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Este artículo trata las diversas influencias introducidas por las tres grandes
culturas de la antigüedad en la joyería romana a lo largo de su historia. Para 
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Antonina, ya que esta fue la etapa de mayor expansión territorial del Imperio 
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cultures of  antiquity in Roman jewelry throughout history. To do this, they 

have taken into materials and shapes in jewelry Roman period Antonina, as 
this was the period of  greatest territorial expansion of  the Roman Empire.
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Introducción Joyería griega
En una sociedad tan jerarquizada 
como lo era la romana, la joyería for-
maba parte de un espectáculo visual 
donde la imagen de cada ciudadano 
mostraba su estatus, poder y riqueza 
que poseía dentro de la comunidad. 
La joyería poseyó desde el nacimien-
to de Roma una doble función: ele-
mento puramente decorativo o embe-
llecedor y como presentadora de la 
imagen de poder. Este último tema 
fue considerado superlativo por todo 
ciudadano romano desde los inicios 
de su civilización. Sin embargo, la 
imagen no permaneció inmutable en 
Roma, siendo influida por la varie-
dad de modas que se sucedieron a lo 
largo de su historia. En época de la 
República, esta imagen estaba fun-
dada en una sencillez y austeridad 
que chocó con el refinamiento de la 
cultura helena de ese momento. Sin 
embargo, a medida que los territorios 
romanos se iban expandiendo por las 
costas del que denominaban “Mare 
Nostrum”, la sencillez y la austeri-
dad se fueron abandonando en pos 
de una complejidad en la visión del 
estatus de cada ciudadano, influida 
por las diversas culturas romaniza-
das1.Fue así como, desde la comple-
jidad y con el Imperio asentado, la 
vestimenta y la joyería constituyeron 
una expresión elocuente de la clase 
social, el origen étnico, las inclina-
ciones políticas o las creencias reli-
giosas de cada ciudadano romano2, 
siendo de las culturas helena, egipcia 
y celta de las que Roma tomó pres-
tadas las mejores ideas de orfebrería.
Este es el motivo por el cual hemos 
elegido el período Antonino, ya que 
se trata de una época en la que el 
Imperio está perfectamente estable-
cido y con rutas comerciales estables. 

La historia de la cultura helena está 
condicionada por la diversidad de terri-
torios y ocupaciones que desarrolló3.  
Este hecho se situó en alza a lo lar-
go del siglo VIII a.C., debido a las 
expansiones territoriales que se pro-
dujeron por los cambios económicos 
y necesidades migratorias de las polis 
de la península del Peloponeso. Esta 
expansión se produjo por todas las 
partes del mar Mediterráneo, llegando 
incluso a establecerse alguna colonia 
en el litoral mediterráneo de la Penín-
sula Ibérica4. Las expansiones helenas 
estaban organizadas de manera que, 
cierta población de la polis, escogida 
por sus dirigentes, debía marchar en 
navegación a un lugar estipulado pre-
viamente por el oráculo de la polis5. 
Es de entender que, teniendo que 
formar una nueva ciudad plantea-
da de la misma manera que su polis 
de origen, los expedicionarios se lle-
vasen consigo el mayor número de 
bienes personales que pudieran car-
gar, incluyendo entre ellos su joyería.   

La joyería griega se fundamentó en 
materiales como el oro, plata, electro6, 
bronce, plomo, hierro e incluso terra-
cota dorada7. Debido a las caracterís-
ticas que posee, son las piezas en oro 
las que mejor se han conservado has-
ta nuestros días y nos permiten rea-
lizar un análisis de su joyería. Piezas 
como: diademas, collares, pendientes, 
brazaletes, agujas, botones y otros 
objetos encontrados en lugares de 
enterramiento, así como aquellos que 
aparecen representados en esculturas 
y pinturas, proporcionan un conoci-
miento directo de los gustos y modas 
que sucedieron a lo largo de la anti-
gua Grecia. La decoración orfebre 
muestra los mismos cambios entre los 
distintos periodos que las demás disci-
plinas del arte griego, tanto en forma 

como en temática. En un principio 
estaban realizadas mediante figuras 
antropomorfas y zoomorfas de mane-
ra generalizada, con composiciones 
sencillas, sin detalles, sin tan siquiera 
seguir ningún tipo de regla o norma. 
Durante los siguientes siglos se siguió 
el mismo camino, pero introduciendo 
ciertas reglas o cánones estipulados 
de forma fija para poder ser seguidos 
a la hora de realizar nuevas piezas. 
Además, a medida que transcurrieron 
los siglos, las composiciones se fueron 
realizando de manera más comple-
ja, llegando a producirse en algunos 
casos piezas con varias temáticas 
relacionadas entre sí, con una mag-
nífica forma y una elevada técnica8. 

Del periodo Geométrico se han 
encontrado piezas con bandas y con 
dibujos repujados. Algunos ejemplos 
son las fíbulas de arco o cuadradas 
con ornamentos incisos. También lo 
son las agujas y collares encontrados 
en los yacimientos de Ática, Pelo-
poneso y otros lugares. El momento 
de mayor producción de este tipo 
de piezas fue en el siglo VII a.C., 
en las zonas de Grecia, Asia Menor 
e islas del Mar Egeo. En la zona de 
Rodas, por ejemplo, se han encon-
trado fragmentos de collares y diade-
mas hechas con rosetas de electro y 
de plata. También en Rodas y en la 
ciudad de Melos, se han descubierto 
pendientes de disco, colgantes alar-
gados con forma circular terminados 
en cabezas de grifos y también bellas 
agujas con las cabezas decoradas, 
dando así testimonio de la riqueza de 
los pueblos durante el siglo VII a.C.9 

De la época Arcaica se ha encontra-
do un número relativamente escaso 
de joyería. Sin embargo, en algunas 
cerámicas, como una hidria de figu-
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ras rojas del Museo Arqueológico 
Nacional de Madrid10, se han encon-
trado representadas algunas diade-
mas, collares, pendientes, brazaletes y 
pulseras. Las pocas que se han con-
servado consisten principalmente en 
placas con ornamentos estampados, 
parecidas a las del siglo VII a.C., y 
en pendientes de formas macizas. 
A este periodo también pertenecen 
varias bandas de oro decoradas con 
espirales de filigrana y otros motivos 
tanto vegetales como geométricos11. 

Más adelante, en los siglos IV y III 
a.C. se produjo una evolución en la 
joyería griega. Se han encontrado 
multitud de piezas como coronas12, 
collares, brazaletes, pendientes, ani-
llos, agujas y fíbulas. Por ejemplo en 
las coronas, las principales caracte-
rísticas de sus diseños, los cuales se 
encuentran labrados minuciosamen-
te, son: la posesión de motivos antro-
pomorfos y zoomorfos y el empleo 
de la filigrana imitando formas natu-
ralistas, como las hojas y las flores. 
Por otro lado también hay una gran 
variedad de pendientes, los cuales 
poseían multitud de formas: en espi-
ral, con figuras humanas y animales, 
figuras en bulto redondo, etc. Por lo 
que respecta a los collares, estos se 
ajustaban al cuello de la persona que 
los llevara puestos. A su vez, sus deco-
raciones estaban realizadas mediante 
orlados, con dijes en forma de cabe-
zas u otros motivos decorativos. Muy 
similares eran los brazaletes. Los más 
corrientes estaban compuestos por 
un aro grueso abierto en cuyos extre-
mos había labradas cabezas de ani-
males. Sin embargo, muy diferentes 
eran los anillos debido a que, la gran 
mayoría de ellos, eran sellos de oro 
y de plata grabados a menudo con 
una gran variedad de emblemas13. 

Con el paso del tiempo se produjo 
un cambio fundamental en la joyería 
griega con el empleo de las primeras 
piezas de colores. Ya en época hele-
nística, tras las conquistas de Ale-
jandro, se fue creando una tenden-
cia hacia la decoración con piedras 
multicolores, decayendo el labrado 
en oro que se había llevado a cabo en 
épocas anteriores [Fig. 1]. Esta incor-
poración de piedras en la joyería se 
vio fomentada por el fácil y rápido 
acceso a las piedras preciosas que se 
produjo con la adquisición, por parte 
de Alejandro, de estos nuevos terri-
torios situados en Oriente. Piedras 
como el granate, el rubí, la esmeral-
da, el jade, etc., se convirtieron en el 
centro de las composiciones orfebres. 
Estas formas causarían su posterior 
furor entre la población romana. 
Pese a ello, en un inicio serían joyas 
con piedras de una calidad muy infe-
rior debido a la inaccesibilidad a las 
minerías legadas por Alejandro. Sin 
embargo, con la posterior expansión 
del imperio y la conquista de oriente 
durante los siglos I-II, esta pedrería 
se modificó, haciendo sus joyas muy 
similares a las creadas siglos atrás por 
los griegos del periodo helenístico. 
Claro ejemplo es el anillo encontrado 
en Mérida, Badajoz., cuya datación 
se sitúa alrededor del siglo   I d.C. 
[Fig. 2]14. Esta pieza está compuesta 
por un aro realizado en oro, el cual 
posee un cabujón en la parte supe-
rior de forma rectangular que lleva 
engastada una esmeralda15 de forma 
hexagonal, convirtiéndose esta pieza 
en un magnífico ejemplo de influen-
cia helenística en la joyería romana.

Por otro lado, un ejemplo de influen-
cia helena en la joyería romana es 
la iconografía de la serpiente. En el 
mundo griego la serpiente era el sím-

Fig. 1. Anillo griego de oro con granate, 
(S. IV-II a.C.), Museo Metropolitano, 
Nueva York.

Fig. 2. Anillo romano de oro con esme-
ralda, (S. I-II d.C.), MAN, Madrid.

bolo de protección del hogar, debi-
do a que era el soporte del alma del 
antepasado fundador de la casa16.
Esta iconografía puede estar atribui-
da a su vez, a una influencia ejercida 
por Egipto bajo la figura de la cobra. 
La cobra conformaba uno de los 
animales sagrados egipcios y su fun-
ción era la protección del faraón de 
sus enemigos. Brazaletes en oro con 
forma de este animal solían llevar los 
faraones en el antiguo Egipto, ade-
más del ureus17 sobre sus cabezas. Es 
de entender que, tras siglos de comer-
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Diseño de Moda

cio entre ambas culturas, la conquis-
ta de Alejandro Magno, pero sobre 
todo con la posterior unificación de 
culturas en Egipto con la dinastía 
Ptolemaica18, la figura de la serpiente 
se traspasara a la joyería griega. Cla-
ro ejemplo es el anillo de oro griego 
del Museo Metropolitano de Nueva 
York [Fig. 3] el  cual posee forma de 
cobra real pese a no encontrarse el 
hábitat de este animal en el territorio. 
Sin embargo, en la orfebrería roma-
na sería la famosa reina Cleopatra 
quien probablemente introdujera de 
manera más fuerte esta iconografía. 
Última reina de la dinastía ptole-
maica, es comúnmente conocida por 
la frecuente decoración con piezas 
de orfebrería en forma de serpien-
te, como el anillo realizado en oro 
con el busto del dios Serapis19 en sus 
extremos [Fig. 4]. Dicha decoración 
resultó extraña y exótica a la cultura 
romana, pero a la vez bella y cautiva-
dora. En el año 46 a.C. la reina Cleo-
patra fue a vivir a la ciudad de Roma 
tras ser invitada por Julio César. Allí 
pasó dos años de su vida hasta que, 
en el año 44 a.C., tras el asesinato del 
dictador, volvió a su tierra natal. No 
obstante, tras esos años de estancia en 
Roma y los múltiples contactos con la 
élite de la ciudad, la reina dejó una 
impronta en su moda y joyería aún 
visibles hasta nuestros días [Fig. 5].

Joyería egipcia
Los egipcios fueron los grandes 
orfebres de la antigüedad. Multi-
tud de piezas realizadas en metales 
como oro, plata,  electro o bronce, 
y decoradas con piedras preciosas 
y semipreciosas, además de pastas 
vitrales y cerámicas en los casos de 
menor poder económico, fueron 
realizadas con un abanico de fun-
ciones además de la ornamental.

Una fue como amuleto mágico pro-
tector. En una cultura tan supersticio-
sa como lo era la egipcia, la protección 
mágica contra los malos espíritus y 
adoración a la multitud de dioses que 
conformaban su panteón, fue un tema 
con una importancia superlativa. Pie-
zas como diademas, pendientes, colla-
res, gargantillas, pectorales, pulseras, 
anillos, cinturones decorados, etc., 
llevados tanto por mujeres como por 
hombres, fueron destinadas a satisfa-
cer estas necesidades supersticiosas de 
primer orden20. Por ello, muchas de 
las joyas creadas iban destinadas a la 
veneración de los dioses bajo las figu-
ras que estuvieran relacionadas con 
ellos. Esto se aprecia de forma más 
clara en aquellas piezas que estaban 
destinadas a formar parte de los teso-
ros mortuorios de los difuntos, deposi-
tados en las cámaras de los tesoros de 
sus tumbas. Un maravilloso ejemplo 
es el anillo encontrado por Howar 
Carter en la cámara del tesoro de la 
tumba del faraón Tutankamón21[Fig. 
6]. Anillo de 5,4 cm de diámetro, fue 
realizado en oro. Muestra en la par-
te superior a un escarabajo22 cuyo 
dorso está realizado en lapislázuli. Al 
lado del escarabajo puede apreciarse 
una hilera de pequeños segmentos 
también de lapislázuli, oro, turquesa 
y cornalina. En la parte lateral se ve 
una flor de cuarcita, flanqueada a su 
vez por dos capullos de cornalina.

Fig. 3. Anillo griego con forma de ser-
piente, (S. IV a.C), Museo Metropolita-
no, Nueva York.

De arriba abajo:
Fig. 4. Anillo con forma de serpiente 
con el busto  de Serapis en sus extre-
mos. (S. I a.C.- I d.C.), Museo de Arte 
de Brooklyn, Nueva York.
Fig. 5. Pulsera romana con forma de 
serpiente, (S.I-II d.C.) Museo Nacional 
de Arte  Romano, Mérida.
Fig. 6. Anillo de Tutankamon con 
escarabajo de lapislázuli, (S.XIV a.C.), 
Museo del Cairo, Egipto.
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También, como al igual que la mul-
titud de culturas que se suceden a lo 
largo de la historia, la joyería en el 
antiguo Egipto sirvió como un ins-
trumento de diferenciación de clases. 
Cada habitante de Egipto mostró 
con su orfebrería la riqueza, estatus y 
poder que tuvo dentro de la sociedad. 
Egipto fue una sociedad altamente 
jerarquizada. En la cúspide de dicha 
jerarquización se encontraba la figura 
del Faraón23. El Faraón era el sumo 
monarca de Egipto y descendiente 
directo de los dioses. Por eso tenía el 
control absoluto de todo el territorio 
del río Nilo24 y su grandeza debía 
quedar plasmada en la rica orfebre-
ría que poseía. Por ello, la orfebrería 
creada en sus talleres estaba realiza-
da en su mayoría en oro y plata, con 
el lapislázuli como material pétreo 
precioso. Estos materiales, según los 
propios egipcios, eran materiales per-
tenecientes a los mismísimos dioses25.  
Prueba de ello es el brazalete encon-
trado en la tumba de Psusemes I, per-
teneciente al faraón del tercer perio-
do intermedio Shoshenq II [Fig. 7]. 
Con una altura de 4,6 cm y un diá-
metro interior de 6,1 cm, se encuen-
tra realizado en oro, cornalina, cerá-
mica esmaltada blanca y lapislázuli. 
En él se encuentra representando el 
ojo udjat26 en lapislázuli y cerámica 
esmaltada blanca, en un fragmento 
de la parte externa. A su vez, graba-
dos en el oro del interior de la pieza 
se encuentran dos cartuchos con el 
nombre en jeroglífico del faraón.

En un inicio las piezas realizadas en 
estos materiales estaban disponibles 
únicamente para el Faraón, un dios 
en sí mismo, y su familia real. Por tan-
to, se sabe que la posesión de piezas de 
estas características en manos de un 
noble que no perteneciera a la familia 
real, estuvo supeditada a meros rega-
los que hiciera el faraón o a recompen-

sas que hiciera a personas de ámbito 
civil o militar que hubieran realizado 
un servicio en favor de su figura. En 
base a eso, estas piezas eran realiza-
das según a quien fueran destinadas, 
manteniendo siempre  la exaltación y 
simbología de la figura del faraón27.   

Sin embargo, en la segunda mitad 
del siglo I a.C., con la llegada y con-
quista de los romanos a Egipto28, la 
joyería romana tomaría, en no pocas 
ocasiones, muchos de los materia-
les de la joyería egipcia como suyos 
propios, entre ellos el lapislázuli. Este 
material importado por los egipcios 
desde la región de Afganistán, llama-
ría la atención de las élites romanas, 
queriendo  tener joyas realizadas con 
él. Claro ejemplo es el entalle reali-
zado en lapislázuli de Vibia Sabina29

[Fig. 8]. De forma oval, este fue rea-
lizado a la vuelta de la emperatriz de 
un viaje que hizo por Oriente. En él, 
se representa a modo de numismática 
el busto de la emperatriz Vibia Sabi-
na mirando hacia la izquierda. Se 
sabe que es ella debido al característi-
co peinado que llevaba la emperatriz 
y que presenta el entalle. Este consiste 
en una serie de trenzas que a modo 
de turbante rodean la parte alta de 
la cabeza y sujetan el pelo que ante-
riormente había sido enroscado hacia 
arriba en pequeños tirabuzones.  

Otro claro ejemplo de esta influencia 
en los materiales de la joyería romana 
es un colgante, también con gemas de 
lapislázuli engarzadas en un collar de 
oro, encontrado en 1931 en la necró-
polis romana de Can Fanals, Alcudia, 
Mallorca [Fig. 9]. El collar, de 25,20 
cm de longitud y 3,16 gramos de peso, 
presenta una sucesión de pequeños 
aros de oro entrecruzados, entre los 
cuales se encuentran pequeñas esfe-
ras de lapislázuli y pasta vítrea. Este 
ejemplo es una clara muestra de la 

De arriba abajo: 
Fig. 7. Brazalete en lapislázuli de Shos-
henq II, (S. IX a. C.), Museo Egipcio, 
El Cairo.
Fig. 8. Entalle en lapislázuli de Vibia 
Sabina, (s.II d.C), MAN, Madrid.
Fig. 9. Collar romano con lapislázuli, 
(S. II-III d. C.), MAN, Madrid.

Teoría e historia de la indumentaria
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expansión que tuvo este material, ini-
cialmente usado por los egipcios, por 
todas las partes del Mediterráneo bajo 
el gobierno del Imperio Romano.  

Joyería celta

Los celtas constituyen una de las 
principales raíces culturales y étni-
cas de España y de Europa. No se 
sabe cómo ni cuándo  llegaron a la 
Península Ibérica, donde ocupaban el 
Centro, el Norte y el Occidente30, ni 
al resto de Europa, donde sus mayo-
res focos culturales fueron las islas 
británicas, Europa central, llegando 
incluso hasta el norte de la actual Ita-
lia. La hipótesis que mejor se ajusta a 
esta civilización es que en la segunda 
mitad del III milenio a.C., gentes del 
Vaso Campaniforme, con elementos 
procedentes de Europa Oriental, se 
extendieron por Europa Central y 
Occidental. Esta primitiva civiliza-
ción, con una organización jerarqui-
zada guerrera y creencias solares, a 
lo largo de la Edad del Bronce aca-
baron conformando el mundo de 
los celtas. De esta cultura, ya en la 
posterior Edad de Hierro, más en 
concreto en el periodo de La Tène31, 
se han encontrado numerosos obje-
tos de los cuales podemos destacar 
joyas, fíbulas, espadas y vainas con 
formas parecidas a lo largo y ancho 
de los territorios de la Europa celta32. 

La joyería tuvo mucha importancia 
en el arte celta. Los celtas adornaban 
su cuerpo con joyas hechas de oro, 
plata y cobre, decoradas a su vez con 
formas abstractas. En su pigmenta-
ción, los celtas tenían especial debili-
dad por los colores fuertes, tanto en 
las joyas como en las telas. Utiliza-
ban piezas como fíbulas, que eran un 

tipo de imperdible para decorar sus 
cabellos o sus prendas, broches, o los 
conocidos torques, collares y pulseras 
semicirculares que estaban reserva-
das para las clases sociales más altas33.  
Por lo que respecta a las fíbulas, se 
han desenterrado muchas en Britania 
pertenecientes al periodo La Tène, 
muy similares a las halladas en Italia. 
Las fíbulas de la Tène solían ser de 
bronce y estaban realizas en una sola 
pieza, llegando a ser muy populares 
durante varios siglos. Sin embargo, se 
han encontrado multitud de fíbulas 
en tumbas celtas de diferentes diseños 
y realizadas en distintos materiales 
metálicos, cerámicos y orgánicos34. 
Fueron las fíbulas bretonas hechas de 
plata, como por ejemplo la fíbula celta 
del siglo IX-VIII a.C. que se encuen-
tra en el Museo Británico de Londres 
[Fig. 10], las que en el siglo I a.C., 
después de las expediciones de Julio 
Cesar y su posterior romanización, 
volvieron a llamar la atención de las 
culturas continentales situadas en las 
costas del Mediterráneo, quedando 
así la moda celta muy vigente en el 
Imperio Romano. Un claro ejemplo 
es una fíbula romana del siglo I-II 
d.C. que se encuentra en el Museo 
Arqueológico Nacional de Madrid 
[Fig. 11], la cual posee unas carac-
terísticas muy similares a las encon-
tradas en los yacimientos de estos 
pueblos celtas. Otra pieza destacable 
dentro de la moda celta era el alfiler. 
El alfiler era uno de los objetos más 
sencillos cuya función era sujetar el 
vestido. Este surgió en la Edad de Hie-
rro, pero su uso nunca llegó a ser muy 
habitual. Los más complejos eran bas-
tante largos y constaban de una gran 
cabeza ornamental que, a menudo, 
estaba realizada con una forma en 
anillo y con un tallo cuya curva adop-
ta la forma de un “cuello de cisne”.

El ornamento más generalizado, des-
pués de las fíbulas, fue el brazalete. 
Los más frecuentes eran de bronce, 
pero también se han encontrado bra-
zaletes de pizarra, azabache y hierro, 
estando algunos incluso ornamen-
tados con incrustaciones de esmalte. 
Estos se llevaban en las muñecas o 
en los tobillos y solían estar realiza-
dos con una leve abertura a un lado.

Fig. 11. Fíbula romana, (S.I– II d.C.), 
MAN,  Madrid.

Fig. 10. Fíbula celta, (S. IX– VIII a.C.),  
Museo Británico, Londres.
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Otros complementos que vestían 
los celtas eran las sortijas, anillos y 
collares. Los collares eran realizados 
en base a distintos diseños y colores, 
como por ejemplo los collares de 
cuentas decorados con aros blancos 
sobre distintos fondos35. Sin embar-
go, el collar por antonomasia es el 
torque. El torque es un collar o ani-
llo de cuello, cuyo nombre proviene 
del término latino que designaba el 
modelo más corriente de torque, un 
aro de metal retorcido. La mayoría 
estaban forjados en bronce, raras 
veces en hierro y casi nunca en oro. 
Pese a nombrarlo Polibio en sus His-
toriae36 refiriéndose a guerreros, esta 
pieza era más frecuente verla en las 
mujeres. Claro ejemplo es el torque 
celta realizado en oro y datado en 
el siglo II-I a.C. que se encuentra 
en el Museo Británico de Londres 
[Fig. 12] Este magnífico torque es uno 
de los pocos conservados en oro. De 

forma trenzada en su cuerpo, posee 
dos grandes aros decorados con for-
mas vegetales y geométricas en sus 
extremos, que dejan ver la belleza de 
la orfebrería celta. Esta forma, pero 
con modificaciones, pasaría a la indu-
mentaria romana, siendo realizada en 
otro tipo de ornamentos tal y como 
deja ver la hebilla de plata romana 
que se encuentra en el Museo Britá-
nico de Londres [Fig. 13], la cual ha 
cambiado los aros de sus extremos 
por dos cabezas de forma zoomorfa.

Fig. 12. Torque de oro  celta, ( S. II– I a.C.), Museo Británico, Londres. (Izquierda).
Fig. 13. Hebilla de plata romana, (S. I - II d. C.), Museo Británico, Londres. (Derecha).

Conclusiones

Como se ha podido comprobar a lo 
largo de esta investigación, la joye-
ría romana introdujo multitud de 
influencias recogidas de las culturas 
que conquistó la civilización romana.

La mayoría de ellas, tanto de forma 
directa - como la utilización de lapis-
lázuli como material de fabricación y 
decoración de joyas -, como de mane-
ra indirecta - a través de las joyas de la 
joyería griega - fueron tomadas por la 
cultura egipcia.

No obstante, la cultura egipcia no 
fue la única que influyó en la joyería 
romana. También la cultura Celta 
tuvo un papel importante a la hora de 
influir en las formas de algunas piezas 
de la joyería romana, como brazale-
tes, cuyas formas se asemejan a los 
torques celtas, y fíbulas, cuyas formas 
fueron copiadas, casi integramente de 
la cultura celta.

Por tanto, tras esta breve investiga-
ción, hemos obtenido como conclu-
sión que la joyería romana puede ser 
un magnífico ejemplo de la bilaterali-
dad del proceso de romanización
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