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1 Madonna de San Zeno Julia Llopis 

DENOMINACIÓN Madonna de San Zeno 
AUTORÍA Julia Llopis 
CRONOLOGÍA 1994 
MEDIDAS 99,5 x 70,5 cm 
TEMA Religioso 
TIPOLOGÍA Panel cerámico 
Nº INVENTARIO MCA-4693 

ORNAMENTACIÓN 
 

El siguiente panel es conocido como Madonna de San Zeno, precisamente por la obra que toma como referencia 
Llopis: el Políptico de San Zenón, pintado en 1456-59 por Andrea Mantegna (Isola di Cartura, 1431-1506) para el 
altar mayor de iglesia del santo en Verona.   

La obra, que consta de dos azulejos centrales y otros cuatro laterales, representa a una Madonna o Virgen con 
el Niño en su centro. El tipo de la Virgen con el Niño entronizada no sólo es propio del área italiana y franco-
flamenca, sino que también tuvo una gran presencia en toda Europa, incluyendo de manera muy especial la 
península hispánica. En esta obra, María se sienta en un banco alto. Su cabeza queda enmarcada por el magnífico 
rosetón enjoyado del trono, restando a sus pies una alfombra. La escena es rodeada por un cortejo de ángeles 
cantores a cada lado y una guirnalda frutal que cierra la escena.  

La autora transmite en cierta medida el interés de retrotraer a la Antigüedad clásica, en la línea de Mantegna. 
Dado su interés por la Antigüedad clásica arqueologista y atraído por la representación de la piedra, plasmó todo 
lo que era antiguo y consiguió la plena conjunción en el tratamiento de las figuras y las cosas. No era, sin embargo, 
un mero arqueólogo, su pintura fue moderna y mostró interés también por el volumen, el color, la luz o el 
ilusionismo.  

En este sentido, Llopis también ha logrado dotar a la obra de brillantes colores —rojos, amarillos y verdes— 
que, en el caso de la obra que toma como modelo, seguramente respondió tanto a la crítica de los eruditos 
locales, que se habían quejado de que ciertos frescos parecían estatuas pintadas, como al hecho de que la pintura 
sobre tabla permitió al paduano crear tonos más ricos y brillantes de lo que era posible con el fresco.  

Con esta imagen de la Virgen y el Niño, la autora realiza un homenaje a la exaltación del trabajo humano y de 
la historia del arte que supuso el Políptico de San Zenón, en el que quedaron tallados los mármoles preciosos del 
trono, forjado el disco del trono de la Virgen, tejidos el tapiz y las telas o entrelazadas las guirnaldas de frutas. Se 
consolidaba así Mantegna como el máximo exponente del recargamiento arqueológico indiscreto a raíz del 
estudio y observación de fragmentos antiguos que pudo ver en la galería de su maestro, Francesco Squarcione.  

 
OBRAS DE REFERENCIA 

- ARGAN, Giulio Carlo. Renacimiento y Barroco. I: 
De Giotto a Leonardo da Vinci. Tomo I. Akal, 
Madrid, 1996, p. 317-318. 
- CHASTEL, André. El Renacimiento italiano, 1460-
1500. Akal, Madrid, 2005, p. 184-185. 
- FUSCO, Renato de. El Quattrocento en Italia. 
ISTMO, Madrid, 1999, p. 135. 
- MARÍAS FRANCO, Fernando. El Arte del 
Renacimiento. Anaya, Madrid, 1990, p. 40-41. 
- PAOLETTI, John T.; RADKE, Gary M. El arte en la 
Italia del Renacimiento. Akal, Madrid, 2002, p. 
302-303. 

  

Políptico de San Zenón (escena central), Andrea 

Mantegna, 1456-59, Verona, Iglesia de San Zenón. 
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2 Ángel músico (I) Julia Llopis 

DENOMINACIÓN Ángel músico (I) 
AUTORÍA Julia Llopis 
CRONOLOGÍA 1995 
MEDIDAS 31 x 17,5 cm 
TEMA Religioso 
TIPOLOGÍA Placa cerámica 
Nº INVENTARIO MCA-4703 

ORNAMENTACIÓN 
 

El presente ángel que representa la autora está entresacado nuevamente del Políptico de San Zenón (vid. ficha 
anterior). La representación de ángeles músicos ha sido frecuente en la Historia del Arte, siendo el tema de los 
coros angélicos bastante frecuente en el ámbito pictórico italiano del siglo XV.  

En las sacra conversazione —santos de diferentes épocas reunidos para honrar a Cristo niño en brazos de su 
madre—, se suelen situar a los pies de María uno, dos o tres ángeles que cantan y/o tañen instrumentos, 
significando la armonía del universo y la visualización de la música celeste como axis mundi. La mayoría son 
cordófonos que revisten de una especial importancia simbólica, sobre todo el laúd, instrumento polifónico 
apreciado que además permite el canto simultáneo. De este modo, Mantegna rodeó a la Virgen entronizada de 
ángeles instrumentistas y cantores.  

Destaca el aspecto infantil de los angelotes, el contraste de sus coloridas vestimentas con la desnudez de 
Cristo niño, y el afinado de uno de los laúdes del presente ángel. Dichos instrumentos se han querido vincular 
especialmente al canto de las laude, composiciones religiosas de origen florentino bien difundidas en el norte de 
Italia a partir de finales del siglo XV, cuyos principales temas eran la exaltación de la Virgen y las plegarias 
penitenciales dirigidas a Cristo. La presencia de la música angélica resulta lógica en una imagen que, como esta, 
invita a meditar sobre el sacrificio crístico. 

 

 
OBRAS DE REFERENCIA 

- GARCÍA MAHÍQUES, Rafael (dir.). Los tipos 
iconográficos de la tradición cristiana. Los 
Ángeles III. La música del cielo. Ediciones 
Encuentro, Madrid, 2018. 
- PERPIÑÁ GARCÍA, Candela. Los ángeles músicos: 
estudio iconográfico. Tesis Doctoral. Universitat 
de València, València, 2017, p. 265-266. 

  

Políptico de San Zenón (detalle), Andrea 

Mantegna, 1456-59, Verona, Iglesia de San 

Zenón. 



MAXIM GARCÍA CONEJOS 

FI
C

H
A

 
3 Ángel músico (II) Julia Llopis 

DENOMINACIÓN Ángel músico (II) 
AUTORÍA Julia Llopis 
CRONOLOGÍA 1995 
MEDIDAS 31 x 17,5 cm 
TEMA Religioso 
TIPOLOGÍA Placa cerámica 
Nº INVENTARIO MCA-4704 

ORNAMENTACIÓN 
 

Hace pareja con el anterior ángel, extraído de nuevo del panel central del Políptico de San Zenón (vid. ficha 
anterior), recordando así el importante papel que el laúd cumplía en las laude renacentistas. Por otro lado, 
durante el periodo barroco, la representación de ángeles músicos también fue muy recurrente. Son diversos los 
autores que, por medio de textos hagiográficos o libros de emblemas, nos hablan de las propiedades del laúd y 
de la armonía de la música y su capacidad para confortar y hacer sentir bien a las personas que atraviesan un 
momento difícil en su vida.  

Este carácter purificador y sanador de la música está latente en la historia de las ideas estéticas desde el mismo 
Pitágoras y fue recogido por numerosos teóricos o literatos españoles. La aportación de dichas fuentes, además 
del valor textual como inspiración de diversos cuadros, muestran que no es casual la inclusión de instrumentos 
musicales dentro de producciones artísticas, así como la importancia del mundo de la emblemática en ellas.  

 
“Soy un laúd, de voz es estremado. De evano, y marfil, con cuerdas de oro. No se percibe, 

en quanto estoy colgado, quan excelente soy, y quan sonoro: Si de algun ignorante soy 
tocado, Pierdo mi consonancia, y mi decoro. Pero en manos de un musico discreto Descubro 
quanto soy fino, y perfecto. Mucha discreción y aviso es, ajustarse el hombre sabio y cuerdo, 
con la condicion y termino dela persona que letrata, si fuere labrador ablarle a suer de su 
aldea, si Ciudadanos, con apazible cortesía, y si cava caballero, con respeto y mesura, si 
tratare con hombre sabio, siéndolo el, podra descubrir todo su caudal, y ansi se compara al 
laud, que tocado de mano del musico hace suave armonia, y en la del ignorante causa dura 
y aspera disonancia”. 

(Sebastián de Covarrubias, Emblemas morales, 1610) 
 

 
OBRAS DE REFERENCIA 

- FRANCO LLOPIS, Borja. “Nuevas aportaciones a la 
iconografía de los instrumentos musicales en la pintura 
de Francisco Ribalta”. En CHAPARRO, César; GARCÍA, 
José Julio; ROSO, José; UREÑA; Jesús (eds.). Paisajes 
emblemáticos: la construcción de la imagen simbólica 
en Europa y América, Editorial Regional de Extremadura, 
Mérida, 2008, p. 619-633. 
 

  

Políptico de San Zenón (detalle), Andrea 

Mantegna, 1456-59, Verona, Iglesia de San 

Zenón. 
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4 Horacio Cocles según Perugino Julia Llopis 

DENOMINACIÓN Horacio Cocles según Perugino 
AUTORÍA Julia Llopis 
CRONOLOGÍA 2002 
MEDIDAS ø 45 cm 
TEMA Mitológico/alegórico 
TIPOLOGÍA Plato cerámico 
Nº INVENTARIO MCA-4179 

ORNAMENTACIÓN 
 

Plato de formato circular que acoge en su centro el rostro del héroe legendario romano Publio Horacio Cocles 
(siglo VI a.C). Conocido como Horacio el Tuerto, fue un personaje que defendió él solo el puente que unía Roma 
con la orilla derecha del Tíber, contra el ataque de los etruscos. Quedó cojo a consecuencia de una herida que 
recibió en el muslo durante la batalla. 

Con esta obra, la autora hace un tributo a lo que fue la obra más monumental de Pietro Perugino (Perugia, 
1446-1523), quien fue maestro de Rafael. Para la elaboración del rostro de dicho héroe, la autora se basa en uno 
de los frescos que ornan la Sala dell’Udenzia en el Cambio de Perugia (1497-1500). Concretamente, se 
corresponde con el muro dedicado a la Fortaleza y Templanza sobre héroes antiguos.  

En la Historia del Arte, la personificación de las Virtudes en compañía de héroes representativos es extraña. 
El más claro ejemplo de representación de las Virtudes por personajes lo encontramos en el mencionado salón 
del Cambio de Perugia. Aquí, Perugino decoró dicha estancia con las figuras entronizadas de las cuatro virtudes 
cardinales —Prudencia, Justicia, Fortaleza y Templanza— en lo alto del cielo, y debajo tres representantes de cada 
una de ellas. Así, a los pies de la Fortaleza contemplamos tres modelos de esta virtud en la Antigüedad: Lucio 
Escinio, Leónidas y nuestro Horacio Cocles. 

El resto del plato queda resuelto con gran maestría mediante redecillas en losange entremezcladas con 
diversos motivos florales. 

 

 
OBRAS DE REFERENCIA 

- GOMBRICH, Ernst. Imágenes simbólicas. Estudios sobre 
el arte del Renacimiento. Alianza, Madrid, 1986, p. 137. 
- GRIMAL, Pierre. Diccionario de mitología griega y 
romana. Paidós, Barcelona, 1989, p. 276. 
- MONTESINOS CASTAÑEDA, María. La visualidad de las 
Virtudes Cardinales. Tesis Doctoral. Universitat de 
València, València, 2019, p. 123-124.  

  

Las Virtudes Cardinales sobre héroes antiguos 

(detalle de Cocles), Pietro Perugino, 1497-1500, 

Perugia, Colegio del Cambio. 
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5 Horacio Cocles según Goltzius Julia Llopis 

DENOMINACIÓN Horacio Cocles según Goltzius 
AUTORÍA Julia Llopis 
CRONOLOGÍA 1985 
MEDIDAS 41 x 31 cm 
TEMA Mitológico 
TIPOLOGÍA Placa cerámica 
Nº INVENTARIO MCA-4706 

ORNAMENTACIÓN 
 

La autora opta nuevamente por representar a Horacio Cocles, esta vez tomando como referencia un grabado de 
Hendrick Goltzius (Mullbracht, 1558-1617), dibujante, grabador y pintor holandés que está considerado como 
uno de los mejores artistas gráficos de los Países Bajos de su época. La estampa forma parte de una serie dedicada 
a Los héroes romanos (1586). 

   Al centro, predomina la figura de Cocles de cuerpo entero, avanzando hacia la derecha, sosteniendo arriba 
un escudo y una espada. En un segundo plano y a la derecha, se le puede ver luchando sólo contra los enemigos 
a orillas del Tíber, manteniendo a raya a los etruscos. Al fondo, un paisaje arquitectónico acentúa la belleza del 
conjunto.  

La figura central destaca por su fuerza y dinamismo compositivo, con un dibujo excelente en la musculatura 
del cuerpo y el movimiento de los pliegos de las vestiduras, quedando así destacado el magnífico modelado de 
las anatomías. De este modo, la autora denota el trabajo en el buril de gran precisión que caracteriza la obra de 
Goltzius. Como gran genio del buril y admirador de Lucas van Leyden, la obra concentra su espíritu de grabar, 
quien se recrea representando con mucho detalle los rasgos de los rostros, mirades, ojos, etc., dando lugar a una 
portentosa descripción anatómica de la musculatura, tendones y venas. 

 
 

 
OBRAS DE REFERENCIA 

- GRIMAL, Pierre. Diccionario de mitología griega y 
romana. Paidós, Barcelona, 1989, p. 276. 
- JEREZ MOLINER, Felipe; BLAYA ESTRADA, Nuria (com.). 
Grabados Maestros. La huella de Durero y Lucas van 
Leyden en la Colección Mariano Moret. Universitat de 
València, Valencia, 2012. 
 

  

Horatius Cocles, Hendrick Goltzius, 1589, © British 

Museum, Londres. 
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6 Nuestra Señora del Lidón Julia Llopis 

DENOMINACIÓN Nuestra Señora del Lidón 
AUTORÍA Julia Llopis 
CRONOLOGÍA 2007 
MEDIDAS 69 x 55 cm 
TEMA Religioso 
TIPOLOGÍA Panel cerámico 
Nº INVENTARIO MCA-4695 

ORNAMENTACIÓN 
 

Panel que consta de tres azulejos centrales y otros tres laterales a cada lado de diferentes dimensiones. En su 
centro, se representa a la Virgen del Lidón, con su cabeza tocada con una mantilla sobre la que descansa una 
corona imperial con nimbo radiado. Se erige sobre el creciente y en posición orante para mostrar la reliquia que 
ostenta en su pecho. Le acompañan, en el marco exterior, unos ángeles portadores de guirnaldas entremezclados 
en un espacio repleto de cenefas y roleos de carácter vegetal. 

En la parte inferior de la obra, la autora nos relata la troballa de la imagen de la Virgen que, según la tradición, 
sitúa el origen del santuario de la Virgen del Lledó en el hallazgo de la imagen por el labrador Perot de Granyana 
en 1366 bajo un almez o lledoner mientras trabajaba un campo con una pareja de bueyes cuando tropezaron con 
una losa junto a un almez, bajo la cual apareció la pequeña imagen. Poco después, en el lugar del hallazgo, se 
construyó una ermita. Así, la autora ambienta ese suceso situando una panorámica del santuario. 

Resulta interesante cómo detrás de todas las ermitas dedicadas a la Virgen hay una leyenda sobre su aparición. 
En general, se supone que son imágenes escondidas durante los años de la dominación musulmana y encontradas 
después. En zonas donde la agricultura es predominante son habituales las apariciones a un labrador, como es el 
caso de la Virgen del Lledó de Castellón. Curiosamente, muchos de los descubridores de imágenes marianas se 
llaman Pedro, como si el establecimiento de un nuevo santuario replicara el triunfo de Cristo y la institución de la 
Iglesia. 

La autora, sin perder la iconografía establecida por la historia y la tradición, ha mantenido el espíritu de los 
grabados dieciochescos y decimonónicos que acompañan gozos dedicados a la Virgen, partiendo como base 
única, siempre reiterada, del motivo del hallazgo de la figura de la Virgen por el labrador, con la presencia 
mayestática de la sacra imagen.  

 
 

OBRAS DE REFERENCIA 
- CODINA ARMENGOT, Eduardo. “Notas para una 
iconografía de la Virgen del Lledó”. Boletín de la 
Sociedad Castellonense de Cultura, tomo XVIII, 1943, 
p. 111-122. 
- GIL SAURA, Yolanda. Arquitectura barroca en 
Castellón. Diputación de Castellón, Castellón, 2004, p. 
120. 
- MOCHOLÍ MARTÍNEZ, María Elvira. Las imágenes 
conceptuales de María en la escultura valenciana 
medieval. Tesis doctoral. Universitat de València, 
Valencia, 2016, p. 408. 

 

 

  

Gozos a nuestra Señora de Lidón, venerada en su ermita 

termino de Castellón, Martín Masústegui (imp.), 1859, 

Universitat de València, Biblioteca Històrica. 
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7 Erato Julia Llopis 

DENOMINACIÓN Erato 
AUTORÍA Julia Llopis 
CRONOLOGÍA 2000 
MEDIDAS 58,5 x 40 cm 
TEMA Mitológico 
TIPOLOGÍA Tondo cerámico oval 
Nº INVENTARIO MCA-4700 

ORNAMENTACIÓN 
 

En la siguiente obra, la autora realiza una reinterpretación de Erato, un lienzo que formaba parte de un programa 
decorativo que Frederic Leighton (Scarborough, 1830-1896) elaboró para el techo del Salón Griego —estancia 
que servía como salón de música— de la mansión de Henry Marquand (1886), un inversionista ferroviario, 
banquero y el segundo presidente del Museo Metropolitano de Arte. 

En la mitología griega, Erato era una de las nueve musas, hija como todas sus hermanas de Zeus y Mnemosine, 
y presidía particularmente la poesía lírica, sobre todo la amorosa. Leighton pensó que en una sala dedicada a la 
ejecución de música, las musas eran los seres adecuados para ella. Fue así como incluyó la poesía de amor 
mediante esta bella doncella coronando su cabeza con rosas mientras un niño alado afina la lira a su lado.  

La decoración debía ser resuelta con un lenguaje clásico, y que mejor que Leighton se ocupase de ella, pues 
fue el líder del grupo conocido como «los olímpicos» dada su afición al arte griego, en especial a los mármoles 
del Partenón que llevaban expuestos en el British Museum desde 1816. 

De este modo, tanto Llopis como Leighton realzan la anatomía de los cuerpos y proporcionan a las figuras una 
notable sensualidad. Capturan la pose, el ropaje y el movimiento. Cada pliegue oscilante de la tela está 
perfectamente ejecutado y revela un estudio laborioso. No hay nada mejor que resuma este concepto que una 
declaración que hizo Leighton a un amigo suyo: 

 

“Puedo pintar una figura en tres días, pero me puede llevar treinta cubrirla”.  

 

 
OBRAS DE REFERENCIA 

- GRIMAL, Pierre. Diccionario de mitología griega y 
romana. Paidós, Barcelona, 1989, p. 165. 
- KISLUK-GROSHEIDE, Daniëlle O. “The Marquand 
Mansion”. Metropolitan Museum Journal, vol. 29, n.º 40, 
1994, p. 160-178. 
 

 

 

 

  

Erato, Frederic Leighton, ca. 1886, © 

Sotheby’s. 
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8 Terpsícore Julia Llopis 

DENOMINACIÓN Terpsícore 
AUTORÍA Julia Llopis 
CRONOLOGÍA 2000 
MEDIDAS 59 x 40,5 cm 
TEMA Mitológico 
TIPOLOGÍA Tondo cerámico oval 
Nº INVENTARIO MCA-4699 

ORNAMENTACIÓN 
 

Para la presente obra, la artista también toma como fuente de inspiración el anterior proyecto que elaboró 
Leighton para el Salón Griego de la mansión de Henry Marquand (vid. ficha anterior). Junto a Erato, se dispuso 
otro lienzo que mostraba una bacante, donde se representaba a esta Terpsícore que tañe una pandereta.  

Desde la época clásica se impuso la cifra de nueve musas. Del mismo modo que Erato, Terpsícore era otra de 
esas musas, hija como todas sus hermanas de Zeus y Mnemosine. Pasa a veces por ser madre de las sirenas. No 
obstante, es a ella a quien se le atribuye la poesía ligera y la danza. En la obra, le acompaña un pequeño fauno 
hace sonar un aulós, representando así el elemento del jolgorio y la diversión.  

Nuevamente, y en la línea de Leighton, Llopis realza la anatomía de los cuerpos y proporciona a las figuras una 
notable sensualidad. El mismo pintor expresó que en este proyecto, las figuras tenían que estar más o menos 
aisladas, ser muy firmes en el contorno y estar ausentes de un fondo pictórico. Por el contrario, tenían que 
concentrar un tono completo y rico sobre un fondo dorado, acercándose así al efecto causado por los mosaicos 
antiguos.  

El pintor Alma-Tadema elogió los esbozos de dicho proyecto, considerándolos como “una de las cosas más 
felices que Leighton haya reunido nunca”. 

 

 
OBRAS DE REFERENCIA 

- GRIMAL, Pierre. Diccionario de mitología griega y 
romana. Paidós, Barcelona, 1989, p. 368 y 504. 
- KISLUK-GROSHEIDE, Daniëlle O. “The Marquand 
Mansion”. Metropolitan Museum Journal, vol. 29, n.º 
40, 1994, p. 160-178. 
 

 

 

 

 

 

 

 

 

 

   

Terpsichore, Frederic Leighton, ca. 1886, 

Colección privada. 
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9 La Música Julia Llopis 

DENOMINACIÓN La Música 
AUTORÍA Julia Llopis 
CRONOLOGÍA 2012 
MEDIDAS 60 x 31 cm 
TEMA Danza/música 
TIPOLOGÍA Placa cerámica 
Nº INVENTARIO MCA-4697 

ORNAMENTACIÓN 
 

La siguiente obra recoge parte de un ciclo decorativo que realizó Frederic Leighton para la Windhams’ House de 
Londres (ca. 1869). El proyecto consistió en ornar el vestíbulo de la escalera principal, que incluía cinco pinturas 
suyas para colocarse sobre el rellano del segundo piso. Dicho ciclo estaba dedicado a la Danza de los cimbalistas.  

En este panel, la autora nos presenta una figura femenina a la clásica que hace sonar los címbalos. El címbalo 
era un instrumento musical parecido a los platillos que usaban los griegos y romanos en algunas de sus 
ceremonias religiosas. Las figuras de Leighton iban dispuestas sobre un fondo dorado, esencia que ha mantenido 
aquí la autora.  

Cuando Moncure Daniel Conway publicó sus viajes de South Kensington con notas sobre arte y arquitectura 
en Inglaterra en 1882, incluyó una breve descripción del ciclo:  

 

“En la casa del excelentísimo Percy Wyndham, hay una gran escalera que tiene en el muro cinco 
figuras clásicas de medida natural, de Frederic Leighton”.  

 
El impacto de las figuras a medida natural desnudas o semidesnudas de Leighton, como la siguiente obra que 

presentamos (vid. ficha siguiente), visibles desde todos los puntos de la gran escalera, debía de ser formidable. 

 
 

OBRAS DE REFERENCIA 
- DAKERS, Caroline. Clouds: The Biography of a Country 
House. Yale University Press, Londres, 1993, p. 38. 

 

 

 

  

The Dance of the Cymbalists, Frederic Leighton, ca. 

1869, Colección privada. 
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10 La Danza Julia Llopis 

DENOMINACIÓN La Danza 
AUTORÍA Julia Llopis 
CRONOLOGÍA 2012 
MEDIDAS 60 x 31 cm 
TEMA Danza/música 
TIPOLOGÍA Placa cerámica 
Nº INVENTARIO MCA-4696 

ORNAMENTACIÓN 
 

Obra que se inspira nuevamente en una de las pinturas del ciclo decorativo que realizó Frederic Leighton para la 
Windhams’ House de Londres (vid. ficha anterior). Como en la anterior obra, la autora sitúa a una figura —
masculina en este caso— sobre un fondo monocromático amarillo, que acompaña esa danza de los cimbalistas y 
sin ninguna referencia arquitectónica y paisajística, respetando así la concepción original de Leighton.  

Con todo, Leighton fue famoso principalmente por la calidad de sus pinturas, residiendo su interés en que 
gran parte de su obra tenía un referente clásico, temas en los cuales se sentía más a gusto para experimentar con 
nuevas técnicas artísticas. Su arte es conocido por sus composiciones monumentales, finamente elaboradas y 
compuestas de manera brillante. Se consolidó como una figura paradigmática de la pintura inglesa de la época, 
animado sobre todo por descubrir un prototipo, una verdad ideal y perfecta, como la perfección atribuida a la 
Antigua Grecia.  

 

 

 

 
OBRAS DE REFERENCIA 

- DAKERS, Caroline. Clouds: The Biography of a 
Country House. Yale University Press, Londres, 
1993, p. 38. 

 

 

  

The Dance of the Cymbalists, Frederic Leighton, ca. 

1869, Colección privada. 
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11 Madonna de Mantegna Julia Llopis 

DENOMINACIÓN Madonna de Mantegna 
AUTORÍA Julia Llopis 
CRONOLOGÍA 1992 
MEDIDAS 54,5 x 37 cm 
TEMA Religioso 
TIPOLOGÍA Placa cerámica 
Nº INVENTARIO MCA-4701 

ORNAMENTACIÓN 
 

Basada en la Virgen con el Niño con los santos Isabel, José y Juan Bautista, pintada por Andrea Mantegna (ca. 
1495-1500), Llopis escoge únicamente a la Madonna. El tema pictórico de la Madonna habitualmente se 
relaciona con la maternidad y la fertilidad. Era muy habitual el encargo de obras con esta iconografía como 
celebración de una boda o nacimiento. 

Con esta imagen de la Virgen y el Niño, la artista rinde homenaje a una de las obras tardías de este gran pintor 
del Quattrocento italiano, mostrando una vez más su interés por el arte de la Antigüedad y hasta qué punto los 
artistas del Renacimiento se inspiraron en ella. El niño Jesús se dota de una gran tradición clásica, de pie y sobre 
el regazo de la Virgen, destaca con gran fuerza plástica sobre el fondo oscuro, que denota un carácter escultórico 
en la figura, como si se tratase de una escultura de mármol. La Virgen posa una mano sobre el pecho de su hijo, 
acentuando la relación entre ambos, en referencia a la mística comunidad entre Cristo y el alma que busca a Dios. 
La expresión solemne de la Virgen al apoyar su cabeza contra la de su hijo es de ternura maternal, pero también 
indicativo de su dolor por venir.  

 

 

 

 

  

Virgen con el Niño con santos, Andrea Mantegna, ca. 

1495-1500, © Gemäldegalerie Alte Meister, Dresde. 
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12 Venus Julia Llopis 

DENOMINACIÓN Venus 
AUTORÍA Julia Llopis 
CRONOLOGÍA 1984 
MEDIDAS 42 x 35 cm 
TEMA Mitológico/alegórico 
TIPOLOGÍA Placa cerámica 
Nº INVENTARIO MCA-059 

ORNAMENTACIÓN 
 

En la escena se muestra a una Venus joven y estilizada que se recuesta sobre el tronco de un árbol. La diosa mira 
de forma insinuante al espectador, sosteniendo en su mano derecha un racimo de uvas. A sus pies le acompaña 
su hijo Cupido, que tiene su arco y carcaj de flechas extendido sobre el suelo. Este le alarga un manojo de espigas 
que trata de coger distraídamente Venus.  

Se trata de una composición que es resultado de la trasposición directa de un grabado de Hendrick Goltzius 
(Mullbracht, 1558-1617), el cual lleva por título «Sine Cerere et Baccho friget Venus» [Sin Ceres y Baco, Venus se 
congela], proverbio que tiene su origen en la comedia Eunuchus de Terencio (161 a. C.), clave que nos lleva a la 
interpretación de lo representado aquí. Se trata de un proverbio que podríamos traducir como "sin alimento ni 
bebida, el amor se enfría". Su nivel de significado más simple es que el amor necesita comida y vino para 
prosperar. De ahí la representación de las espigas (en referencia a Ceres) y un racimo de uvas (en referencia a 
Baco). 

Goltzius vivió obsesionado buena parte de su vida por este proverbio latino, llegando a realizar más de diez 
versiones sobre el tema. No es extraño que un artista como él, que ahondaba sus raíces en la temática clásica, se 
interesara por él. La extraordinaria vida del proverbio está íntimamente relacionada con la simplicidad de su 
mensaje y, sobre todo, con la facilidad con la que se puede glosar tanto desde un punto de vista moral o como 
una versión culta de las alegrías más mundanas. 

 

OBRAS DE REFERENCIA 
- DÍEZ DEL CORRAL CORREDOIRA, Pilar. “Sine Cerere et 
Libero, Venus friget: la fortuna iconográfica de un 
proverbio latino desde la literatura emblemática del siglo 
XVI hasta las artes figurativas del siglo XVII”. Open Library 
of Humanities, 4(1), 28, p. 1–31. 
- GELONCH VILADEGUT, Antoni. Sine Cerere et Libero, 
friget Venus. Los grabados y dibujos de Goltzius sobre este 
proverbio. En línea: <https://gelonchviladegut.com/sine-
cerere-et-libero-friget-venus/> [1/03/2023]. 

 

 

 

 

 

 

 

  

Venus y Cupido, Hendrick Goltzius, ca. 1590, 

©Rijksmuseum, Ámsterdam. 

https://gelonchviladegut.com/sine-cerere-et-libero-friget-venus/
https://gelonchviladegut.com/sine-cerere-et-libero-friget-venus/
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13 Phaeton Julia Llopis 

DENOMINACIÓN Phaeton 
AUTORÍA Julia Llopis 
CRONOLOGÍA 2009 
MEDIDAS ø 54,5 cm 
TEMA Mitológico 
TIPOLOGÍA Tondo cerámico circular 
Nº INVENTARIO MCA-4702 

ORNAMENTACIÓN 
 

En la siguiente pieza, la artista narra la historia más conocida sobre Helios: la caída de su hijo Faetón, quien 
intentó conducir el carro de su padre por el cielo y perdió el control incendiando la Tierra. En la mitología griega, 
Faetón era hijo del Sol (Helios) y fue criado por su madre Clímene en la ignorancia de quién era su padre, algo 
que se le reveló al llegar a la adolescencia. 

Para comprobar que era realmente hijo del Sol, pidió a su padre poder conducir durante un día el carro del 
sol. Tras muchas vacilaciones, Helios accedió no sin hacerle mil recomendaciones. Faetón partió, comenzando a 
marchar por el camino trazado en la bóveda celeste pero, tal y como lo narra Ovidio en sus Metamorfosis, Faetón 
se asustó y pronto se apoderó de él un gran terror por la altura en que se hallaba. La visión de los animales que 
representan los signos del zodiaco lo amedrentó, y abandonó el camino que le había sido trazado. Descendió 
demasiado y por poco incendia la Tierra. Volvió luego a subir, esta vez demasiado alto, por lo cual los astros se 
quejaron a Zeus, y este, para evitar una conflagración universal, lo fulminó precipitándolo en el río Erídano. 

Para su elaboración, Llopis sigue fielmente una de las obras más atrevidas que han resultado de la 
colaboración entre Hendrick Goltzius (Mullbracht, 1558-1617) y el pintor Cornelis Cornelisz. van Haarlem 
(Haarlem, 1562-1638). El grabado forma parte de una serie dedicada a Los cuatro desgraciados (1588) —Tántalo, 
Ícaro, Ixión y Faetón—, considerada como el epítome de la impresión manierista del norte. El vínculo común de 
la serie es que cada uno intentó entrar en el reino de los dioses y, después de haberlos ofendido por arrogancia 
y falta de respeto, cayeron en su castigo.  

En esta obra, un Faetón desnudo se precipita hacia el Erídano y, junto a él, el carro de su padre y los caballos 
que tiraban de él y al fondo, una bahía con edificios en llamas. Elementos de los que ha prescindido la artista para 
elaborar su reinterpretación. Las cuatro posiciones son más o menos la misma pose en cada uno de los grabados 
de la serie: una pierna doblada hacia abajo, la otra elevada; un brazo levantado, la otra bajada. 

Se ha querido ver en la obra una referencia a los acontecimientos políticos del momento. Los Países Bajos 
estaban bajo dominio español y Felipe II era un monarca católico impopular, ausente y con poca simpatía por los 
Países Bajos, en gran parte protestantes. En 1588, Felipe había lanzado su  Grande y Felicísima Armada contra los 
ingleses y fracasó. Cómo reza la inscripción de una medalla acuñada por los ingleses después de la derrota de los 
españoles: “Flavit Jehovah te Dissipati Sunt” (Jehovah sopló con su viento y fueron dispersados). Al igual que los 
cuatro desgraciados, Felipe también había caído de la gracia, Dios se había girado contra el rey católico y a favor 
de los protestantes.  

 
OBRAS DE REFERENCIA 

- Christie’s.  Old master, modern & contemporary prints. 
28 de marzo de 2012, lote n.º 13. 
- GRIMAL, Pierre. Diccionario de mitología griega y 
romana. Paidós, Barcelona, 1989, p. 191. 

  

Phaeton, Hendrick Goltzius, 1588, © The Metropolitan 

Museum of Art, Nueva York. 
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14 Ofrenda Julia Llopis 

DENOMINACIÓN Ofrenda 
AUTORÍA Julia Llopis 
CRONOLOGÍA 2006 
MEDIDAS 63,5 x 96,5 cm 
TEMA Religioso 
TIPOLOGÍA Panel cerámico 
Nº INVENTARIO MCA-4692 

ORNAMENTACIÓN 
 

Panel de azulejos que representa a una comitiva de ángeles alados realizando una ofrenda floral, portando lirios 
en sus manos. Composición fuertemente inspirada en el llamado Tondo Raczyński (ca. 1480) de Sandro Botticelli 
y que actualmente custodia la Gemäldegalerie de Berlín, en el cual aparece una Madonna con el Niño 
acompañada por ocho ángeles. La artista resuelve esta escena omitiendo a la Virgen y encuadrando al séquito de 
ángeles en un espacio rectangular que se curva en la parte superior, dando esa característica forma de “boca de 
horno”. Cenefas florales recorren el espacio superior para resolver el espacio vacío.  

El protagonismo de la escena viene dado por esos pequeños ángeles portando lirios que, por excelencia, es la 
flor de la Castidad, algo en que vienen a coincidir la tradición pagana y la cristiana procedente de las Escrituras. 
Los lirios no faltan en cualquier representación alegórica de la castidad y la virginidad, de la pureza. Esta 
significación permaneció perfectamente viva en el Renacimiento y en el Barroco. El erudito Pierio Valeriano 
(Belluno, 1477-1558) reconocía la pureza en el lirio, y sobre él afirmaba que el lirio blanco es jeroglífico de Cristo, 
pero sobre todo de los ángeles, porque la naturaleza de esta planta se asemeja a la celeste sustancia de éstos, su 
pureza. Con su florecimiento, el lirio esparce su virtud, que es semejante a la virtud de la celeste sustancia, la de 
los Ángeles.  

El lirio aparece en general en cualquier contexto donde estén presentes estas virtudes. La relación del lirio 
con la figura de la Virgen es también antigua. San Jerónimo ya la reconoce y, a partir del siglo VIII, el lirio fue dado 
ya por Beda el Venerable como atributo a la Virgen María. Según San Ambrosio, y luego Rabano Mauro, el lirio 
fue también un atributo de Cristo porque simboliza la pureza de su divinidad. Según Santa Matilde significa 
también la inocencia de Cristo. 

 

 
OBRAS DE REFERENCIA 

- GARCÍA MAHÍQUES, Rafael. Flora emblemática: 
aproximación descriptiva del código icónico. Tesis 
doctoral. Universitat de València, Valencia, 1991, p. 414-
425. 

 

 

 

 

 

 

  

Madonna con el Niño y ocho ángeles, Sandro 

Botticelli, ca. 1480, Gemäldegalerie, Berlín.  
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15 Nuestra Señora de los Desamparados Julia Llopis 

DENOMINACIÓN Nuestra Señora del Lidón 
AUTORÍA Julia Llopis 
CRONOLOGÍA  
MEDIDAS 69 x 43 cm 
TEMA Religioso 
TIPOLOGÍA Estarcido 
Nº INVENTARIO MCA-4708 

ORNAMENTACIÓN 
 

Este estarcido representa a la Virgen de los Desamparados según su iconografía tradicional. De pie y vestida con 
túnica y manto, porta al niño Jesús en brazos y la vara de lirios en la mano derecha. A los pies, y cubiertos por el 
manto de la Virgen, un par de niños heridos en referencia a los ejecutados por Herodes según la tradición bíblica, 
que significan aquí a aquellos inocentes desamparados a los cuales la Virgen ofrece su misericordia. La relación 
entre María y el niño Jesús está condicionada por la cruz que carga este último, por medio de la cual la maternidad 
de María se une al dolor en la cruz como misión del Salvador. A los pies de la composición, una filacteria que 
acoge la inscripción «Nuestra Señora de los Desamparados». 

La Virgen de los Desamparados es una imagen con origen legendario: se trata de una imagen milagrosa creada 
por ángeles. La primera noticia documentada que conocemos sobre su existencia data de la primera mitad del 
siglo XV. Su devoción tiene su origen en el sermón del padre Joan Gilabert Jofré del convento de la Merced de 
Valencia, en el año 1409. Esta homilía estuvo dirigida a mover a los fieles a la práctica de la caridad y fue el germen 
de la fundación del Hospital de folls. Tiempo después, se organizó una cofradía afín, que vería aprobadas sus 
constituciones en 1414 bajo la advocación mariana de Nostra Dona Sancta Maria dels Ignoscents —en ocasiones, 
también de folls—, popularizándose posteriormente el de Desemparats. Pronto debió de surgir el interés de la 
cofradía por contar con una imagen de la Virgen. Finalmente, obtuvieron el privilegio para esculpir y poseer una 
imagen de ella para llevarla sobre los cajones de los cofrades fallecidos.  

Por ello, el estarcido también pone énfasis en la peculiar inclinación de su cuello —algo que le ha valido el 
apodo de Geperudeta—, rasgo que responde a su disposición sobre los restos de los difuntos que la cofradía se 
encargaba de enterrar. Pues la función de la imagen escultórica original era para llevarla sobre los cajones de los 
cofrades fallecidos, tratándose así de una imagen yacente cuya cabeza debía reposar sobre un almohadón.  

 
OBRAS DE REFERENCIA 

- MOCHOLÍ MARTÍNEZ, María Elvira. Las imágenes 

conceptuales de María en la escultura valenciana 

medieval. Tesis doctoral. Universitat de València, 

Valencia, 2016, p. 335. 

- DOMÉNECH GARCÍA, Sergi. “Anónimo. ‘Virgen de los 
Desamparados’”. En GONZÁLEZ TORNEL, Pablo 
(com.). Intacta María: política y religiosidad en la 
España barroca. Generalitat Valenciana, Museu de 
Belles Arts de València, Valencia, 2017, p. 296-299. 

 
  

Virgen de los Desamparados, Mariano Salvador 

Maella, siglo XVIII, Museo del Prado, Madrid.  
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16 La Noche Julia Llopis 

DENOMINACIÓN La Noche 
AUTORÍA Julia Llopis 
CRONOLOGÍA 2005 
MEDIDAS 57,5 x 139 cm 
TEMA Desnudo/alegórico 
TIPOLOGÍA Composición de varios paneles 
Nº INVENTARIO MCA-4691 

ORNAMENTACIÓN 
 

Inspirada en esta ocasión en El Crepúsculo de William-Adolphe Bouguereau (La Rochelle, 1825-1905), pintor 
académico francés, la autora nos presenta a una figura femenina semidesnuda que se alza sobre un océano. 
Dentro de la obra de Bouguereau hay una serie de pinturas que trataron de representar las horas del día. Cada 
uno de estos lienzos está protagonizado por una única figura femenina desnuda, pero estratégicamente estudiada 
y acompañada por elementos característicos, simbolizando un periodo temporal en concreto. 

En esta obra, la propia pose relajada de la figura e inclinada a la derecha, la luna en otro lado y la ambientación 
paisajística sobre una costa del océano del oeste —donde el sol se pone— nos sugieren su identidad: el 
Crepúsculo. El amplio y vaporoso manto enmarca más que cubre ese desnudo clásico idealizado, blanco y terso, 
característico del artista que dota al conjunto de un aspecto que rememora el imaginario clásico.  

La autora enmarca la escena con un par de placas que son resueltas mediante guirnaldas florales.   

 
 

 

 

 

 

 

 

  

Le Crépuscule, William-Adolphe Bouguereau, 

1882, Museo Nacional de Bellas Artes de 

Cuba. 



MAXIM GARCÍA CONEJOS 

FI
C

H
A

 
17 Homenaje a Botticelli Julia Llopis 

DENOMINACIÓN Homenaje a Botticelli 
AUTORÍA Julia Llopis 
CRONOLOGÍA 2005 
MEDIDAS 59 x 43,5 cm 
TEMA Alegórico/mitológico 
TIPOLOGÍA Placa cerámica 
Nº INVENTARIO MCA-4694 

ORNAMENTACIÓN 
 

El nombre de la obra se debe a que la autora representa a las Tres Gracias que forman parte de la Primavera de 
Sandro Botticelli (1445-1510). En la mitología grecorromana, las Gracias eran la personificación de la belleza. 
Según Hesíodo, Aglaya, Eufrosina y Talia, eran hijas de Zeus y de la ninfa Eurynome, y presidían fiestas y banquetes 
danzando al servicio de los dioses, acompañando normalmente a Afrodita (diosa del amor). En la obra se 
mantiene una composición tradicional y presenta a las Gracias formando un círculo y unidas entre ellas por los 
dedos que se entrelazan. El erotismo de las figuras femeninas, cuyos ropajes diáfanos revelan más que cubren 
sus cuerpos. 

Llopis utilizó esta temática para rendir homenaje justamente a la Primavera mediante las Gracias, una de las 
obras que más han desconcertado a los historiadores del arte dado el significado críptico que encierra. Diferentes 
autores han pretendido demostrar que es posible deducir una lectura coherente de esta pintura a la luz de las 
interpretaciones neoplatónicas. Esta pintura perteneció a Lorenzo di Pierfrancesco de Médicis, un primo de 
Lorenzo el Magnífico, época dominada por la filosofía neoplatónica de Marsilio Ficino (1433-1499), que trató de 
conciliar el platonismo y el dogma cristiano sobre la idea de revelación divina única. Una nueva concepción del 
universo del amor trascendente y de la belleza como expresión de la bondad llegaron a afectar a la iconografía. 
Por ello se ha pensado que La Primavera recree a la Venus Natural, diosa del Amor humano que representaría la 
virtud de la Humanitas que se debía enseñar al joven Pierfrancesco de Médicis. En el De Pictura de Alberti figura 
una interpretación famosa de las Gracias que ha sido citada a menudo en conexión con la Primavera. Interpreta 
que las tres hermanas representan la generosidad: una de las hermanas da, la otra recibe y la otra rinde beneficio. 

Las fuentes mitográficas corrientes representan a las Tres Gracias como las doncellas de Venus o Damas de 
Compañía. En cambio, los humanistas platonizantes del Renacimiento habían llegado a interpretar su relación 
con Venus de una forma más filosófica. Se pensaba en las Gracias como cualificaciones de una entidad que era 
Venus, hasta el punto de que fueron llamadas una Trinidad, de la cual Venus era la Unidad; se mantenía que 
encarnaban el triple aspecto de Venus, es decir, la suprema Belleza, de una forma muy semejante a como Dios 
Padre, Hijo y Espíritu Santo, son considerados el triple aspecto de la Deidad.  

Lo que es evidente es que Botticelli no pudo haber pintado estas obras sin la inspiración de un humanista 
erudito, que debió de ser muy preciso a la hora de encargar la pintura, la cual implicó una verdadera recreación 
de textos clásicos. 

 
OBRAS DE REFERENCIA 

- GOMBRICH, Ernst. Imágenes simbólicas. Estudios sobre el arte del 
Renacimiento. Alianza, Madrid, 1986, p. 63-80. 
- MARÍAS FRANCO, Fernando. El Arte del Renacimiento. Anaya, 
Madrid, 1990, p. 48. 
- PANOFSKY, Erwin. Estudios sobre iconología. Alianza, Madrid, 1972, 
p. 236-237. 
- PAOLETTI, John T.; RADKE, Gary M. El arte en la Italia del 
Renacimiento. Akal, Madrid, 2002, p. 340-341. 
- WARBURG, Aby. El renacimiento del paganismo. Aportaciones a la 
historia cultural del Renacimiento Europeo. Alianza, Madrid, 2005, p. 
92-107. 

La Primavera (detalle), Sandro Botticelli, 1477, 

Galeria degli Uffizi, Florencia.  
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18 Paraíso frutal (con ángel) Julia Llopis 

DENOMINACIÓN Paraíso frutal (con ángel) 
AUTORÍA Julia Llopis 
CRONOLOGÍA 1994 
MEDIDAS 48 x 143 cm 
TEMA Naturaleza muerta 
TIPOLOGÍA Panel cerámico 
Nº INVENTARIO MCA-4698 

ORNAMENTACIÓN 
 

El nombre de la obra se debe precisamente a la acción que realiza el pequeño angelote en la derecha de la 
composición. Sobre un fondo abstracto, un ángel tira de dos cuerdas que, a modo de riendas, arrastran a un 
conjunto de frutas.  

Con esta tipología de obra, Llopis representa un conjunto de flores y frutas que han quedado ennoblecidas 
por su tratamiento individual. Destaca la concepción clásica que se le ha conferido al pequeño ángel, con gran 
fuerza plástica sobre ese fondo monocromo, denotando la autora una vez más un carácter escultórico en las 
figuras.  

En el fondo, la composición parece retrotraer al tema de los querubines juguetones, quienes juegan entre sí 
y recogen flores para confeccionar guirnaldas. El juego infantil fue un tema popular entre los grabadores europeos 
de los siglos XVII y XVIII, y en ellos se solía representar el juego del trineo en el que unos son tirados por otros en 
carruajes. Sin ir más allá, las bromas y juegos infantiles fueron temas que gozaron de cierta popularidad en la 
manufactura condal de Alcora. Prueba fehaciente de ello son algunos platos elaborados a lo largo del siglo XVIII, 
inspirados en series grabadas de Giacinto Gimignani (Pistoya, 1606-1681), uno de los cuales atesora el Museu de 
Ceràmica de l’Alcora. 

 

 

 

 

 

  

Bromas y juegos infantiles diversos, Giacinto Gimignani, 1647, British 

Museum, Londres. 
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19 Francia Julia Llopis 

DENOMINACIÓN Francia 
AUTORÍA Julia Llopis 
CRONOLOGÍA 1980 
MEDIDAS 38 x 48 cm 
TEMA Cerámica 
TIPOLOGÍA Bandeja cerámica 
Nº INVENTARIO MCA-037 

ORNAMENTACIÓN 
 

Bajo el título Francia, la autora realiza un guiño a la región que por excelencia encarnó el léxico decorativo que 
impregna su pieza y, que a su vez, inspiró los primeros modelos ornamentales de la manufactura condal de Alcora. 
Randas que recuerdan al mundo Bérain invaden esta bandeja, entremezcladas con redecillas en losange y seres 
fantásticos. Diseños que tuvieron gran predicamento en las cerámicas de Moustiers, Marsella y Rouen y, que 
posteriormente, serían también aplicados en la Real Fábrica del conde de Aranda gracias a llegada de maestros 
franceses encargados de poner en marcha la manufactura. 

 

 

 

 

  Ornamentos, Ieremias Wolff según Jean Bérain, siglo XVIII, Victoria and 

Albert Museum, Londres. 
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20 Abundancia y Evidencia Julia Llopis 

DENOMINACIÓN Abundancia y Evidencia 
AUTORÍA Julia Llopis 
CRONOLOGÍA 1982 
MEDIDAS 28 cm (alto) 
TEMA Mitológico/alegórico 
TIPOLOGÍA Jarrón 
Nº INVENTARIO MCA-047 

ORNAMENTACIÓN 
 

Abundancia y Evidencia es un conjunto de dos obras materializadas en forma de jarrones, las cuales podríamos 
situar en la misma línea y concepto que Venus (vid. ficha 12), con relación al culto de dicha diosa, a Ceres y Baco, 
y que insisten en las dádivas que estas deidades otorgan a la humanidad.  

En uno, representa a Ceres de medio cuerpo, acompañada por una joven Perséfone que le alarga un ramillete 
de flores. En el lado opuesto, Cupido acompañado de Venus mientras un corazón flamea en su mano izquierda, 
haciendo alusión al dístico latino de Cornelius Schonaeus que acompaña al grabado original que toma como 
modelo Llopis, según el cual el poder de Venus es grande con Ceres y Baco pero, sin ellos, su fuego tiene poco 
poder. El vínculo con el proverbio de Terencio “Sin Ceres y Baco, Venus se congela” es claro. El diseño de ambas 
escenas se adapta a un marco oval, respetando así la misma concepción que los grabados que ha tomado como 
referencia la autora. De nuevo, se basa en dos grabados que realizó Hendrick Goltzius (ca. 1595). 

Vendría a complementar esta idea el otro jarrón, en el cual únicamente aparecen pintados y en bulto redondo 
racimos de uvas, en referencia a Baco. 

 

 

 

           

 

  

Venus y Cupido, Hendrick Goltzius, ca. 1595, 

©British Museum, Londres. 

Ceres, Hendrick Goltzius, ca. 1595, ©British 

Museum, Londres. 
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21 Martirio de San Sebastián José Cotanda 

DENOMINACIÓN Martirio de San Sebastián 
AUTORÍA José Cotanda 
CRONOLOGÍA  
MEDIDAS 25,5 x 19 cm 
TEMA Religioso 
TIPOLOGÍA Placa cerámica 
Nº INVENTARIO  MCA-4711 

ORNAMENTACIÓN 
 

Esta pequeña placa ilustra el martirio de San Sebastián, el cual está inspirado en un grabado de Jan Müller 
(Amsterdam, 1571-1628), discípulo de Hendrick Goltzius. La mayoría de las estampas de este artista parten de 
composiciones de otros autores, especialmente manieristas de Haarlem o artistas de la Corte de Praga como en 
este caso, que se basa en una pintura de Hans von Aachen (ca. 1590).  

En la pieza se representa al lado izquierdo la figura de cuerpo entero del santo, que aparece de pie y desnudo 
atado a un árbol, cubierto únicamente por un paño. Tres flechas asaetean al joven. Sobre él vuela un ángel, con 
la corona y palma del martirio, y un rayo de luz celestial brilla sobre su cabeza, todos signos de la protección de 
Dios, porque aunque finalmente fue gravemente herido y dado por muerto, Sebastián no murió. Su cuerpo 
abandonado fue encontrado por Irene de Roma, quien estaba casada con un cristiano devoto y lo cuidó hasta 
que recuperó la salud. 

Sebastián nació a mediados del siglo III y fue un militar romano. En aquel período los cristianos estaban siendo 
fuertemente perseguidos por Roma, y cuando sus superiores se enteraron de que no solo era cristiano sino que 
estaba convirtiendo activamente a otros soldados, Sebastián fue condenado a morir asaeteado por defender su 
fe. Al lado opuesto se muestran los mismos soldados con los que había servido.  

Las carnosidades azules y tratamiento de las figuras que da Cotanda en la obra, nos retrotraen a algunas piezas 
realizadas por la Real Fábrica del conde de Aranda durante los primeros años de su producción.  

 

 

 

 

 

Martirio de San Sebastián, Jan Müller, ca. 1600, © The 

Metropolitan Museum of Art, Nueva York. 
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22 Degollación de los inocentes José Cotanda 

DENOMINACIÓN Degollación de los inocentes 
AUTORÍA José Cotanda 
CRONOLOGÍA  
MEDIDAS 20,5 x 14,5 cm 
TEMA Bíblico 
TIPOLOGÍA Placa cerámica 
Nº INVENTARIO MCA-4710 

ORNAMENTACIÓN 
 

La escena representa la matanza de los inocentes, cuando el rey Herodes ordenó la matanza de los primogénitos 
menores de dos años ante el anuncio del nacimiento del Mesías en Belén. Con un tono violento, como es usual 
en estas representaciones, tres soldados están matando a los niños, mientras las madres reaccionan de maneras 
diferentes. Unas gritan, otras lloran y algunas aguantan a sus hijos en su regazo mientras una última se arrodilla 
para rezar por encima de los niños que ya han sido sacrificados.  

Al fondo, un paisaje urbano cierra la composición el cual toma gran protagonismo en la escena, ocupando 
prácticamente la mitad superior de la composición. Se trata de un espacio urbano en el que se abre una plaza de 
rodeada de edificios con techumbres de pizarra coronadas con chapiteles. Cotanda sigue fielmente una placa 
elaborada por la Real Fábrica durante el siglo XVIII, firmada por Francisco Grangel, cuyo estarcido preparatorio 
también nos ha llegado.  

 
 
 
 

 
 

 

  

Placa del martirio de San Sebastián, Real Fábrica de 

Alcora, siglo XVIII, Museu del Disseny de Barcelona.  

Estarcido del martirio de San Sebastián, Real Fábrica de 

Alcora, siglo XVIII, colección particular.  
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23 Recreación de plato cerámico CO-PLA 

DENOMINACIÓN Recreación plato  
AUTORÍA CO-PLA 
CRONOLOGÍA Década 1980 
MEDIDAS 58,5 x 52 cm 
TEMA Cerámica 
TIPOLOGÍA Placa cerámica 
Nº INVENTARIO MCA-4709 

ORNAMENTACIÓN 
 

Peculiar panel de azulejos que representa, sobre un fondo monocromo rojo, un plato cerámico de ala lisa con 
perfilado azul en el borde, decorada también por una cenefa vegetal que rodea el ala en su totalidad. En el centro, 
un aglomerado de diversas flores que retrotraen a modelos utilizados en algunas piezas que elaboró la Real 
Fábrica del conde de Aranda. Se tratan de lenguajes ornamentales que estaban inspirados en grabados europeos, 
fundamentalmente para ser aplicados en el arte orfebre o textil, los cuales la manufactura condal conocía muy 
bien ya desde el segundo cuarto del siglo XVIII.   

La firma del plato (CO-PLA Alcora) hace referencia a la fábrica de azulejos en la que se elaboró el panel: 
Azulejos CO-PLA, SL, en activo desde 1966, que a su vez es el acrónimo de los apellidos de los 2 socios de la 
empresa: José Cotanda Nomdedéu y Salvador Plaza Maneus. 

El representado en el panel fácilmente puede recordar a platos que salieron de la Muy Noble y Artística 
Cerámica de Alcora. 

 

 

Cartel publicitario de CO-PLA, 1960-1970.  


