coincidimos en que, a pesar de que el incendio del 17 de
octubre de 1777 destruyera lo existente, era necesario relatar todo lo acontecido con anterioridad. No sélo
por rigor cientifico sino —empleando las acertadas palabras del citado profesor— también para poder entender
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la “transformacidn radical” del santuario al verse privado de la vieja iglesia del milagro, el templo suspendido
en el aire y la desaparicion de las imagenes tradicionales de la Virgen. Sabido es que se encargé la traza del
nuevo templo a Ventura Rodriguez, que visitd el sitio en 1778, y son conocidos sus importantisimos disefios.
A las opuestas interpretaciones de Chueca Goitia y Reese, Vidal de la Madrid afiade lo que ya adelant6 en
publicaciones recientes: los proyectos del madrilefio le vinculan con el clasicismo europeo ilustrado. Com-
binacion de volimenes, transformacion del marco natural y énfasis en la figura heroica de Pelayo, que es
clave para interpretar la obra como monumento a la corona. Hubiera sido conveniente introducir la referencia
a la obra escultorica que se llevd a cabo bajo la direccion de Manuel Martin Rodriguez en 1789 con las
estatuas de Pelayo, Favila, dos leones y dos trofeos cuyos modelos lleg6 a realizar el académico José Rodri-
guez Diaz y, de paso, lo encargado a José Piquer, asuntos de que traté en su publicacion de 2002 sobre el
primero de estos escultores la profesora de la Universidad Complutense Maria Teresa Cruz Yabar.

El fracaso del proyecto de Rodriguez significo el inicio de una triste época de abandono, que no impidio6
sin embargo ni la visita de los duques de Montpensier en 1857 ni la de la propia Isabel Il al afio siguiente.
El autor analiza con precision todos los acontecimientos posteriores, como el papel impulsor del obispo Mar-
tinez Vigil y el del arquitecto Federico Aparici dentro de un acertado contexto, hasta la consagracion del
nuevo templo en 1901. De la misma manera se estudian todas las intervenciones posteriores en el conjunto
del santuario hasta mediados del siglo pasado. Recordemos la obra de la exedra de cobre y las figuras de
varios reyes asturianos que realiz6 Juan José Garcia en 1956, un artifice a quien ha dedicado recientemente
su tesis doctoral Maria Antonia Herradon.

El segundo capitulo, redactado por la profesora Yayoi Kawamura, trata sobre el “alhajamiento” del
templo desde finales del siglo xvii hasta avanzado el siglo xx. También aqui, el anélisis de los documentos
ha sido muy completo y el resultado fructifero. Plata, joyas, ornamentos litlrgicos, 6rganos, muebles y otros
objetos son estudiados aprovechando inventarios y otras fuentes. Hay que lamentar la desaparicion de gran
parte de las piezas anteriores al incendio y felicitarnos, en cambio, de la abundancia de donaciones efectuadas
desde las Indias. Es bastante lo conservado de los siglos xix y xx, que se estudia en el catdlogo. Mas breve
es el tercer capitulo, en que el también profesor Gonzélez Santos se ocupa de los grabados. Destaca dos
hechos principales que han tenido lugar en 2014: por una parte, la incorporacion al Museo del Pueblo de
Asturias (Gijon) de cuatro libros de la Cofradia de Nuestra Sefiora de Covadonga de Madrid fundada en
1743, donde se encuentran las tres estampas mas antiguas conocidas del santuario con la iglesia rupestre
construida en madera, la imagen de la Virgen venerada en Madrid y una composicion heréldica; por otra
parte, la identificacion de un dibujo del mexicano José Atanasio Echeverria hecho a comienzos del siglo xix
para la Congregacion de la Virgen de México, que se conserva en la Kuntshalle de Hamburgo. Estaba des-
tinado a ser grabado, pero no se conoce si lo fue.

La segunda parte del libro recoge el catalogo de las obras conservadas. Los estudios dedicados a cada
pieza son tan completos que resultan ejemplares. Algunas son de gran interés y calidad y, con algunas ex-
cepciones, se datan en los siglos xix y xx. Pero, pensamos como los autores, el trabajo cientifico no ha de
ser excluyente en razén de modas o gustos personales. Gonzalez Santos se ha ocupado de las esculturas, al-
gunas del siglo xvin donadas por los arquitectos Garcia-Lomas que intervinieron en el siglo xx, y también
de varias pinturas del mismo siglo. Javier Bardn, jefe del area de conservacion del siglo xix en el Museo del
Prado, presenta la serie de los reyes de Asturias, encargada a distintos famosos pintores (1851-1858) que son
deposito de dicho museo. Alfonso Palacio, director del Museo de Bellas Artes de Asturias, ha realizado tam-
bién el estudio de algunas pinturas. De los pocos dibujos se han ocupado Barén y Gonzalez Santos y este
Gltimo de las numerosas estampas con vistas y otros aspectos del santuario de los siglos xvin y xix, de in-
dudable interés. Todas estas piezas artisticas asi como el resto de las obras, que se exhiben en el Museo de
Covadonga, aparecen reproducidas.

El capitulo de las artes suntuarias, el mas extenso, ha sido elaborado con extraordinaria precision por la
profesora Kawamura: calices, copones, custodias, coronas y otras obras de plateria, medallas, cruces pectorales
y otras joyas en oro, plata y piedras, medallas religiosas, monedas de oro del mismo monarca, relojes, figuras
en marfil con un numeroso grupo de Crucificados, ornamentos litlrgicos y otras piezas textiles. Destaca el le-
gado del parroco Martinez Gonzalez y los ternos donados por el futuro Alfonso XII en 1858, el caliz mexicano
de época de Carlos I1l o el limosnero de Fernando VII en 1817 que ha de ser obra de Leonardo Ximénez,
ademés de un buen nimero de obras procedentes de Talleres de Arte Granda o de la joyeria Pedro Alvarez.
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De lo expuesto podemos deducir que se trata de un libro hecho con el mayor rigor cientifico, que resultara
util a estudiosos y devotos asturianos, pero también a especialistas, por el gran nimero de materias que abarca
y la muy abundante informacioén que proporcionan los autores.

Josté MANUEL CRuUz VALDOVINOS
Universidad Complutense de Madrid

Garcia MaHiQues, Rafael (dir.): Los tipos iconograficos de la tradicién cristiana. (1). La visualidad del
*“Logos”. Madrid: Ediciones Encuentro, 2015, 1110 pp., 65 ilus. a color y b/n. [978-84-9055-106-6]

Nuestra historia universal de las imagenes adolece en la Peninsula y en Iberoamérica de una obra porme-
norizada como las que en su dia llevaron a cabo, L. Reau, Iconographie de I"art chrétien —afortunadamente
traducida a nuestro idioma-, la de Kirschbaum, Lexicon der Christlichen Ikonographie, de G. Schiller, Iko-
nographie der Christlichen Kunst, y los dos vollimenes de Hector Schenone, a propésito de la Iconografia del
arte colonial. Con estos escasos, pero excelentes precedentes, el profesor Garcia Mahiques ha emprendido la
ingente labor de llevar a cabo una historia universal de las imagenes cristianas, dandole mayor relevancia a la
iberoamericana e intentando con ello conseguir un compendio de los principales tipos iconogréaficos, ofre-
ciendo una perspectiva diferente, conduciendo, también, al historiador hacia una nueva metodologia.

Este primer volumen dedicado a La visualidad del “Logos” comprende dos partes, la primera es la
palabra razonada, argumentada y definida de la Trinidad, y otra dedicada a Dios como creador del mundo
y del género humano. Se trata de un tratado iconogréafico, de los temas propuestos, abordados desde diversos
angulos, tanto conceptuales como concretos y simbolicos. Para conseguirlo el autor se acomparia de estu-
diosos del tema, que desmenuzan todas las maneras de representar a la Trinidad y al Creador, visual y na-
rrativamente, en cada una de las épocas que se representan, destacando las singularidades de su representa-
cién, y la importancia del soporte para el que fueron concebidas.

A la Trinidad se le dedica la primera parte del libro, y al Logos creador, la segunda. Cada autor apoya
su texto en notas bibliograficas exhaustivamente realizadas y, al final, una extensa y adecuada bibliografia
sobre los temas tratados, ordenada alfabéticamente; asi hay que destacar, también, las paginas asignadas a
las abreviaturas de las citas del texto.

Deseamos que este Gtil y magnifico trabajo del Profesor Garcia Mahiques, de la Universidad de Valencia,
se vea compensando por la publicacién de los volimenes —en preparacion— que constituyen este excelente
proyecto de investigacion.

IsABEL MATEO GOMEZ

GALANTE GoMEZ, Francisco José: Una iglesia cerca del cielo, Pjara (Fuerteventura): Patrimonio Cultural
de Péajara (Coleccion Chilegua), 2015, 120 pp. [ISBN 978-84-608-2024-6]

Con este sugerente y poético titulo Francisco Galante nos acerca al patrimonio mas cercano, al de una
pequefia iglesia de la isla de Fuerteventura, que tan bien conoce, la de Nuestra Sefiora de Regla, en la
localidad de Pajara. Su estudio, sin embargo, no tiene nada de menor, sino que consigue mostrar toda la ri-
queza de formas y significados que se encierra en este humilde edificio, combinando perfectamente la in-
vestigacion con la difusion, en un texto que se ofrece en tres idiomas —espafiol, inglés y aleman—, con el
objetivo precisamente de llegar mejor a la poblacion que habita o visita la isla, cada vez mas heterogénea y
plurilingue.

El texto, acompafiado por una serie de bellisimas fotografias, es un analisis concienzudo de una obra que
se fue completando con el tiempo, desde sus origenes en el siglo XVII hasta finales de la centuria siguiente,
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pero que siguio enriqueciendo su patrimonio mueble hasta fechas bien recientes. Estructurado bésicamente en
tres partes, que corresponden a la portada principal, al espacio interior, y a los grandes retablos del presbiterio,
Una iglesia cerca del cielo es en si una muestra palpable de la complejidad del oficio de historiador del arte,
y de como en un solo investigador se puede compendiar el dominio de diversas metodologias 0 acercamientos
a la obra artistica, para extraerle a ésta toda su informacion, toda su riqueza, toda la cultura que encierra.

Asi, en el analisis de la portada Francisco Galante lleva a cabo un acercamiento iconoldgico, porque en
su aparente sencillez se encierra un programa figurativo que expresa, con formas que basculan entre lo eu-
ropeo, lo islefio y lo americano, todo un mensaje contrarreformista, en torno a la Fe Catdlica y la Gracia Di-
vina, que bebe de los mas sesudos tratados de emblematica de la época. Alciato y Ripa llegaron de esta
manera a las Canarias, y convirtieron esta portada en una imagen alegérica de la misma Iglesia.

En el interior, la iglesia de Pajara es uno de los pocos templos cristianos con dos naves, aunque en la
misma Fuerteventura existe otro, el de Tuineje. No es, desde luego, la disposiciéon mas adecuada para el culto,
pero en este caso es producto de la misma historia del edificio, ampliado hacia 1730, en una época de
bonanza econémica y de crecimiento de la poblacion. Esta aproximacion social también se cuida en este
texto, que ademas pone en relacion la iglesia con las canteras de las que se extrajo la piedra arenisca de la
que esta hecha, imbricandola por tanto con el territorio en el que ese halla. No se escatima tampoco en este
capitulo en explicaciones arquitectonicas sobre un espacio diafano, en el que la vista asciende, sin quererlo,
hacia las cubiertas de madera de clara influencia mudéjar.

Por ultimo, la iglesia de P4jara destaca por sus retablos, que cubren por completo la cabecera de ambas
naves. El estudio de los mismos conecta en este caso con las creencias, con las devociones que llegaron a
Fuerteventura de paso entre Europa y América. Galante explica de esta manera el origen de la Virgen de
Regla en san Agustin y los origenes de su normativa monastica, y de forma especialmente didactica sitla
esta Virgen canaria en el contexto de una advocacion que une lugares tan lejanos como Italia, Bélgica, la
Republica Checa, Colombia, Cuba o Filipinas entre otros, y por supuesto Chipiona, a donde la llevaron pre-
cisamente los agustinos. Més recargado y propiamente barroco es el otro retablo, el de la Virgen Dolorosa,
con sus estipites y su aspecto floreado, que se desborda en las pinturas por la parte superior. Sin embargo el
mas llamativo desde el punto de vista antropolégico es quizéa el retablo mas pequefio: el que se sitla en un
lateral de la nave de la Epistola, dedicado a las &nimas del Purgatorio. Se trata de todo un abigarrado com-
pendio de la fe catélica, con un magnifico y emplumado san Miguel como eje central, al que le asiste la
misma Virgen en su funcion de pesar las almas y decidir su destino final. Santos, angelotes, y por encima
de todos, la Trinidad, parecen esperar, de forma mas o menos activa, a las almas incandescentes de los que
ansian su salvacion, entre los que se encuentran, cosa no demasiado frecuente en estos tiempos, hasta un
papa y un obispo. Nada esta alli por casualidad, y Francisco Galante pone a cada uno en su sitio, desmenuza
las creencias que justifican la presencia de cada personaje, y las pone en relacion con la espiritualidad de
los canarios del Antiguo Régimen.

En definitiva, un texto relativamente corto como éste, con el apoyo de unas soberbias imégenes, nos
transporta en un viaje por la misma Historia del Arte y sus diferentes ramas, para comprender un edificio
que, no por estar alejado de los grandes circuitos artisticos de la Edad Moderna quedd, ni mucho menos,
fuera de las corrientes de la Historia, y que, gracias a un libro como éste, se puede ahora comprender en toda
su complejidad.

JuaN VICENTE GARCIA-MARSILLA
Universitat de Valéncia
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Comez, Rafael: Sinagogas de Sevilla. Sevilla: Diputacion de Sevilla (Col. “Arte Hispalense” n° 104),
2015. 188 pp. 16 ldms. [ISBN: 978-84-7798-374-3]

El valor maximo de esta monografia reside en su autor y excede sobradamente su titulo. S6lo Rafael
CoOmez podria transmitirnos la imagen de la juderia sevillana desde el firme pilar de quien “habita” el co-
nocimiento. Con el profundo amor de siempre y la madurez de una vida de riguroso estudio esta escrito este
libro que nos ofrece numerosos matices de historia, erudicion y discernimiento. Después de su lectura es
imposible volver a pasear por las calles de la juderia de Sevilla sin sorprendernos con los sentidos atentos y
las emociones definitivamente conmovidas.

El libro esta divido en siete epigrafes ordenados con el alefato hebreo. EI autor comienza con la recons-
truccion historica, arquitectonica, urbanistica y cultural del colectivo judio en Sevilla dentro del contexto ge-
neral de Sefarad, desde sus origenes hasta su desaparicion. Nos presenta una larga némina de personajes
ilustres de esta minoria culta y refinada que siempre convivid con la élite del poder peninsular. Desbrida
simbolos y revela significados nucleares de la cultura sefardi asimilados dentro de la propia antropologia
cultural de la imagen andalusi del Gético-Mudéjar.

La primera aljama judia se establece en el solar que ocupara secularmente entre las Puertas de Carmona
y de la Carne en el siglo IX durante el califato cordobés. Su pujante actividad comercial y financiera fue
puesta al servicio intelectual, politico y econdmico de las sucesivas élites islamicas de Al-Andalus y su con-
nivencia marcé el modus vivendi islamizado de Sefarad, conformando su principal peculiaridad. La victoria
almohade provocé el éxodo de la comunidad hacia Toledo hasta la capitulacion de Sevilla. Fueron tres las
mezquitas donadas por Alfonso X en 1252 para promover el regreso de su exilio. Traen el “ideal cultural to-
ledano”, como afirmaba Marquez Villanueva a quien se dedica el libro. La juderia bajomedieval también
prosperé rapidamente pero sus Ultimos dias de estabilidad los vivio bajo el reinado de Pedro 1. La dinastia
Trastdmara ejercio su antisemitismo, marcando las vestimentas y permitiendo la violenta corriente clerical
que provoco el asalté de 1391. La mayoria de su élite se convirti6 al cristianismo dispersandose por los
barrios limitrofes a la juderia y los fieles se aglutinaron en otros enclaves hasta que en 1478 fueron concen-
trados en el Corral de Jerez. El cementerio judio se extendia extramuros desde la Puerta de la Carne hasta
la Huerta del Rey.

El autor identifica primeramente las llaves isldmica y judia de la ciudad entregadas a Fernando Il para,
después, adentrarse en el profundo andlisis sigilografico de varios sellos hebreos que evidencian el elitismo
de la comunidad sevillana, las connotaciones islamizantes de la cultura sefardi y el omnipresente ascendente
toledano. Los simbolos propios de la cultura hebrea habitan el lugar comun de la mas profunda Antigiiedad.
Simbolos que significan desde el lenguaje heraldico hasta los mas hermenéuticos conceptos misticos de la
Cabala.

Seguidamente, procede al estudio de la arquitectura religiosa sefardi. La ausencia de un modelo arqui-
tectonico obedece a la necesaria adaptacion a la tradicion constructiva local y a la obligacién, como minoria
sometida, de respetar las leyes urbanisticas dominantes. Predomina por hegemonia imperial heredada el mo-
delo basilical. El espacio litargico y el caracter simbélico de la sinagoga sefardi debieron salvarse con ele-
mentos basicos. Accesos laterales diferenciados entre sexos a través de un patio y bafio. Orientacion del
nicho hacia Jerusalén y colocacion del pualpito. La prohibicion cristiana no permitia nuevas edificaciones,
mejora o enriquecimiento de las existentes desde Las Partidas. Se intervino en el orden simbélico adecuando
las dimensiones mediante la Gematria y estilisticamente se adoptd el gético-mudéjar como medio de iden-
tificacion cultural de una minoria que reivindicaba su pasado aristocratico en Al-Andalus. Por tanto, la mayor
dedicacion se concentraba en la redistribucién espacial y la decoracion interior.

La sinagoga de Santa Cruz era de planta basilical, dividida en tres naves por dispares y toscas columnas
de granito gris oscuro, armadura de madera y cubierta de tejas. Orientada hacia Jerusalén, sus proporciones
indican la aplicacion de la Gematria. El significado de sus medidas se obtiene sumando las letras del nombre
de Yahveh y se repite sistematicamente en la Creacion. El sexto sefirot tiene como simbolo geométrico el
hexagrama o estrella de Salomén, simbolo de La Belleza y sello de perfeccion y equilibrio. En 1391 fue eri-
gida como parroquia conservando su formay reconstruida nuevamente en 1480. Finalmente, el gobierno na-
polednico la demoli6 en 1810.
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Santa Maria la Blanca se ubica en el principal eje urbano de la juderia y proxima a la puerta exterior de
lamisma. Igualmente, de planta basilical con tres naves, armaduray cubierta de teja. Todas las intervenciones
de remodelacion para adaptar el edificio islamico al cambio de culto aprovecharon al maximo su estructura
original, cerrando y abriendo vanos y revistiéndose de sus estilos artisticos propios. Lo que ocurri6 con la
remodelacion cristiana medieval que incorpor6 la puerta principal, la espadafia y recrecié su altura conser-
vando la cubierta.

San Bartolomé coincide en la planta basilical y cubierta de armadura y teja apoyadas sobre columnas.
Estuvo abierta al culto judio hasta la expulsion definitiva en 1492. Remodelada desde la segunda mitad del
XVII por maestros mayores del arzobispado, finalmente se levanté de nueva planta en 1779 con un espacio
similar en todo a lo anterior.

El autor deduce, pues, que hay elementos suficientes para observar el predominio de la planta basilical
derivada de las mezquitas hipdstilas andalusies en la sinagoga sefardi que, a su vez, en Sevilla promovieron
en su remodelacion cristiana iglesias de tres naves con una nave lateral de capillas reducto de la azara o lugar
para las mujeres. Siendo la planta de saldn algo verdaderamente excepcional.
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