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Tema 2: El Arte Griego



Índice: Temas: a) Arquitectura: los órdenes clásicos y principales tipologías. b) Características y evolución de la escultura griega. Ilustraciones: 1 Órdenes arquitectónicos 2 Partenón (planta, exterior, interior, Acrópolis) 3 Teatro de Epidauro 4 Friso de las Panateneas de Fidias 5 Doríforo de Policleto 6 Laocoonte y sus hijos



 



INTRODUCCIÓN AL ARTE GRIEGO  Marco histórico‐geográfico   Grecia = nombre romano de la Hélade (s).   Mediterráneo  oriental:  Grecia,  costa  Jonia  (Éfeso,  Mileto,  Halicarnaso…),  Creta,  Islas  Egeo,  Magna  Grecia (Siracusa, Agrigento…).   Colonias en otras zonas del Mediterráneo (Hispania).   Orografía    Importancia del mar y de la navegación.   Territorio  montañosos    aislamiento  de  los  valles    estructura  de  polis  (ciudades‐estado  independientes). 



¿Quiénes son los helenos o griegos?    Tribus indoeuropeas que invaden la Península Balcánica h. s. XII a.C.   Emigran a Magna Grecia, Mar Negro, Marsella, Rosas, etc. hacia el s. VIII a.C.   No llegaron a formar una unidad política (polis independientes).   Estructura social‐económica similar:    Ciudadanos y no ciudadanos.   Gran desigualdad económica.   Exclusión de esclavos, mujeres y extranjeros (metecos).   Evolucionan de los regímenes aristocráticos (s. VIII a.C.), a las tiranías (s VI a.C.) y algunas al sistema  democrático (s. V a.C.).   Unidad cultural:   Comparten una lengua, unos dioses, el amor por la belleza, el racionalismo, el interés por el hombre…   Cultura antropocéntrica: los dioses actúan como humanos.   Desarrollo de la ciencia y la filosofía.   Interés en pocas tipologías (el templo, la figura humana, ante todo). 



Cronología   Invasiones  indoeuropeas  del  s.  XII  a.C.  (dorios,  eolios,  beocios,  tesalios…)  que  destruyeron  la  cultura  micénica.   Importante para la cultura griega:   Sustrato prehelénico.   Influencias orientales (hititas y egipcias): geométrico  naturalismo.    Etapas:    Protogeométrico (s. X‐VIII a.C.).   Arcaico (s. VIII‐VI a.C.).   Clásico (499 a.C., Guerras Médicas‐323 a.C., muerte de Alejandro Magno).   Helenístico (323 a.C. –123/30 a.C.). 



Claves para la comprensión del arte griego   Se sitúa dentro del llamado arte clásico (arte griego y romano) frente a la tradición oriental de los grandes  imperios agrarios de la Antigüedad.   Nacimiento de la formulación plástica de Occidente.   Un arte autónomo que pretende la belleza: con finalidades distintas a las propiamente artísticas pero  que pretende provocar placer en quien lo contempla.   Su lenguaje ha pervivido sin variaciones significativas hasta el s. XX. 



  Tradición oriental   (Egipto, Mesopotamia…)  Centralización política  Castas sacerdotales  Concepción teocrática  Megalomanía y colosalismo 



Tradición griega  (en algunos apartados, también romana)  Polis autónomas y autárquicas (arte urbano).  Cualquier ciudadano puede desempeñar cargos religiosos.  Antropocentrismo y racionalismo.  Búsqueda  de  lo  racional,  inteligible  y  armónico  o  kosmos  (medida,  proporción,  simetría,  número,  módulo,  correcciones  ópticas…)  dentro  de las múltiples impresiones sensoriales (caos).  Representaciones  animales  y  vegetales,  Humanista,  tanto  en  el  tema  como  en  la  filosofía  (“el  hombre  es  la  y  antinaturalismo    (abstracción  y  medida de todas las cosas”) ≠ “realismo”: arte como expresión universal  repetición geométrica).  de la armonía y la esencia de la naturaleza.  Arte al servicio de la monarquía o clero  Arte como expresión colectiva de la polis  Artistas  sometidos  a  poderes  Artistas  que  alcanzan  fama  y  prestigio  (cambiará  en  el  periodo  centralizadores, sin fama ni prestigio.  helenístico), aunque continúa su consideración de artesano.   ¿Qué es bello para el arte griego?   Es el reflejo de las apariencias visibles (mimesis).   Pero los objetos de la naturaleza no son sino un reflejo imperfecto de las Ideas (platonismo).   Para que lo “bello” y lo “bueno” se identifiquen es necesario corregir esa naturaleza imperfecta.   La mimesis debe sujetarse a la razón para lograr armonía.   La armonía se consigue mediante números, proporciones y módulos.   Por ello, la arquitectura y la escultura se apoyan en un sistema de números entre las partes y el todo.   Importancia de la religión y el mito   Religión apolínea o aristocrática (belleza, claridad, armonía) y religión dionisíaca o popular (culto a la  naturaleza, mistérica).  PANTEÓN HELÉNICO (entre paréntesis, el equivalente romano)  ZEUS (Júpiter)  HERA (Juno)  AFRODITA (Venus)  ARTEMISA (Diana)  HERMES (Mercurio)  POSEIDÓN (Neptuno) 



Padre de los dioses y los hombres Señora del Olimpo  Diosa de la belleza y el amor Diosa de la caza  Mensajero de los dioses Señor de los mares 



APOLO (Febo) DEMÉTER (Ceres) HEFESTO (Vulcano) HESTIA (Vesta) ARES (Marte) ATENEA (Minerva)



Dios de la luz  Protectora De la agricultura Dios de la metalurgia Protectora de la vida familiar Dios de la guerra  Diosa de la sabiduría 
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Arquitectura griega. Los órdenes clásicos y principales tipologías arquitectónicas  Los griegos, partiendo de que la naturaleza se rige por unas leyes, consideraron que el hombre debía adecuarse en todos los aspectos a ellas, incluido en la arquitectura. De ahí que crearan una arquitectura ajustada a dos principios:  Uso del sistema de construcción arquitrabado.  Idea de “orden arquitectónico”: cada edificio se compone de una serie de partes que tienen una función y unas formas determinadas y que además están en perfecta armonía entre ellas.



Características de la arquitectura griega  Origen y desarrollo  Etapa minóica y micénica, que, a su vez, se vieron influenciadas por culturas y civilizaciones mediterráneas anteriores.  Es a partir del s. VII a.C. cuando los griegos eligieron un universo arquitectónico propio.  Carácter comunitario  La arquitectura griega es expresión de una comunidad.  Carácter oficial.  Construcción para los ciudadanos.  Este espíritu se rompe con el helenismo: la arquitectura será expresión del poder absoluto de los gobernantes.  Tendencia hacia el espacio exterior  Derivada de su carácter cívico y urbanístico.  Importancia de los volúmenes en sí mismos y con relación al medio.  Arquitectura arquitrabada  Aunque conocían el sistema abovedado, prefirieron el arquitrabado (conocido como trilito, combinación de una losa de piedra horizontal con otros bloques de piedra verticales para su apoyo).  Columnas, muros, entablamentos, cubiertas a doble vertiente.  Edificio emblemático: el templo (arquitectura religiosa).  Se desarrolla más adelante.  Materiales de construcción  Desde el s. VI a.C. se usa preferentemente la piedra caliza y el mármol.  Es cierto que los griegos conocieron y utilizaron ampliamente el ladrillo, pero en edificios privados.  Perfección técnica de las obras  Ejecución  Aparejo isodomo de los muros, unidos a juntas vivas (piedra cortada en bloques perfectos unidos sin argamasa).  Sillares asegurados con grapas metálicas.  Proporción y armonía constructiva  Son los ideales que se intentan alcanzar (como el equilibrio o la simetría).  Módulo: media común que proviene del tamaño del radio de la columna.  Efectos ópticos: para alcanzar un encuadramiento de la obra en su conjunto igualmente perfecto.  Ligero arqueamiento hacia abajo tanto los arquitrabes como el estilóbato, ya que el ojo humano tiende a combar ligeramente las líneas horizontales hacia arriba.  Diferencia de tamaño de los intercolumnios.  Elementos decorativos  Relieve y pintura, sin enmascarar la estructura.
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Los órdenes griegos  Cada edificio se compone de partes fijas (basamento, columnas, entablamento y cubierta), cada una con una función y formas determinadas, que se combinan según unas reglas previas y fijas, con el fin de lograr la perfecta armonía del conjunto. Orden



Dórico



Origen



Surge hacia el s. VII a.C., reminiscencia del templo micénico, y los primeros modelos arquitectónicos eran de madera.



Carácter



El más sobrio y riguroso



Desarrollo



Como orden completo lo hará hacia el 600 a.C. en templos, ya de piedra, como el de Hera en Olimpia y Artemís en Corfú.



Basamento



Estereóbato (sobresale del nivel del suelo) y estilóbato



Columna



Fuste estriado en arista viva. Éntasis (ensanchamiento central) Capitel: - Collarino (que lo separa del fuste). - Equino (moldura de forma semicircular convexa). - Ábaco (pieza rectangular sobre la que se apea el entablamento).



Entablamento



Cubierta



Obras más importantes



Arquitrabe (viga principal) liso. Friso con triglifos (molduras verticales) y metopas (partes lisas), en proporción 1:2 que recuerdan la arquitectura en madera original. Cornisa que sobresale del friso. Remate con un frontón, normalmente decorado con esculturas en su tímpano. El templo de Zeus en Olimpia (s. VI a.C.), el de Poseidón en Paestum (460 a.C.), y, sobre todo, el Partenón de Atenas (448-432 a.C.).



Jónico Surge hacia mediados del s. VI a.C. en el territorio de Jonia (Asia Menor). Más esbelto, decorado y con dimensiones más notables Nace como una construcción en piedra que contiene valores simbólicos vinculados a tradiciones orientales: templo = bosque de la divinidad; columnas con capiteles de volutas = plantas que florecen en dicho bosque al contacto con Dios. Estereóbato y estilóbato Plinto paralelepípedo, bajo la columna. Basa con dos toros (molduras convexas) y una o dos escocias (moldura cóncava). Fuste acanalado, sin éntasis. Capitel: - Collarino con astrágalos (decoración en forma de cuentas imitando el aspecto de huesecillos en relieve). - Equino con volutas o enrollamientos característicos - Ábaco de forma rectangular. Arquitrabe con tres bandas lisas (platabandas). Friso liso o con decoración escultórica. Cornisa normalmente en saledizo, con dentículos y decoración de flechas y ovas.



Corintio Aparece en la 1ª ½ del s. IV a.C. Su inventor fue el escultor Kalímaco, tras un viaje a Corinto (fines del s. V a.C.). Se usa sobre todo en época helenística y romana. Parte del orden jónico, pero sus diferencias se concentran en el capitel, formado por hojas de acanto dispuestas en dos o más filas.



Igual que el jónico



Igual que el jónico salvo el capitel: Hojas de acanto, dispuestas en dos o más filas. Las inferiores se encuentran curvadas hacia fuera y las superiores enroscadas (caulículos).



Igual que el jónico



Frontón característico.



Igual que el jónico



El templo de Atenea Niké (427 a.C.), los Propileos (437 a.C.) y el Erecteión (406 a.C.), considerado el máximo exponente de este estilo.



El Olimpeión de Atenas (s. IV a. C.), el templete de Lisícrates. Muy usado en épocas posteriores: Imperio Romano (orden compuesto); arte renacentista y neoclásico



 Estos órdenes se respetaron y mantuvieron durante siglos, aunque también se usaron con libertad y llegaron a combinarse.
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Evolución arquitectónica PERÍODO



Prearcaico o geométrico



Arcaico



Clásico



Helenismo



DATACIÓN



CARACTERÍSTICAS



EDIFICIOS



s. XII-VIII a.C.



En madera; hacia el final del periodo en piedra. Influencia oriental (Egipto, Mesopotamia), cretense o micénica. Megarón como modelo.



Poquísimos restos



s. VII/VI – 480 a.C.



Santuarios: conjunto amurallado de edificios civiles (pritaneo) y religiosos (templos y tesoros) construidos y mantenidos por las polis. Templos dóricos en Magna Grecia y Grecia continental.



Santuarios panhelénicos de Delfos y Olimpia Templos dóricos de Poseidon en Paestum, Zeus en Agrigento y Olimpia, Afaia en Egina. Templo jónico de Artemisa en Éfeso



480 – 323 a.C.



Grecia continental vuelve a recobrar la hegemonía artística. Tras las Guerras del Peloponeso, a partir del s. IV decae la actividad



Acrópolis de Atenas: Partenón, templo de Atenea Niké, Odeón, Teseón, Erecteión Linterna de Lisícrates y conjunto de Epidauro.



323 a.C.- 31 a.C.



Florecimiento artístico de Asia Menor Altares y basílicas (auge en época romana). Urbanismo (Mileto, Éfeso, Pérgamo…).



Altar de Pérgamo Mausoleo de Halicarnaso (350 a.C.), templo y tumba del rey Mausolo.



Tipologías de edificios El templo  Origen  Dos versiones:  Témenos (terreno delimitado y consagrado a un dios), donde se hallaba un árbol o una fuene sagrada y un ara de sacrificio. A veces suele coincidir con la acrópolis.  Otros autores lo hacen derivar del megarón micénico o minoico.  El templo griego característico deberá contar al menos con:  Pórtico columnado (Heraion de Samos, s.VIII a.C.).  Una estatua del dios como objeto de culto (desde el s. VII a.C.).  Los primeros templos eran de ladrillo, madera o adobe, más tarde se generalizó el mármol blanco.  Localización  Lugar aislado y sagrado (témenos), que puede ser una acrópolis, al que se accede por unas puertas monumentales (Propíleos).  Solían construirse donde antes se encontraba un templo más antiguo.  Función  Símbolo de la religión del Estado (polis).  Morada de la imagen del dios y del tesoro público.  Dedicados a una sola divinidad.



5  Concepción espacial exterior  * Si arquitectura = articulación del espacio interior de los edificios, entonces la arquitectura griega = papel secundario en la Hª.  El templo griego se concibe para ser visto desde fuera.  Sacerdotes eran los únicos que penetraban en el interior (no los fieles).  Las ceremonias se realizaban en altares exteriores.  Estructura  Planta rectangular y uniforme poco evolucionada en el tiempo.  Interior dividido en tres salas:  Pronaos: primera estancia, a modo de vestíbulo.  Naos: sala principal donde se localizaba la estatua de la divinidad.  Opistodomos: estancia trasera hace las veces de pórtico o depósito.  Excepcionalmente aparece una planta circular, como el Tholos de Apolo en Delfos.



 Tipos de plantas:  Según la presencia de columnas, podemos hablar de un templo…  In Antis: presenta dos columnas en la fachada principal flanqueada por muros laterales.  Próstilo: sólo presenta columnas en la fachada principal, y los muros laterales no se prolongan.  Anfipróstilo: con columnas en los dos frentes.  Períptero: cuando la columnata rodea todo el templo.  Díptero: cuando la columnata rodea todo el templo en doble fila de columnas.  Según el número de columnas que contenga la fachada del edificio podremos hablar de templos:  Dístilos (2).  Tetrástilos (4).  Hexástilos (6).  Octástilos (8).  Decástilos (10).  Dodecástilos (12).  Ejem: el Partenón es períptero y octástilo.
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El teatro (VER COMENTARIO “TEATRO DE EPIDAURO”) Otros edificios  Odeón: similar al teatro... para la música... la orquestra irá perdiendo la función.  Stoas: pórtico cubierto para pasear, descansar… donde se localizaban a veces establecimientos comerciales.  Palestras, gimnasios, estadios: para ejercicios físicos y escuela de lucha  Santuarios: tenían gran importancia por congregar a individuos de distintas polis.  Sobresalían los de Zeus en Olimpia y el de Apolo en Delfos.  Tenían como centro el templo y además los propileos, los tesoros o templos votivos de diferentes ciudades, la stoa, el teatro, a veces el estadio...  Altares, basílicas, buleiterio y eclesiasterio (para reuniones políticas).



ANÁLISIS DE OBRAS ARQUITECTÓNICAS La Acrópolis de Atenas  Introducción  Acrópolis = ciudad alta. Abrupta meseta calcárea de 156 m de h., de difícil acceso, superficie alargada y suelo irregular.  Centro sagrado de la ciudad desde época micénica.  Allí se celebraban ceremonias cívicas, representaciones dramáticas, ofrendas y ritos religiosos  Conjunto monumental más extraordinario de la arquitectura griega, más en consonancia con el simbolismo histórico que Atenas desea representar que con las necesidades de culto.  Durante las Guerras Médicas (490-478 a.C.) que enfrentaron a griegos y persas, la Acrópolis fue devastada por los persas.  Se decidió no reconstruirla para mantener vivo el recuerdo de los horrores de la guerra, pero Pericles, en los años 450 y 440 a.C., llevó a cabo un ambicioso programa de reconstrucción con el fin de engrandecer la ciudad y mostrar así todo su esplendor.  Contó con un grupo de magníficos artistas y utilizó los fondos de la Liga de Delos, creada para luchar contra los persas.  Edificaciones  Propileos  Puertas de acceso al recinto sagrado, por el lado oeste, cuya construcción corrió a cargo de Menesiklés (437-432 a.C.).  El proyecto se adapta a las dificultades del terreno y transforma un paso agreste entre rocas en una entrada monumental.  Se utilizó en su construcción mármol pentélico.  Estructura 



Dos fachadas con seis columnas dóricas, como si se tratara de un templo dórico clásico, aunque el intercolumnio entre la tercera y cuarta columna es mayor ya que corresponde al acceso propiamente dicho.







Vestíbulo de 48 m de suelo irregular dividido en 2 partes:  Oriental: elevada sobre tres gradas.  Occidental: más baja, articulada en tres naves por dos filas de columnas jónicas.  En este vestíbulo se destila el genio de Menesiklés que fue capaz de unir dos órdenes dispares con gran armonía.







A ambos lados de este cuerpo central se construyeron dos alas:



7  La norte, concebida como lugar de descanso, donde se encontraba la célebre Pinacoteca.  La sur, que daba acceso al templo de Atenea Niké, sobre un saliente de la roca, y donde encontramos la gliptoteca (museo de piedras grabadas y esculturas).  Atenea Niké  Obra de Calícrates, su promotor el general Cimón, uno de los principales rivales de Pericles, motivo por el que éste último boicoteó su construcción (h. 449 a.C.) y hubo que esperar hasta su muerte para que el templo pudiera construirse (427-421 a.C.).  Es un templo realizado en mármol del Pentélico de orden jónico, anfipróstilo y tetrástilo, y de pequeñas dimensiones (la naos mide 5 x 5 m).  En su decoración destaca el friso que rodea el edificio cuyo fragmento más célebre representa a la Victoria atándose las sandalias.  Erecteión  Última obra realizada en la Acrópolis, por Mnesicles entre los años 421 y 406 a.C.  Compleja planta que obedece al hecho de que:











El templo se levanta sobre un desnivel, a dos alturas.







Se concentraba el culto a los dioses Poseidón y Atenea Polias: cuenta la leyenda que aquí se haya el olivo plantado por Atenea, y el tridente y la fuente que hizo brotar Poseidón, en su disputa por el dominio del Ática.



 Las tumbas de los míticos reyes de Atenas Kécrope y Erecteo. En el lado sur se encuentra el célebre pórtico de las Cariátides*: sobre un podio, seis figuras femeninas (cuatro en primera fila y dos detrás) de 2,37 m que sostienen el arquitrabe del pórtico que custodiaba la tumba de Kécrope. 



Visten el peplo dórico y se apoyan en la pierna más alejada del eje central y doblan la otra según el esquema clásico.







La que se encontraba mejor conservada fue trasladada por Lord Elgin a Londres a principios del s. XIX y en su lugar se colocó un vaciado.







*Cariátides es un término que hace referencia a las mujeres de Caria, región de Asia Menor, que fueron reducidas por los griegos a la esclavitud, tras el asesinato de los hombres, que habían pactado con los persas.



8



El Partenón (Atenas). Ictinos y Calícrates. 447-438 a.C.  Contexto  El más significativo de los edificios de la Acrópolis.  Pericles encarga la construcción a Ictinos y Calícrates (447-438 a.C.) y Fidias se encargará de la decoración escultórica (terminada h. 432 a.C.).  Se mantuvo en relativo buen estado de conservación gracias a que fue iglesia bajo dominio bizantino, luego mezquita, para terminar siendo un polvorín turco, que los venecianos volaron en 1.687.  Entre 1.801 y 1.803 el embajador inglés en Turquía, Lord Elgin, compró la mayor parte de las esculturas que quedaban para llevársela a Londres, donde se conserva actualmente en el Museo Británico.  Elementos constructivos  Estructura: planta rectangular, octástilo, anfipróstilo, períptero (de 8x17 columnas), orientado de E a O (permitía ver todo Atenas).  Medidas: estilóbato 69,51 x 30,86 m.; columnas cada 10,43 x 1,90 m.  Partes: 



Pronaos







Naos (Hecatompedos, de 30,48 m.)  Estatua criselefantina de la diosa Atenea.  Tres naves, la central con el doble de anchura.  La iluminación se recibía a tras de una enorme puerta (9,75 x 3,96 m).  El techo era plano y de vigas de madera.











 



  



Sala de las Vírgenes o Partenón. Aquí se guardaban los objetos del ritual y el tesoro de la liga ateniense y del estado.



 Opistodomo. Originalidad: 



El Partenos o Sala de las Vírgenes con cuatro columnas jónicas.







Reducción de las naves laterales para ampliar el espacio para la estatua de Atenea Partenos.



 Orientación hacia el E, con un ligero desplazamiento hacia el S para mejorar su visión. Estilísticos: síntesis de los órdenes dórico (pórticos y naos) y jónico (friso a lo largo del muro que delimita las tres estancias del templo y las cuatro columnas del Partenos o Sala de las vírgenes). Materiales:  Mármol rosado del Pentélico (el mejor), cincelados sus sillares (una vez colocados, para hacer desaparecer cualquier imperfección.  Se pintaba los fondos de los frontones y las metopas de negro, rojo y azul; los triglifos de azul con estrías negras; los collarinos de rojo y las acroteras de muchos colores.  Grapas (colas de milano), para unir los sillares.  Madera, para la cubierta Elementos sustentantes: basamento o crepidoma, columna dórica (basa, fuste y capitel). Elementos sustentados: entablamento (arquitrabe, friso y cornisa) y frontón Elementos decorativos (todo ello obra de Fidias):  Elementos geométricos.  Tímpanos de los frontones: espacio perteneciente a la esfera celestial, por lo que acoge representaciones de los dioses. 



En el Este, el nacimiento de Atenea de la cabeza de Zeus.
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 En el Oeste, la victoria de Atenea sobre Poseidón. Metopas: espacio dedicado a los héroes y a sus luchas míticas que en el Partenón se representa el enfrentamiento del orden contra el caos y la barbarie. 







Narran escenas de las guerras gigantes contra dioses (gigantomaquia), de centauros contra los lapitas (centauromaquia), de la guerra de Troya y de la guerra contra las amazonas (amazonomaquia). Friso exterior de la naos: espacio dedicado a batallas, procesiones, asambleas 



Procesión de las Panateneas, fiestas en honor a la diosa en las que se portaba el manto o peplo tejido por las jóvenes atenienses que servían temporalmente a la diosa.  Significado de la obra  Concepto de belleza  Belleza basada en el orden racional: en el mundo había reinado el “chaos” hasta que se impuso en él un orden que lo convirtió en un “kosmos”, en un todo racional, inteligible y armónico. El arte debe ordenar las múltiples impresiones (chaos) que el hombre percibe a través de sus sentidos.  Belleza basada en las proporciones del cuerpo humano y su relación armónica. 







Columnas y capiteles son como las piernas que sostienen el tronco y las diferentes partes que lo integran utilizan la escala humana a diferencia de las proporciones de la arquitectura oriental. Belleza basada en la armonía entre el todo y las partes.







 Imposibilidad de añadir, restar o alterar ninguna parte sin romperlo todo. ¿Cómo se consigue? 



Simetría: fachada E y O.







Módulo. Proporción 4:9:  De la altura del templo con su anchura en las fachadas E y O.  De la anchura con la longitud.  Del decímetro de la columna con el intervalo entre estas.  Las 16 columnas de los costados longitudinales son el doble más una de las columnas que hay en el E y O.







Correcciones ópticas:  No existe una línea recta en todo el templo para corregir la distorsión óptica de combadura: están curvados los escalones, la parte superior del templo y los bastidores de la puerta.  Columnas: más gruesas en los extremos, variaciones en el espacio del intercolumnio (más juntas en los ángulos para corregir el efecto óptico y alinear triglifos y metopas con las columnas), fustes con éntasis y ligeramente inclinados hacia atrás para evitar la impresión de que el edificio se cae hacia delante.







El uso de todos estos recursos ópticos: 



Indica un gran conocimiento de las matemáticas.







Aumentan la belleza y perfección del templo.







No se perciben por el espectador que, sin embargo, capta en su totalidad la perfección del templo.  Función y concepción espacial  Casa de la diosa, símbolo del orgullo de la polis. Culto, en el exterior.  Las Guerras Médicas fueron interpretadas como el triunfo de la libertad frente a la tiranía, de la moderación frente a la desmesura (hybris) como un castigo de los dioses a lo que simbolizaban los persas.
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Para Bruno Zevi “el Partenón hay que entenderlo como una gran escultura”.



Teatro de Epidauro. Peloponeso. Policleto el Joven, siglo IV a.C. Introducción  El teatro era, junto con anfiteatros y circos, un edificio para espectáculos públicos.  Originalmente era el lugar donde se celebraban las danzas y cantos en honor a Dionisos y, posteriormente, dio nombre a las construcciones destinadas a las representaciones dramáticas.  Su origen se remonta al s. VI a.C. a las fiestas dedicadas a la naturaleza y a los certámenes poéticos de Atenas.  El primer teatro estable de piedra se construyó en la ladera de la Acrópolis de Atenas (teatro de Dioniso Eleuterio), que será modelo para los que se edificaron posteriormente.  Los teatros eran una verdadera vanidad de la época; las ciudades menos importantes rivalizaban entre sí para construir grandes teatros que pudieran acoger cada vez más espectadores.



11  Géneros:  Tragedia, comedia, tragicomedia, melodrama, farsa y drama satírico.  Representación:  Coro y actores (protagonista, deuteragonista, tritagonista).  Los actores llevaban máscaras, eran muy histriónicos al actuar. Siempre eran varones.  La función teatral:  Los teatros se llenaban de público de todas las edades y de ambos sexos.  Para acceder al recinto debían comprar una ficha de entrada (para los pobres sufragada).  Acudían algunos esclavos, al menos acompañando a sus amos.  Las representaciones duraban todo el día desde el amanecer hasta el crepúsculo y el público llevaba comida al teatro, hablaba y comentaba las obras, aplaudía o vociferaba y salía regresando al rato.  El Teatro de Epidauro fue construido, con toda probabilidad, por Polícleto el Joven, nieto del escultor del siglo V, que lo comenzaría en torno al año 330 a.C..



Partes del teatro  El teatro de Epidauro es prototipo de teatro griego por su característica estructura en tres partes: koilon, orchestra y skené.  KOILON (graderío o cavea, en latín). Es el espacio donde se sienta el público.  Construcción:  Los griegos aprovecharon la pendiente natural de las colinas más próximas a la ciudad para excavar en ellas las graderías de sus teatros, a veces tallados en la misma roca, aprovechando el pié mismo de la colina para la construcción de la escena y la orchestra.  Los romanos construyeron el graderío como edificio, con una estructura aérea.  El teatro de Epidauro constaba de 55 graderías, divididas en dos partes.  Se divide en sectores (kerkís) y en grupos de gradas: dos en el teatro griego.  Las gradas están separadas por un pasillo circular (diazoma).  Para llegar al asiento en el teatro griego había escaleras desde abajo hasta arriba que permitían el tránsito desde abajo a arriba del koilon.  La primera fila, situada junto a la orquesta, suele tener asientos reservados a las autoridades y ante ella un pequeño muro separa las gradas de la orquesta (balteus).  ORCHESTRA. Es el lugar donde accionan el coro y los primeros actores.  Mientras que en el teatro griego tiene una forma circular o mayor que un semicírculo y el del teatro romano es de medio círculo.  SKENÉ (escena o scaena en latín). Lugar por donde aparecen los actores desde la parte posterior.  Está separada de la orchestra por los parodoi. Tenían una función dramática, ya que, por convenio, los más occidentales representaban la salida hacia el mar o el campo y los más orientales a la acrópolis. Por lo tanto, dependiendo de por dónde entrasen o saliesen los coros o personajes, el público sabía a dónde iban o venían.  La parte delante de la skené es el proskenion (pre-escana o pulpitum).  Allí se movían los actores desde la orchestra.  Se adornaba con columnas y estatuas.  Aquí se fijan los decorados (pinakes).  Otros elementos de la skené eran:  Pantallas giratorias (periaktos) para cambiar decorados.  Plataformas móviles (ekkyklema) para trasladar personas por la escena.  Plataformas que subían y bajaban para presentar a los dioses y actuar desde ellas (theologheion o deus ex machina).



12  La parte posterior de la escena en el teatro griego estaba ocupada por una dependencia para el cambio de atuendo de los actores, pero en el teatro romano esas dependencias se situaban en la postscaena.  El teatro griego, al igual que otros modelos artísticos griegos, sobre todo de la época helenística, fueron los grandes inspiradores de la arquitectura romana posterior.  El teatro de Epidauro es una de las maravillas de la arquitectura griega:  Por la geometría de sus líneas.  Por la perfecta visibilidad de escena.  Por su asombrosa acústica.  Por su estado de conservación.
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LA ESCULTURA GRIEGA Características generales de la escultura griega  Escultura griega = ciencia anatómica, expresión del sentimiento, consecución de la perspectiva y ordenación de las composiciones en grupos complejos (René Huyghe).  Supone el nacimiento de la escultura occidental.  Abandono del colosalismo.  Arte humanista: importancia de la figura humana.  Arte ideal:  Uso del canon (módulos numérico de proporciones).  Eliminación de lo anecdótico e individual (hasta época helenística).  Inicia la tendencia hacia el naturalismo.  Materiales:  Nos han llegado sobre todo en piedra y en mármol.  Bronce: técnica de la cera perdida, en ocasiones dorado, con incrustaciones de materias vítreas.  Criselefantina: núcleo de madera recubierto con orfebrería de oro, para la vestimenta, y marfil para las carnes.  Escultura policromada.  Vestimenta, cabellos, ojos, labios… estaban decorados con tintas vivas mientras las carnes se presentaban con cera clara.  Temas:  Mitos que pretenden fijar los acontecimientos arquetípicos (centauromaquia, amazonomaquia, gigantomaquia…).  Dioses (Apolo, Afrodita, Hermes, Atenea…).  Atletas (Doríforo, Diadumeno, Discóbolo, Auriga…).  Conocemos pocos originales (suelen ser copias romanas).



Periodización  Evolución de la escultura griega con el paso de los siglos: arcaísmo, clasicismo, barroquismo.  Criterios de comparación: mayor o menor… ciencia anatómica; … conquista del movimiento; … sentido del parecido individual; … expresión del sentimiento; … consecución de la perspectiva; … ordenación de grupos complejos.
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El periodo arcaico (siglos VIII-VI a.C.)  Principales focos en el Peloponeso, sobre todo en Atenas, aunque los artistas se mueven por el mundo griego.  Aparecen obras firmadas (valoración creciente de los artistas).  Tendencia hacia el naturalismo pese a los principios convencionales de rigidez, hieratismo, frontalidad, simetría y sentido del bloque.  Precedente:  “Xóana” o exvotos estilizados de carácter mágico, normalmente de madera, antecedentes de los kourós y koré.  Obras de influencia orientalizante:  Estatuillas femeninas de marfil (siglo VIII a.C.), con un característico meandro en el gorro cilíndrico o polos.  Leones en piedra recostados o erguidos vigilando santuarios o tumbas (siglo VII).  Esfinges en piedra de cabeza de mujer y cuerpo de leona alada que custodian el acceso al reino de Hades (el de los muertos) o el témenos de los dioses (siglo VII).  Desde mediados del s. VI el repertorio escultórico se multiplica, tanto en la escultura de bulto redondo como en relieves.  Koré o muchacha  Estatuas de jóvenes vírgenes cuyo significado es confuso: ¿sacerdotisas, deidades (Perséfone), estatuas funerarias?.  Vestidas de acuerdo con el pudor que acompaña a la mujer en Grecia: un chitón o vestido, un peplo o himatión (distintos tipos de mantos) severo y vertical, ceñido a la cintura y con amplios pliegues.  Destacan sus rasgos arcaicos: la rigidez, frontalidad y geometría de sus formas; su sonrisa arcaica (pero rostro inexpresivo) y ojos almendrados.  Con el paso del tiempo, tienden a ser más naturalistas tanto por sus proporciones, pelo y vestimenta más trabajo, rostro y sonrisa más seria e interiorizada.  Ejemplos: Koré del Ática (680-670 a.C, en Berlín), Dama de Auxerre (h. 630 a.C., en el Louvre), Koré con peplo (540-530 a.C., Atenas), Koré de la Acrópolis (530-515 a.C., Atenas).  Kouros o muchacho  Estatua de muchachos desnudos de tamaño mayor que el natural.  Se han dado varias interpretaciones de lo que pueden representar:  Atletas triunfadores en los juegos (desnudez reservada para los atletas victoriosos).  Jóvenes que han muerto de forma súbita y violenta (accidente, hazaña o muerte en combate).
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De una forma o de otra, son elevados a la categoría de inmortales. La identidad de la figura podía saberse por la inscripción en la basa.  Figura hierática de un joven atlético, de ojos almendrados y mirada perdida al frente.  Concepción cúbica y frontal de influencia egipcia.  Figuración geometrizante: Cuerpo simétrico, solo alterado por la pierna izquierda adelantada. Cabezas triangulares. Cabellos geométricos, muy pegados a la cabeza. Brazos extendidos y pegados al cuerpo, con los puños cerrados a la altura de las caderas. Marcada caja torácica.  Evolución hacia el naturalismo durante el s. VI a.C. Tratamiento de las rodillas, de la musculatura abdominal y la sonrisa arcaica. Abandono de los rasgos orientalizantes (actitud de marcha y geometrismo). Menor grandiosidad y mayor belleza (cabello corto, sonrisa severa e interiorizada). Perdida de la frontalidad (gira levemente la cabeza). Cuerpo apoyado sobre una pierna.  Ejemplos: Kourós del Ática (590-580 a.C., NY), Cleobis e Bitón (600-580 a.C, Delfos), Kourós de Anavyssos (530-520 a.C., Atenas), Kourós del Pireo (530-520 a.C.), Efebo critio (h. 480 a.C., Atenas).



 Los primeros programas narrativos, de carácter mitológico, son los relieves para metopas, frisos y frontones. Dificultad: adaptar las figuras al marco, y componer de forma equilibrada las escenas.  Ejemplos: Frontón del templo de Artemisa, Corfú, hacia 590; Frontón este del viejo Partenón, 570; 0,77 alto; Tesoro de Sifnos, Delfos; friso, 525; 0,64 cm alto



Periodo clásico (ss. V – IV a.C.)  Primer clasicismo o periodo severo (1ª mitad s. V): transición al Clasicismo  Liberación progresiva de la rigidez y estatismo arcaico.  Culmina el proceso de representación natural del ser humano.  Deja de primar el exterior para centrarse en lo propiamente humano, en su interioridad.  Se domina el movimiento potencial: los personajes se nos muestran en el trance de realizar una acción (lanzar una jabalina, por ejemplo).  Mayor variedad temática.  Existen bastantes obras originales en mármol y en bronce de esta época, pero de otras sólo se conservan copias romanas en mármol, buena prueba su éxito.



4  Ejemplos: Frontones del templo de Atenea Afaya en Egina, 500, Munich; Frontón del templo de Zeus en Olimpia, 460. Altura máxima 3,15; Tiranicidas Harmodio y Aristogitón (476), Auriga de Delfos (h. 460), Poseidón (460) y Guerreros de Riace (450).  Clasicismo pleno (2ª mitad del s. V a.C., Mirón, Polícleto y Fidias).  Culminación de la escultura griega.  Naturalismo idealizado.  Dominio total de la anatomía y del movimiento real de la musculatura, y de la representación de acciones.  Todo está subordinado a un fin superior, la belleza ideal de dioses y héroes.  Y en ellos no tiene sentido la anécdota: los rostros son inalterables, serenos, con una dignidad suprema.  Creación del concepto de canon.  Equilibrio entre el movimiento y el reposo (contrapposto, escorzo, etc.).  Los pliegues de las vestidura dejan traslucir el cuerpo y siguen sus movimientos (técnica de paños mojados).  Mirón (490 a.C - ?)  Realizó gran número de bronces representando dioses y atletas.  Le preocupa representar el movimiento en acto, pero sin violencia ni agitación.  Obras: Atenea y Marsias, Dicóbolo (450 a.C.).  Polícleto (VER COMENTARIO DORÍFORO)  Fidias  Es el escultor clásico más extraordinario pero se sabe poco de su vida y se conservan pocas esculturas.  Ateniense, alcanzó también fama como arquitecto y pintor, y colaboró con Pericles en la nueva Acrópolis.  Sus múltiples responsabilidades le obligaron a trabajar con gran número de colaboradores, por lo que en sus obras se aprecian manos distintas.  Sus personajes poseen un aire majestuoso y semidivino, sean dioses u hombres. Es la culminación de una belleza serena que radica en su equilibrio físico y moral, en su paz interna.  Obras: Atenea Lemnia (460 a.C.) para la Acrópolis (copias romanas), que destaca por la belleza de su rostro; Athenea Parthenos, realizada en criselefantina de más de 12 m, que presidía la cella del Partenon, y de la que conservamos copias romanas desiguales; la estatua de Zeus de Olimpia, hoy también perdida y de la que sólo encontramos dibujos; y la decoración del Partenón de Atenas (VER COMENTARIO).  Posclasicismo (s. IV a.C.)  Tras las guerras del Peloponeso (431-404 a.C.), que enfrentó a la Liga de Delos (conducida por Atenas) con la Liga del Peloponeso (conducida por Esparta), deviene un periodo de crisis para las polis y la democracia griegas que se extenderá durante buena parte del s. IV a.C.  El coste económico de la guerra se hizo sentir en toda Grecia, provocando el hundimiento de la espléndida democracia ateniense frente a la victoriosa oligarquía espartana.  La situación de incertidumbre, guerra y crisis generalizada culminará con la conquista de Grecia por parte de Filipo II de Macedonia.  Desde el punto de vista artístico esta crisis se dejará sentir en la temática y composición de las obras pero no en la producción y calidad de las mismas.  Temas:  Creciente realismo que se concreta en el cultivo del retrato indiviualizado.  Se ahonda en los sentimientos humanos, hacia la representación de los estados emocionales y la sensualidad (figura femenina: Afroditas y jóvenes sacerdotisas).
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Tratamiento de los temas religiosos más cotidianos, fruto del creciente escepticismo de la época.  Composición:  Cánones más alargados y estilizados.  Ruptura de la composición rígida en eje vertical.  Aumentan los contrastes lumínicos.  Composiciones más decorativas.  Praxíteles (400-330 a.C.)  Característica básica: gracia, delicadeza y elegancia.  Formas blandas y redondeadas (piel casi tactil).  Textura de mármol pulimentada de forma perfecta (esfumatura).  Curva praxiteliana: acusado contrapposto (trazos curvilíneos en “S”) que otorgan a sus figuras de un ritmo suave y delicado.  Canon más esbelto.  Tratamiento gestual idealizado pero con expresiones más humanas (sonrisas, rostro de nostalgia…).  Obras: Venus de Cnido (se trata del primer desnudo griego femenino conocido, que crea un modelo femenino que ha llegado hasta la actualidad), Hermes con Dionisos, Apolo Sauróctono o el Sátiro.  Scopas (nace 380)  Muestra las interioridades del alma y sus pasiones (pathos), especialmente las más trágicas, a través de: la teatralidad, del vigor y expresividad y composiciones helicoidales.  a teatralidad sustituye a la serenidad clásica.  Obras: decoración del Mausoleo de Halicarnaso, como la cabeza de Mausolo, las Menades o el friso de la Amazonaquía.  Lisipo (actividad entre 368-318).  Se dice que esculpió más de mil quinientas obras. Lo cierto es que fue, junto con el pintor Apeles, retratista oficial de Alejandro Magno.  Su obra representa la tradición de la escultura atlética pero introduce un canon más esbelto y realista (1/8).  Introduce elementos cotidianos y las arrugas o la fealdad aunque persiste la belleza interior.  Otros elementos característicos son la pierna izquierda separada del cuerpo, mayor espacio y los múltiples puntos de vista.  Óbras: Apoxiomeno (atleta limpiándose con el estrígilo), Hércules Farnesio, Alejandro Magno.



El Helenismo (323 – s. I a.C.)  Es una “invención” de los historiadores que abarca un largo periodo de tres siglos: 323 a.C. (muerte de Alejandro Magno) hasta 31 a.C. (batalla naval de Accio, cuando Octavio derrotó a Marco Antonio y Egipto y Oriente fueron definitivamente sometidos a Roma).  A lo antiguos focos culturales (Atenas) se le unen nuevas escuelas: Alejandría, Pérgamo, Rodas, Antioquía.  Profundización en los caminos abiertos en el s. IV a.C. por…  Lisipo, del que se toma la nueva proporción y la tridimensionalidad de sus obras;  Scopas, del que se toma el barroquismo dramático y dolor;  Praxíteles, que influye con sus formas delicadas y sus líneas sinuosas.  Cambia la concepción estética (Platón  Aristóteles), por lo que triunfa…  Lo individual VS lo modélico o lo genérico. El retrato y la historia frente al modelo y lo intemporal.  El “pathos” (pasión) sobre el “ethos” (serenidad).  Los antihéroes y los humildes VS los héroes.



6  “Barroquismo”  Exageración de algunas de las características del estilismo clásico, mediante el movimiento y dinamismo de las figuras, la expresión de los estados de ánimos (a veces exagerados) y las ilusiones, reflejos y sugerencias indirectas.  Relaciona dolor físico y psíquico .  Altar de Pérgarmo, Marsias y Laooconte.  Cambios iconográficos (= cambios religiosos).  Representaciones más mundanas (tomando un baño, posturas vulgares…).  Nueva manera de observar personajes, acciones y gestos (El Púgil o El espinario).  Se representa la vejez…  En la condición de la sabiduría (filósofo Crisipo).  En la condición de degradación y fealdad (La vieja ebria: mujer mayor bebida que se aferra a su botella, una vieja heteira, desdentada y rugosa).  Diversidad temática  Retrato. Desde el realismo idealizado hasta un naturalismo absoluto (Antíoco III) sin huir de la fealdad (Séneca).  Desnudo femenino: Venus de Milo, obra original, s.II a.C., hallada en Melos en 1820.  Influencia de los patrones clasicistas.  Línea sinoidea del cuerpo.  Juego de paños.  Contraste piel desnuda – paños rugosos.  Posición inestable.  Grupos escultóricos: naturaleza y erudición (El rio Nilo, El Toro Farnesio...).  Copias de obras clasicistas. El afán coleccionista de Roma motiva que el mercado se inunde de copias y modelos escultóricos o pictóricos del clasicismo.  La aparición de “imágenes del poder”.  Representaciones del poder de la monarquía absoluta.  La dinastía atálida de Pérgamo construirá una ciudad emulando a Atenas en la que destacan:  El gálata moribundo: formaba parte de un monumento conmemorativo de la victoria de Atalo I sobre los Gálatas.  Altar de Zeus (180-160 a.C.).  Hecho construir por Eumenes II. Se encuentra en Berlín.  Estructura: altar en forma de “U”, al que se accedía por una escalinata.  Objetivo: alegoría mitológica de la victoria de Pérgamo sobre los Galos.  Tema: Gigantomaquia (batalla entre dioses y gigantes).







 



o



Mayor énfasis en los aspectos dramáticos.



o



Mayor dinamismo.



o



Aumenta el carácter realista.



Los relieves se conciben para ser vistos incluso de lejos (en el Partenón solo se perciben claramente si el espectador se situaba cerca del templo); para destacar la empresa de Eumenes II, que adquiere un carácter divino.  Victoria (Niké) de Samotracia. Original. 2,45m. Tendencia barroca: grandiosidad, ampulosidad, movimiento, juego de los ropajes. Formaba parte de un monumento que recordaba una victoria naval de los rodios frente a Antíoco III de Siria.
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OBRAS ESCULTÓRICAS ANALIZADAS Doríforo. 450-440 a.C. Polícleto. Varias copias de época romana en mármol del original en bronce.  Copia romana en mármol de un original en bronce del 450-440 a.C. de Polícleto (actividad entre 450 y 420 a.C.). 2,12 m de altura.  Polícleto se había formado en la escuela de Argos, ciudad del Peloponeso famosa por la perfección de sus obras realizadas en bronce.  Por esta razón, fue sobre todo un magnífico broncista y en esa materia realizaría todos los originales de sus obras.  Polícleto pretende plasmar una realidad sin imperfecciones basada en proporciones matemáticas (Pitágoras).  El Doríforo representa a un joven en actitud serena, casi heroica (se ha dicho que es Aquiles), que porta en su mano izquierda una lanza (dory) y recoge el instante anterior a que éste se ponga en marcha.  Composición:  Polícleto escribió un tratado sobre las proporciones ideales entre las partes del cuerpo (no se conserva).  Unidad básica: cabeza.  Cuerpo humano ideal = 7,66 cabezas (es un 13 % del total).  El rostro se divide en tres partes iguales: frente, nariz y desde ésta hasta el mentón.  La cabeza es esférica y está inclinada ligeramente hacia abajo.  Equilibrio mediante el contraposto:  Sensación de volumen y profundidad.  Ritmo cruzado y compensado.  Se acentúan líneas divisorias entre brazos y piernas que él bautizaría como hidartrosis.  Perfecto estudio anatómico, basado en la proporcionalidad y la geometría: curvas del pliegue inguinal y del arco torácico son segmentos de circunferencia cuyos centros coinciden en el ombligo. Se cruza el doble arco pectoral también muy marcado.  Aspectos tradicionales: perspectiva frontal, cierta rigidez y robustez, y hieratismo (rostro).  Fuerte sensación de armonía y belleza idealizada.  Modelo para la escultura posterior por su canon o modelo basado en las matemáticas, en la búsqueda de una forma de explicar y codificar el mundo natural.  Así lo recoge Polícleto en su tratado tratado, Kanon (norma), perdido pero del que se tiene referencia a través de otros autores, donde el broncista se aproxima a Platón y Pitágoras, y en el que explica:  La proporcionalidad del cuerpo humano.  La relación armónica de las partes del cuerpo y de cada una de ellas con el conjunto.  La idea de que la belleza se encuentra en la propia armonía (symmetria) del cuerpo.  El Doríforo es una idealización del cuerpo humano y, en última instancia, del Hombre en sentido abstracto y absoluto (no es una persona en concreto, sino un modelo o paradigma).
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Decoración del Partenón de Atenas. 447-432 a.C. Fidias. mármol, actualmente en los museos Británico, Louvre, Acrópolis).  Aunque algunos autores señalan que gran parte de ellas son obras de taller y de discípulos.  En ellas observamos la combinación de distintos tipos de relieve: rehundido, bajo, medio, alto relieve y bulto redondo.  Destaca por su magnificencia, que se aprecia en:  La serenidad moral de sus figuras: no representan sentimientos humanos sino impasible divinidad (Fidias, escultor de dioses).  La eterna juventud como ideal de belleza.  Los ampulosos, elegantes y naturales ropajes.  La sinuosa composición.  Frontones:  Nacimiento de Atenea (frontón oriental)  Lucha entre Atenea Y Poseidón por el dominio del Atica (frontón occidental).  Atenea como protagonista a la que se atribuía el merito de la victoria... y el prestigio de Atenas y Grecia.  No existe la tradicional adaptación al marco sino una auténtica recreación del espacio.  Metopas:  Gigantomaquia: lucha de dioses y gigantes, conmemora la victoria de los griegos sobre los persas que, aunque más numerosos, son menos inteligentes.  Centauromaquia: lucha de centauros y lapitas, representa la superioridad cultural de los griegos sobre los bárbaros.  Amazonomaquia y la Guerra de Troya.  Friso interior: Procesión de las Panateneas.  En el friso de la cella, de 160 m de largura x 1 m de altura, se rememora la procesión de las Panateneas, es decir, el desfile de los ciudadanos atenienses tras las doncellas que portaban un peplo o manto, tejido por ellas y que se celebraba cada cuatro años conmemorando la victoria de Maratón.  Aparecen jinetes, carros, jóvenes y muchachas que portan el peplo y los dioses (lado E) que esperan la llegada de la procesión.  Bajorrelieve (no supera los 5 cm), cuya parte superior sobresale más que la parte inferior para que pueda contemplarse mejor desde abajo por el espectador.  Características de las figuras:  Canon proporcionado.  Exquisita armonía entre las figuras.  Tratamiento psicológico de los personajes (no hay dos figuras iguales).  Presentan expresiones serenas y una delicada anatomía, con formas corpóreas sólidas y redondeadas.  Uso de la técnica de “paños mojados” (ropa pegada al cuerpo que permite adivinar la anatomía), lo que unido a la abundancia de pliegues en el ropaje aumenta el efecto de sensualidad.
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Fidias rompe el ritmo único de la procesión a través de variadas posiciones y de formas elegantes. Fusión de idealismo y naturalismo.



Laocoonte y sus hijos. Agesandro, Polidoro y Atenodoro (s. III-II a.C.). Museos Vaticanos.  Copia romana (¿s. II a.C.-s. I d.C.?) de un bronce anterior (¿s. IIIII a.C.?). Se encuentra en los Museos Vaticanos.  Descubierta en 1506 entre los restos del palacio romano del emperador Tito, ejercerá una enorme influencia en Miguel Ángel y en el Barroco.  La obra original fue realizada por Agesandro, Poliodoro y Atenodoro, de la escuela de Rodas.  Según el pasaje de Virgilio en la Eneida, Laoconte, sacerdote del templo de Poseidón (otras versiones señalan a Apolo), exhortó a sus compatriotas a que rechazaran el gigantesco caballo en el que se ocultaban los soldados griegos. Los dioses, al ver frustrados sus planes de destruir Troya, enviaron dos gigantescas serpientes de mar para que dieran muerte al sacerdote y a sus dos hijos estrujándolos con sus anillos.  Destaca su dramatismo y la disposición teatral de los personajes: posturas retorcidas y expresivas de dolor, angustia y tragedia.  Composición:  Dominan las líneas diagonales:  Una línea superior desde la cabeza del hijo mayor pasa por las serpientes enroscadas, la cabeza de Laocoonte y termina en su brazo.  Una línea intermedia que iría desde la pierna izquierda del hijo mayor, pasando por el muslo izquierdo y torso de Laocoonte para terminar en el codo derecho.  Otra más abajo marcada por la pierna izquierda de Laocoonte y sube hasta el hombro y la cabeza del hijo menor.  Composición triangular, con un punto de vista frontal.  Los cuerpos de Laocoonte y su hijo menor se desplazan hacia atrás y a un lado, mientras el otro hijo se inclina hacia delante y al otro lado, sirviendo de contrapeso.  Modelado:  Estudio anatómico del padre:  Refleja el esfuerzo y la tensión muscular que está realizando.  Expresión de dolor y esfuerzo en el padre (exagerado).  Estudio anatómico de los hijos:  Deficiente por el canon desproporcionado (no reproducen niños sino adultos a menor escala).  Expresión más clasicista, que se reduce a inerte figura de hijo de nuestra izquierda y la mirada suplicante hacia el padre del lado derecho.  Significación:  Esfuerzo inútil ante el trágico final = héroe griego trágico, de alma noble, que refleja el rostro dolorido.  Venganza de los dioses: los dioses poderosos castigan con la muerte a los hombres que no ejecutan sus designios.
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