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TEMA 3: EL ARTE GRIEGO 1-FUNDAMENTOS SOCIALES Y CULTURALES DEL MUNDO GRIEGO. La Grecia clásica ofrece modelos en su arte, organización política y métodos de conocimiento que constituyen la base de la cultura occidental. Características esta cultura fueron: -Todas las manifestaciones culturales de Grecia están presididas por una preocupación por el hombre; se trata de una cultura antropocéntrica: “el hombre es la medida de todas las cosas”. -La organización política era la polis. Ciudades-estado con diferentes sistemas de gobierno. -El pensamiento racional era la base del conocimiento y del saber. -En Grecia existía una gran religiosidad, que no tuvo forma dogmática, ni catecismo, ni predicación, ni clero (salvo los oráculos de los santuarios), y es conocida por sus mitos. Era un elemento cohesionador dentro de la ciudad, en el culto de los dioses votivos, y a escala griega, como germen de vínculos nacionales, en los cultos de los grandes santuarios (Olimpia, Delfos, Eleusis). Esta religiosidad tiene una influencia enorme en el arte: santuarios y templos llenan el suelo griego, procesiones votivas exigen una determinada disposición de los edificios y se plasman en los relieves. 1.1. La evolución histórica del mundo griego y de sus fundamentos sociales y culturales. La Grecia antigua coincide con su actual territorio, al que hay que añadir las costas egeas de Asia Menor (Jonia) y del Sur de Italia (conocida como Magna Grecia) y la isla de Sicilia. Las culturas prehelénicas. El Bronce Medio Egeo (2.000 a.C-1600 a.C.) fue la etapa de esplendor de la cultura cretense o minoica, con una eficaz organización social y administrativa de la isla de Creta, y el control del mar por una poderosa marina comercial. Su arte alcanzó un gran desarrollo con características propias, pero con influencias de Oriente y de Egipto. En contraste con el Arte oficial de Egipto, mucho más rígido y severo, el Arte minoico fue vitalista, curvilíneo, lleno de color, naturalista, e impregnado de sentimiento religioso. En los momentos de máximo desarrollo de la cultura cretense, hubo una serie de movimientos de pueblos indoeuropeos. En la Grecia continental, una parte de estos indoeuropeos, los aqueos se asentaron y desarrollaron la cultura micénica, que controló la Grecia continental y las islas del Egeo, del 1.600 al 1.100 a.C. La Edad Media griega (Edad Oscura y Periodo Geométrico). La invasión de los dorios puso fin a la civilización micénica: destrucción, abandono de lugares habitados, olvido de la escritura, pérdida de técnicas artesanales. La falta de contactos entre las distintas zonas del Mar Egeo provocó su independencia cultural, formándose las escuelas artísticas: la jónica en Asia Menor, y la dórica en el Peloponeso. Sólo la común herencia cultural (idioma, religión, mitos) mantendrá vivo el espíritu griego. Con muy pocos elementos heredados del mundo anterior, en el transcurso del Período Geométrico, última etapa de la Edad Media griega, se pondrán las bases del Arte griego. La Época Arcaica de la Grecia clásica, el camino hacia la madurez. Durante el s-VII a.C., la ciudad griega, la polis, adopta su organización definitiva. Por la colonización, muchas polis griegas fundaron nuevas ciudades por todo el Mediterráneo. En el arte griego de este periodo se produjeron novedades importantes. En el campo de la arquitectura, la edificación en madera pasó a ser de piedra, construyéndose en esta etapa los primeros grandes templos. La escultura de gran tamaño, en piedra y en bronce, empezó a dar sus primeros pasos.
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La Época Clásica. El s-V a.C., tras las victorias sobre los persas, significó la etapa de apogeo del mundo griego. Las ciudades eran gobernadas en su mayoría por sistemas democráticos; la artesanía y el comercio alcanzaron sus más altas cotas. En este siglo, se levantaron los templos más importantes, y se reorganizaron los santuarios griegos. También es el momento de los artistas más conocidos (Mirón, Fidias y Policleto) de la escultura griega. A finales del s-V a.C., con la guerra del Peloponeso, se produjeron cambios importantes en la historia de Grecia. Casi todo el s-IV a.C., fue época de enfrentamientos entre las polis griegas, lo que favoreció la conquista de todas ellas por Macedonia en el año 338 a C. (Filipo II de Macedonia). El hijo de Filipo, Alejando Magno, inicio la invasión griega de Egipto y todo el Oriente, hasta llegar a la India. El Periodo Helenístico. A la muerte de Alejandro en el 323 a.C., su imperio se dividió entre sus generales, dando lugar a distintos reinos helenísticos. En cada uno de ellos se mantuvo la cultura griega, aunque unida a las formas autóctonas de cada reino, lo que dio lugar a obras de carácter híbrido, sincrético. Aunque Atenas seguía manteniendo su antiguo prestigio como foco cultural y artístico, destacaron también: Antioquía, Pérgamo, Mileto, Rodas, Seleucia. Los reinos helenísticos fueron sucesivamente conquistados por Roma (Grecia fue conquista en el s-II a.C).
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2. LA ARQUITECTURA GRIEGA 2.1. Los orígenes. La arquitectura prehelénica En el Neolítico, apareció un elemento característico de la arquitectura griega: el mégaron. Edificio de planta rectangular con la puerta situada en uno de los lados menores, precedida por un porche sobre un par de postes, en el interior, la habitación principal estaba al fondo, con su hogar y un par de troncos para sustentar el techo. El mégaron será el modelo del templo griego clásico, desarrollado milenios después. El mégaron estaba construido con un zócalo o muro bajo de piedras; encima se elevan las paredes hechas de adobes y postes de madera. Hacia el 3000 a.C., en Troya (Asia Menor), apareció por primera vez en el Egeo una fortificación con grandes murallas. Para cruzar las murallas, se construyó el propileo, estructura cubierta con forma de H, formada por dos largos muros paralelos, con una pared transversal en la que se abren las puertas. El edificio más importante, el palacio troyano, era un mégaron de grandes proporciones (45 m de longitud por 13 de anchura). Los muros, de 1,5 m de espesor, estaban hechos de adobes con un entramado de madera. En el centro de la habitación se encontraba situada la esjara u hogar, un zócalo circular, de tierra batida, endurecido por el calor del fuego. Entre el 2000 y el 1400 a.C., la isla de Creta fue controlada por centros administrativos: los grandes palacios: Cnosós, Faistós, Agia Triada, protagonistas de la cultura minoica o cretense. Los palacios minoicos no están fortificados. Los edificios se sucedían escalonadamente, sin un orden urbanístico determinado. Los palacios minoicos tenían una serie de características comunes: -La planta de cada palacio era complicada, con yuxtaposición de habitaciones y edificios. Existían áreas especializadas, según su función: administrativas, de poder y religiosas, dependencias residenciales principales, almacenes, talleres. Y había diferentes niveles, unidos por escaleras. -Los muros estaban construidos con mampostería (piedra más o menos grandes y regulares, unidas con argamasa y piedra menuda) reforzada con maderos. Las esquinas y los zócalos de los muros son de sillería y los paramentos o superficies están enlucidos con argamasa. -Se empleaban columnas, muy características por disminuir de arriba abajo. Unas rodajas de piedra sirven de basa para aislar del suelo a las columnas de tronco de ciprés -luego estucadas y pintadas-. En la parte superior se aprecia la estructura del capitel clásico -la pieza arquitectónica que permite el paso de la columna a la viga de arriba- con collarino, equino y ábaco, de grandes dimensiones. La civilización micénica La arquitectura micénica no fue original, sus construcciones tenían precedentes en el Egeo. Las principales ciudades-palacio micénicas fueron: Micenas, Tirinto, Pilos, Atenas, Tebas y Gia. A partir de finales del s-XV a.C. presentaron las siguientes características: -La ciudad se situaba sobre una colina y estaba rodeada por potentes murallas, construidas por enormes bloques de piedra sin tallar y colocadas unas sobre otras, en seco: el aparejo ciclópeo -El acceso era controlado por puertas monumentales, encima de ellas destaca el triángulo de descarga, formado por acercamiento progresivo de hiladas de piedra, para evitar la rotura del dintel -El palacio estaba en la ciudadela o acrópolis, recinto amurallado dentro de la ciudad: Se accedía por rampas y escalinatas, con poderosas puertas (propileos) que cerraban el paso. -El palacio constituye un edificio cerrado con eje longitudinal, basado en el mégaron. -La columna siguió el modelo minoico A lo largo del s-XV a.C., se generalizó el enterramiento dentro de una tumba de cámara circular; llamada tholos, cubierta por una cúpula (el Tesoro de Atreo de Micenas). La cámara sepulcral tenía sus muros construidos por hiladas de sillares que van estrechando el diámetro interior hasta cerrarse en lo alto, formando así la llamada falsa cúpula.
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2.2. Los órdenes Durante el Periodo Geométrico, el mégaron evolucionó hasta el templo del Periodo Arcaico. La técnica de construcción era pobre, no se utilizará la piedra más que para el zócalo de los muros. Encima se levantan las paredes, hechas mediante un armazón de postes relleno con adobes y recubiertos con barro. El tejado era a dos aguas, a base de ramaje. La entrada, en un lado corto, está precedida de un porche de dos columnas –el dístilo-, las habitaciones se disponen unas tras otra. En el Periodo Arcaico, en los ss-VII y VI a.C, la evolución de la arquitectura hacia el Periodo Clásico llevó a la construcción de los edificios ya totalmente de piedra, con todos los detalles de carpintería convertidos en elementos decorativos petrificados. La arquitectura griega es de sillería de tipo isódomo, y su material característico, en el período de apogeo, el mármol blanco. Aunque conoció el arco, prácticamente no lo utilizó, y, como la arquitectura egipcia, la griega es adintelada. Con la aparición de las polis, a lo largo del s-VIl a.C., el templo adquirió su aspecto definitivo, siendo el monumento arquitectónico más representativo del arte griego. Servía para alojar la imagen de la divinidad y sus ofrendas. En el mundo griego las ceremonias de culto se realizaban en el exterior. Lo más importante del templo era su aspecto externo; debía ser independiente, no podía construirse con otro edificio adosado a él. Todas sus partes integrantes se diseñaban cuidadosamente, procurando que guardaran una determinada relación matemática. Los griegos tenían un elevado concepto de la proporción, el ritmo y la simetría. Como donde se manifiesta de forma más completa la estructura de sus edificios es en la fachada del templo, en ella es donde se crean los llamados órdenes clásicos (dórico, jónico y corintio): sucesión de las diversas partes del soporte y de la techumbre adintelada. Dividiéndose en tres partes: basamento, columnas y entablamento. El orden dórico es el más sobrio de formas. De proporciones robustas, emplea los elementos constructivos indispensables, y su decoración austera, es reflejo de sus formas constructivas. El orden dórico descansa sobre un basamento o crepidoma (krepis) formado por unas gradas que lo elevan sobre el terreno. La grada superior se denomina estilóbato y las dos inferiores estereóbato. Con respecto a las columnas, el fuste, que arranca directamente de las gradas, se encuentra recorrido longitudinalmente por unas veinte estrías unidas a arista viva. Para subrayar su efecto de solidez y fortaleza, tiene un ligero ensanchamiento o éntasis en su parte central. Monolítica en los tiempos arcaicos, en el s-V a.C. es ya de varios tambores, más numerosos cuanto más moderna. El capitel dórico consta del equino o especie de almohadilla de sección parabólica, más acusada cuanto más antigua, hasta que en el s-V esa curva llega a ser casi rectilínea, y del ábaco, paralelepípedo de base cuadrada de planos rectos. El tránsito entre la parte superior del fuste de la columna y la inferior del capitel se establece por medio de una moldura cóncava llamada collarino. La techumbre, en el exterior de la fachada, constituye el entablamento, y consta de tres cuerpos: arquitrabe, friso y cornisa. El arquitrabe, que descansa directamente sobre los ábacos, es liso. El friso, reflejo del cuerpo de las vigas longitudinales de la cubierta, consta de triglifos (con origen en las cabezas de la vigas, deben su nombre a las dos estrías o glifos verticales que tiene en su parte central, y las dos medias estrías de sus extremos) y las metopas (espacio comprendido entre los tríglifos, era un vano, que se cierra con tableros (ahora son losas de piedra), con historias en relieve). La cornisa sobre el friso es simple. NOTA: (Consta de un primer cuerpo liso o geison y de una estrecha moldura curva aún más saliente (cima o sima)). La cornisa forma en la fachada un plano triangular o frontón, cuyo fondo es el tímpano (con
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decoración escultórica). Las figuras animadas o vegetales que coronan el frontón son las acróteras. NOTA: (Otros elementos de la fachada dórica son: los mútulos, lajas rectangulares (piedras finas lisas, planas y de poco grueso) que sirven de ornamento, a modo de modillones, a la parte baja de la cornisa. La tenia (o filete) es una moldura continua en la parte inferior del friso. Las régulas cortas molduras situadas bajo cada triglifo del friso dórico. Mútulos, tenia y régulas están adornados en su zona inferior por las gotas, pequeñas piezas troncocónicas de piedra que simulan las antiguas cabezas de los clavos empleados cuando los templos se construían con madera). El orden jónico se caracteriza por la esbeltez de sus proporciones y la mayor riqueza de su decoración. El basamento es similar al orden dórico. Las columnas descansan sobre una basa. Esta basa está formada por una losa cuadrada o plinto y tres cuerpos circulares (molduras). En Atenas se crea la basa ática, reduciéndose las molduras a dos. De proporciones más finas que la dórica, el fuste de la columna jónica, sin éntasis, está recorrido por veinticuatro estrías verticales no unidas en arista viva, sino dejando entre sí una estrechísima faja de la superficie primitiva, y terminadas en sus extremos en redondo. El capitel consta de una especie de equino, decorado con temas aovados y apuntados -ovas y flechas-, y rematado en dos volutas en espiral, el elemento más típico del orden jónico; y, de un ábaco de base cuadrada o rectangular. Además, existe el collarino que sirve de unión entre el fuste y el capitel. Con respecto al entablamento, el arquitrabe consta de tres fajas en avance progresivo (las tres platabandas). El friso es liso o recibe decoración en relieve; y la cornisa es más compleja y está más decorada que en el orden dórico. NOTA: (Formada por un cuerpo de dentellones o tacos rectangulares, un segundo cuerpo liso más prominente y un tercer cuerpo que es la cima (o sima) de sección curva. Como el dórico, el jónico tiene frontón con acróteras). El orden corintio, más que un orden, es un capitel (en forma de cesta vegetal, con hojas de acanto)), pues, salvo en éste, el edificio que lo utiliza sigue las normas del orden jónico. Se trata de una creación tardía, sólo empleada en los últimos tiempos del arte griego. 2.3. El templo Se localiza en un lugar sagrado y aislado, el témenos, al que se accede por unas puertas monumentales, los propileos, este conjunto constituye la acrópolis. Evolución del mégaron, el templo es casi siempre de planta rectangular. En su interior tiene varias subdivisiones: la naos o cella, la capilla del dios, por delante de la cella está el pronaos o vestíbulo abierto, flanqueado por la prolongación de los muros laterales terminados en pilastras –in antis- y, por lo general, con dos columnas entre ellas, y posterior a la cella, se encuentra el opistodomo (que acoge el tesoro del dios). Este sería el templo simple, llamado in antis, pero, por lo general, se antepone otra fila de columnas en el pórtico. Al número y disposición de esas columnas de los pórticos deben los templos sus diversos nombres. Los más corrientes son los próstilos, anfipróstilos o perípteros, así llamados según tengan columnas ante una sola de sus fachadas menores, ante las dos, o, formando un peristilo, lo rodeen totalmente. El templo períptero de doble fila de columnas se denomina díptero. Otras denominaciones de los templos griegos se deben al número de columnas de su fachada principal, siempre en uno de sus lados menores (hexástilo, si tiene 6 columnas, octástilo si tiene 8,…) También existe el templo de planta circular: el tholos, rodeado de columnas. El templo, incluso, cuando se generalizó el uso del mármol, se recubría con una fina capa de estuco sobre la que se pintaba, esto había servido para ocultar las imperfecciones de los materiales pobres. Existía un convencionalismo en el empleo de determinados colores en las diversas partes del
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templo. (capiteles, esculturas, triglifos y metopas, en rojo, azul y blanco habitualmente). En la construcción del templo, se tenía en cuenta una serie de ajustes ópticos, con el fin de alcanzar un encuadramiento de la obra en su conjunto. Se arqueaban ligeramente tanto los arquitrabes como los estilóbatos, ya que el ojo humano tiende a combar ligeramente las líneas horizontales, la sensación visual es así de absoluta horizontalidad. También, las columnas de los extremos se acercan algo más que el resto, ya que es en ellas donde la luz incide con más fuerza lo que les resta nitidez, que de esta forma se recupera. Las columnas se inclinan ligeramente en talud para conseguir también de esta forma la sensación visual de máxima verticalidad óptica. Entre los templos de orden dórico arcaico, debe destacarse el templo de Hera en Paestum (sur de Italia) del s-VI a.C. También en Paestum, sobresale el templo de Poseidón (posiblemente dedicado a Zeus), de mediados del s-V a. C., que es del periodo de transición entre el templo de época arcaica y de la clásica. De esta época de transición eran de gran importancia los templos de Afaia en Egina y de Zeus en Olimpia, ambos de la primera mitad del s-V a.C. En el caso del orden jónico, los ejemplos de la etapa arcaica han desaparecido casi todos. Destacaba el antiguo Artemision (templo de Artemisa) de Éfeso, mediados s VI a. C. En el s-V a.C., el conjunto arquitectónico más notable edificado por los griegos está en la Acrópolis de Atenas. Los edificios del Período Arcaico fueron arrasados por los persas en el año 480 a.C., en el curso de las Guerras Médicas. Pericles (mediados s-V a.C) decidió levantar allí una serie de monumentos para perpetuar la gloria de Atenas. Destaca el Partenón, templo dedicado a Atenea Partenos, cuenta con decoración escultórica (92 metopas y doscientos metros de frisos con relieves, además de los frontones). Los arquitectos fueron Calícrates e lctinio; Fidias fue el escultor principal y el encargado general de las obras. Para realzar la importancia del Partenón, éste se hizo enteramente de mármol de primera calidad, de mayor tamaño que ninguno en toda Grecia continental, unos 75 x 36 metros, con 8 x 17 columnas en el exterior (templo períptero) de estilo dórico -al igual que las de la doble hilera de la cella- y cuatro columnas jónicas en el interior de la sala del tesoro. Al mezclar esta columnas de dos órdenes distintos, así como el empleo del dórico para el exterior del entablamento -con triglifos y metopas decoradas con relieves mitológicos -y un friso jónico en el interior de la columnata que rodea al templo, se sentó un importante precedente en la arquitectura griega: se podían mezclar los órdenes. En el Partenón, se llegó al máximo nivel la precisión geométrica en sus proporciones. Una serie de correcciones ópticas se hicieron para conseguir un edificio imponente pero no pesado, a pesar de su enorme tamaño (este tipo de correcciones se han comentado anteriormente). Precedido en sus frentes menores por un segundo pórtico de seis columnas, consta del pronaos. En el lado opuesto se encuentra el opistodomo, pórtico que da acceso a la sala de las vírgenes vestales (parthenon), con cuatro columnas jónicas, en la que se guardaba el tesoro de la diosa. En el centro, se encuentra la cella o naos, la sala principal de tres naves, casi cuadrada y de mayores proporciones que el resto de las áreas del templo. El siguiente conjunto en ser construido fueron los propileos, monumental pórtico de entrada a la Acrópolis. Para cubrir el hueco de la puerta central, de gran anchura, el arquitecto Mnesiclés inventó el mármol armado, reforzado en su interior con unas barras de metal. También aquí se combinó el empleo de columnas dóricas al exterior y jónicas en el interior. El Erecteion, de planta compleja y con diferentes cuerpos y alturas, por circunstancias del terreno y razones religiosas, es un edificio único del Arte griego. De forma rectangular, tiene un pórtico hexástilo, al que abre la cella de la Atenea Polias. En el lado opuesto se encuentra la doble cella de Erecteo y Cecrops, con un vestíbulo o pronaos cerrado por un muro con medias columnas
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adosadas en el exterior que comunica, de una parte, con la tan conocida Tribuna de las Cariátides, y de otra con el pórtico jónico de entrada donde se venera la hendidura hecha por el tridente de Poseidón. Otra obra maestra de orden jónico es el pequeño templo de Atenea Nike, a la entrada de la Acrópolis, inmediatamente después de los propileos o puertas. Es anfipróstilo (columnas en sus dos lados menores) y su interior se reduce a una minúscula cella. En cuanto a los templos de orden corintio, el más grandioso es el templo de Zeus Olímpico, en Atenas, que no llegó a terminarse. Entre los monumentos de planta circular o Tholos, uno de los más bellos fue el de Asclepio, en Epidauro. Otros que destacan son los de Olimpia y Delfos del siglo IV-C. La gran creación del periodo helenístico es el templo abierto al aire libre, cuyo ejemplar más representativo es el de Zeus (el Altar de Zeus) en Pérgamo. Consta de amplia y elevada gradería, que desemboca en un pórtico jónico, continuado en los cuerpos laterales que encuadran aquélla, y cuyo basamento decoran altísimos relieves de la Gigantomaquia. 2.4. Urbanismo y concepción del espacio. Las ciudades No es sólo el espacio interno lo que preocupa a los arquitectos, sino la concepción del edificio como parte de un conjunto; más que arquitectura, los griegos hacen urbanismo, buscan la creación de los valores plásticos, externos, de los edificios en relación con su entorno. Se estudian las perspectivas, la relación con la naturaleza, la topografía. En los inicios del Período Clásico, en el s-V a.C., tuvo lugar en Grecia, la creación de la ciudad moderna, organizada en tramos regulares, con calles paralelas y con una distribución racional de los diferentes edificios públicos: en la planta hipodámica, así llamada por Hipodamo de Mileto. La vida social griega tenía lugar en la calle. Esto obligó a que se organizase en la parte central de las ciudades distintos espacios con diferentes funciones: el dedicado a la discusión política -reunión de las diversas asambleas ciudadanas, la actividad económica mercados, almacenes y talleres de artesanos-, el cuidado del cuerpo -gimnasios y palestras- y de la mente -escuelas y academias de filosofía-, y el culto religioso, con una serie de templos urbanos. La mayor parte de estas actividades se desarrollaban en el ágora (plaza pública). Por su morfología se clasifican en ágoras de tipo antiguo, de forma irregular, y de tipo nuevo, de disposición regular (Hipodamos). Otros elementos que puede distinguirse en la ciudad son las stoas (pórticos cubiertos que dan protección a la gente reunida, en el que se localizan a veces los establecimientos comerciales) y el bouleuterion (edificio donde se reunía la boulé, el consejo, en las ciudades de la Antigua Grecia). 2.5. El estadio y el teatro En el ejercicio físico para la guerra y como forma de honrar a los dioses, los griegos encontraron un motivo con el que celebrar juegos atléticos. El principal escenario de los mismos era el estadio. Era una pista, en forma de U, rodeada por taludes de tierra, donde se acomodaban los espectadores (las gradas de piedra se deben a la última etapa de construcción, bajo dominio romano). La longitud de la pista dio lugar a la medida griega de distancia: el estadio, unos 192 metros. En Olimpia y Delfos se conservan dos de los estadios más importantes y en mejores condiciones. Las danzas y cánticos, dedicadas al dios Dionisos, se ejecutaban en una llanura reducida de forma circular, al pie de una pendiente que permitía acomodarse al público. El círculo de la danza dio lugar a la orquesta (totalmente circular) del teatro griego, lugar donde se emplazaría el coro mientras los actores se trasladaban a una plataforma, la escena, junto a la orquesta. La parte de la
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escena era el proscenio, adornado con columnas y estatuas, siendo el lugar donde actuaban los actores. y el talud de los espectadores -teatron, en griego-, con gradas y dividido en secciones, se convirtió en la cávea. El trazado en abanico de la cávea, adaptado a la pendiente de una colina, era ultracircular, sobrepasaba el semicírculo. La mayoría de los edificios teatrales fueron construidos a partir de la época clásica (s-V a.C.) Los ejemplos más destacados: el Teatro de Dionisos, en Atenas, sobre una vertiente de la Acrópolis, y el Teato de Epidauro, construido en el s-IV a.C. Cuando el recinto estaba destinado a representaciones musicales se denomina Odeón. Asociado al teatro, en Atenas se dio otro tipo de edificios: el monumento conmemorativo para sostener el trípode de metal que recibían los coros vencedores en los festivales de Dioniso. El único que se conserva es la Linterna de Lisícrates (334 a.C.), donde se empleó por vez primera el capitel corintio. 2.6. Los santuarios En la vida griega los festivales religiosos o cívicos desempeñaron un papel unificador, al congregar en un lugar a individuos de todas las polis. Los dos más importantes fueron el culto a Zeus en Olimpia, del que formaban parte los juegos, y el de Apolo en Delfos. Teniendo como centro el templo del dios, los santuarios ofrecían una serie de elementos comunes: los propileos (pórtico), camino de los peregrinos, los tesoros (templos votivos) de diferentes ciudades, el altar del sacrificio, el templo del dios principal, la stoa, el teatro, en algunos casos el estadio (si se celebraban competiciones).. 2.7. El Mausoleo de Halicarnaso. A mediados del s-IV a.C., en Asia Menor, en Halicarnaso, capital de Caria, gobernaba Mausolo, un príncipe muy helenizado, quien dispuso que se reuniesen los mejores arquitectos y escultores para construir su tumba, el Mausoleo de Halicarnaso, una de las Siete Maravillas de la Antigüedad, cuyos principales arquitectos fueron Piteo y Sátiro. Se trataba de un edificio de 50 metros de altura, en forma de pirámide escalonada sobre un cuerpo de columnas y un altísimo podio para su decoración escultórica llegaron los artistas más importantes de ese siglo. Este edificio anunciaba las características propias de la arquitectura del último período griego: el Helenismo. 2.8. La ciudad helenística Desde la muerte de Alejandro, en el 323 a.C., y con la ruptura de su Imperio, el mundo griego se organiza en torno a unos estados amplios, dejando atrás la idea de la polis o ciudad-estado. A partir de entonces, fueron los reyes y sus principales cortesanos los que promovieron las principales obras. Los nuevos ideales urbanísticos planteaban un concepto global de ciudad. Se imponen los ejes visuales, las terrazas con perspectivas y la situación de unos monumentos con respecto a otros. Los ejemplos mejor conocidos fueron las ciudades de Pérgamo y Alejandría. La monumentalidad alcanza a las formas de construcción, las dimensiones se vuelven gigantes y el hombre deja en cierto modo de ser la medida del mundo; las columnas se agrandan y las decoraciones (relieves, estatuas) se multiplican por todos los elementos arquitectónicos. Todo se convierte en un gran escenario teatral. Es una visión de la arquitectura que influyó enormemente en el arte romano, que heredó las técnicas y las formas de la arquitectura griega.
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3. LA ESCULTURA GRIEGA Aunque en sus orígenes tuvo influencias egipcias, su evolución creó un mundo de formas originales, alejadas de sus primeros modelos. Tres periodos pueden distinguirse: arcaico (hasta el s-V a C), clásico (s-V y IV a C) y helenístico (desde finales del s-IV a C). La evolución de la escultura griega conduce a que los escultores plasmen en la figura humana sus concepciones de belleza física y equilibrio espiritual (sofrosine). La belleza concebida como medida, proporción entre las partes, anatomía armoniosa, idealización del cuerpo humano. La expresión del rostro, la exteriorización de los sentimientos, es la segunda preocupación de los escultores griegos, pero manteniéndose dentro de un equilibrio idealizado hasta la época helenística. La representación del movimiento constituye otro objetivo. En los ángulos de los frontones, los artistas aprenden a doblar las figuras y a relacionar dinámicamente los grupos; durante la etapa de la escultura clásica, la flexibilidad de los miembros, la tensión muscular o la agilidad adquieren una gran viveza. Belleza, expresión y movimiento definen los rasgos de la escultura griega; a su lado hay que colocar la preocupación por el volumen. El arte egipcio había legado una concepción plana y frontal de la estatuaria; los griegos aportan el principio de que la escultura es un arte de volúmenes que requiere diferentes puntos de vista para ser contemplado. Esta conquista de la redondez y del cuidado de todas las perspectivas es lenta pero perceptible en la escultura griega. 3.1. La escultura prehelénica: minoica y micénica En Creta, la escultura creó imágenes animales y humanas, en marfil, hueso, piedra y barro cocido. Son figurillas empleadas como exvotos, encontradas en los santuarios. Las más conocidas son las diosas de las serpientes (las tanagras), sacerdotisas con los adornos y vestimentas de la diosa; su material es la cerámica vidriada. También son destacables las cabezas de toros. Un aspecto llamativo del arte minoico y cretense es la ausencia de escultura monumental. A excepción del gran relieve de la Puerta de los Leones, considerado como el primer altorrelieve de Arte occidental. La anatomía de los felinos apenas está modelada, prescindiendo de los detalles. El resto de la escultura micénica son estatuillas de marfil o terracota (pequeños relieves y figuras de bulto redondo). También destacan las máscaras funerarias de oro como la máscara de Agamenón La Edad Oscura supuso prácticamente la desaparición de la escultura. 3.2. La escultura del Periodo Arcaico. El comienzo de la estatuaria en piedra La llegada de los griegos a Egipto en la segunda mitad del s-VII a.C. les permitió entrar en contacto con el Arte faraónico; la primera consecuencia de su visión serán las grandes estatuas arcaicas (de bronce o mármol) de jóvenes -kouroi, plural de kouros- y doncellas -korai, en singular koré-, de donde arrancará la evolución de la estatuaria clásica griega. El kouros –un hombre joven- se representa desnudo, con una pierna adelantada, los brazos pegados al cuerpo, los puños cerrados y con la mirada al frente, imitando a los prototipos egipcios, aunque con unos rasgos de humanidad que faltan en el caso egipcio, como la característica sonrisa arcaica. La anatomía de la escultura masculina se transforma desde un cuerpo muy voluminoso, con una musculatura muy marcada por líneas geométricas (una cintura muy esbelta separa el tronco de las piernas, parecen dos triángulos de diferentes proporciones superpuestos) hasta un mayor naturalismo, aunque sin llegar nunca a ser una representación real. Otros rasgos de arcaísmo es la geometrización de los cabellos y los ojos almendrados. La koré o mujer joven en le Arcaísmo está de pie, con un brazo extendido y otro recogido y con una ofrenda en la mano. Aparece vestida, bien con un pesado traje de lana –el peplo dórico-,
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(dama de Auxerre) o bien con el traje típico jónico (Hera de Samos), un jitón o traje de lino y un himatión o manto terciado sobre el hombro y un brazo, de telas ligeras que permiten muchos pliegues. El complemento del traje consiste en una gran variedad de peinados. La transición al clasicismo, alrededor del año 500 a.C., se ve en los relieves de los frontones de Egina y Olimpia. En los frontones del templo de Afaia en Egina, se representa la lucha de los griegos contra los troyanos. Las figuras se amoldan con distintas posiciones a la forma de los frontones, la escena se representa conforme a un orden simétrico, algunas figuras expresan dolor y tristeza. Sin embargo, aún quedan rasgos de arcaísmo: ausencia de detalle, ojos almendrados y poca emoción de los rostros, con la “sonrisa egineta" (expresión sonriente de algunas de las figuras), que no se corresponde con el esfuerzo de la acción. El frontón oriental del templo de Zeus en Olimpia (460 a.C.) ilustra la carrera de carros entre Pélope y Enómao, presidida por Zeus. Mientras que en el frontón occidental, se representa la lucha, arbitrada por Apolo, entre centauros, representantes de la barbarie persa cuyos gestos se corresponden con el esfuerzo de la batalla, y lapitas, representantes de la moderación griega reflejada en sus actitudes y gestos sosegados a pesar del combate. En los frontones de estos dos templos, la forma triangular del espacio obligaba a doblar figuras, y la composición de las batallas exigía del escultor un dominio del movimiento y la relación. La fuerza, la variedad de las expresiones, la concepción espectacular del movimiento indican que está surgiendo un nuevo periodo. 3.3. La escultura del Periodo Clásico. La etapa de esplendor En las primeras décadas del s-V a.C., empieza la evolución hacia el Arte clásico. Las figuras inmóviles se dotan de movimiento. Se da un el desequilibrio de las caderas, los hombros y la cabeza, además de un leve giro en el sentido de la mirada. Así comienza la evolución desde la ruptura de la frontalidad hacia la conquista de la tridimensionalidad y el movimiento. La anatomía refleja un mayor naturalismo y la sonrisa arcaica desaparece. Las mandíbulas sólidas, los párpados gruesos y una expresión seca en el rostro caracterizan a las estatuas del periodo del llamado estilo severo (480-450 a.C.). Como los Tiranicidas, el Auriga de Delfos, el Poseidón de Artemisio, el Trono Ludovisi, el Discóbolo de Mirón o las obras de juventud de Fidias. EI broncista Mirón consigue en el Díscóbolo la captación del movimiento en el momento de máximo desequilibrio del cuerpo; es un instante fugaz, en el que el atleta se dispone a iniciar el giro para soltar el disco, con el cuerpo contraído y apoyado en el pie derecho. La postura era entonces de una gran audacia y esto desvió la atención del arcaísmo del cabello y la expresión, que no se corresponde con un momento de tensión física, o de los músculos planos y de la colocación sin profundidad -como de un relieve- de brazos y piernas. Manteniendo la frontalidad en su composición. Fidias es considerado como el paradigma del clasicismo (equilibrio y belleza), aunque, parte de su obra se debe a su taller. Por desgracia de sus obras han quedado escasos restos. Destacaban entre ellas la Atenea Partenos, escultura en oro, mármol y marfil de más de 12 m de altura que presidía la cella del Partenón, y el Zeus Olímpico para el santuario de Olimpia. De Atenea quedan demasiadas copias y no todas iguales, y del Zeus, considerado como la obra más perfecta de Fidias, no hay resto ninguno ni copia que refleje su grandiosidad y belleza. La cabeza de la Atenea Lemnia, también de Fidias, es considerada como uno de los mejores ejemplos de la belleza idealizada de los clásicos. NOTA: (Otras estatuas destacables de Fidias fueron: la gran estatua de Atenea Promacos en la Acrópolis de Atenas; Apolo, Hermes; y, la Amazona) La decoración escultórica del Partenón se realizó directamente o bajo la dirección de Fidias, en
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sus tres ámbitos: el friso interior de los muros de la cella, las metopas y los frontones. Las 92 metopas reparten su temática entre la Gigantomaquia (parte oriental), la Amazonomaquia (parte occidental), la Guerra de Troya (parte norte) y la Centauromaquia (parte sur). En las luchas de lapitas y centauros el movimiento adquiere efectos dramáticos y las cabezas una variedad de expresiones que colocan a las metopas en un primer puesto de la historia del relieve. En los frisos, a lo largo de todo su perímetro (más de doscientos metros), se representa la procesión de las fiestas Panateneas, cuando toda la ciudad desfilaba detrás de las doncellas que llevaban ofrendas al templo. Las figuras se relacionan y se mueven con elegancia y equilibrio. El desfile de los caballeros (jinetes a caballo) ocupa el 46 % del total del friso. En el frontón oriental se representa el nacimiento de Atenea, mientras en el frontón occidental se trata de la disputa entre Atenea y Poseidón. En sus obras, demuestra Fidias su “genio”: armonía de las figuras, composiciones equilibradas, tratamiento de cuerpos de cánones proporcionados, formas elegantes, y rigor en el tratamiento psicológico de los personajes que se aleja de la inexpresividad, para reafirmar el equilibrio espiritual, con una belleza serena de los rostros. Fidias une equilibrio y vida al inclinar levemente la cabeza en un cuerpo que permanece estático. Mención especial merece el tratamiento de los paños, los llamados “paños mojados” (los vestidos de las mujeres, muy sutiles, se adaptan al cuerpo como si fueran paños mojados) con los cuales acentúa el juego de la luz y dinamiza las figuras. Con Polícleto, gran dominador de la técnica de la fundición en bronce, se da el concepto de la belleza basada en el idealismo de las proporciones del cuerpo. Polícleto, teórico de la anatomía, establece el canon de las siete cabezas en la figura humana (seis el cuerpo más la propia cabeza). Polícleto otorga diferente función a cada pierna, analiza cada pliegue muscular y consigue un efecto de profundidad con las posiciones de piernas y brazos. Su escultura el Doriforo es un perfecto estudio anatómico, donde se subraya el ideal de belleza basado en el cuerpo humano perfecto y armónico, basado en el canon de proporcionalidad de siete cabezas. Establece criterios geométricos según partes del cuerpo: las curvas de la inguinal y del arco torácico son segmentos de circunferencia cuyos centros coinciden en el ombligo. La cabeza es totalmente esférica (figura perfecta en la parte más noble del hombre), el cabello se adapta a ella perfectamente. La cara se divide en tres segmentos: frente, nariz y boca. Otra de sus esculturas es el Diadúmeno. Pero su serie de estatuas de campeones olímpicos se ha perdido. Conocemos sus esculturas a través de las copias romanas, como con otros autores. En relación a los llamados Bronces de Riace (encontrados sumergidos, en los años 70 del s-XX, al sur de Italia), se han elaborado diversas hipótesis. Se cree que son dos héroes mitológicos, que formaban parte de un grupo escultórico mayor, debidos a la escuela de Argos o a la de Atenas. Su cronología se establece a mediados del s-V a. C., siendo alguna década anterior el Bronce A (el
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Joven), de formas más rígidas y frontales, semejante al estilo severo, que el Bronce B (el Viejo). Aparecen desnudos, pero portaban un casco corintio, un escudo y una lanza. La técnica empleada es la de fundición en hueco. (NOTA: Se cree que pertenecían al conjunto de los Siete contra Tebas del ágora de Argos y que fue realizada por escultores de las escuelas de Argos y Atenas. Según estos investigadores el Bronce A, la más antigua se debe a Agéladas, escultor de Argos que se cree fue maestro de Mirón y Polícleto, e, incluso de Fidias, Mientras que el Bronce B se debería a Alcámenes, escultor ateniense, discípulo de Fidias. Otros investigadores defienden que el autor de las dos obras fue Pitágoras de Regio (sur de Italia), contemporáneo de Fidias). En el siglo IV a. C, superado el clasicismo pleno se produce una tendencia hacia formas más barrocas (recargadas), a la estilización de los cánones, a la acentuación del movimiento, y a la pérdida del equilibrio, armonía y proporción. El fenómeno es paralelo al momento histórico en que la democracia ateniense y el sistema político de las polis griegas entran en crisis. Los principales escultores de esta época serán: Scopas, Praxíteles y Lisipo. Scopas. Es el escultor de la representación de la angustia humana en la expresión de la cara (Cabeza de Meleagro, Démeter). Acompañado de torsiones anatómicas, como en su Ménade, una bacante o mujer adepta a los ritos dionisíacos, arrebatada por la ebriedad y la danza. La propia temática contribuye a romper el concepto clásico de armonía. Aparece semidesnuda y enloquecida por el vino y el baile, en un frenesí que la contorsiona, distorsionando su anatomía. Esto se acentúa gracias al trabajo profundo en los paños que crea violentos contrastes de luz y sombra. Praxíteles. Es el representante de la ternura, el humor, introduce la experiencia de los sentidos: la sensualidad, el erotismo, el placer. Crea superficies pulidas y suaves, sin marcar excesivamente el tono muscular. Sus figuras se disponen según la "curva praxiteliana", que rompe en parte el equilibrio. Estas características están presentes en su obra Hermes con el niño Dionisios, con una tendencia al naturalismo creciente, como se observa en el tratamiento de los detalles del rostro y cabellos. La expresión, eso sí, mantiene cierta sensación de lejanía. Esto se da también en el Apolo Sauróctono y la Afrodita de Cnido, primer desnudo femenino en la historia de la escultura griega. El tratamiento gestual está idealizado, pero cargado de una media sonrisa ingenua, otorgándole esa charis o gracia que hizo tan humanas y reales las esculturas de Praxíteles. Lisipo. Representa la transición entre el Mundo Clásico y el Helenístico. Modificó el canon de Polícleto., de 7 a 8 cabezas. Su principio es el de la simetría óptica, es decir no sólo interesan las proporciones reales sino las aparentes, como se observa en su Apoxiomenos, atleta quitándose el polvo tras un ejercicio físico con una rascadera. Compositivamente rompe con los criterios clásicos, pues el brazo derecho se extiende hacia el espectador, recortando la silueta general en un escorzo que rompe la armonía frontal de la estatuaria clásica, que siempre se veía de forma clara desde el frente. A partir de entonces, para contemplar bien una escultura y comprenderla, el espectador se verá obligado a rodearla. Se multiplican los puntos de vista, lo que se enriquece con un tratamiento naturalista de la anatomía. Tampoco psicológicamente la obra responde a los postulados clásicos. No hay un hombre idealizado, sino real, Lisipo representa un atleta cansado, taciturno y con el pelo revuelto. Al retratar los rostros, a Lisipo le interesa más la personalidad del retratado que la función (como en su retrato de Alejandro Magno). Con Lisipo se reflejan los estados cambiantes del ánimo (sueño, furor, miedo, alegría, deseo...) todo lo contrario a la expresión de lo genérico en el periodo clásico. Lisipo esta anunciando el naturalismo del periodo helenístico. Aunque hay que considerarle el último de los clásicos, por su formación en los postulados de Policleto y por sujetarse a un canon. Otras obras destacables de Lisipo son: Hércules, Ares Ludovisi, Eros y Hermes.
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3.4. El helenismo La escultura alcanzó su punto máximo de desarrollo en el movimiento, la expresión y la variedad de temática (apareciendo nuevos temas). Con el giro de las figuras, retorciéndose en todas direcciones, se completó la conquista de la tercera dimensión, dando lugar a los grupos escultóricos con formas piramidales y con los cuerpos, brazos y piernas entrelazados formando una verdadera maraña humana. Se dio un creciente interés por las expresiones reales del rostro (dolor, angustia, alegría, embriaguez), sin idealización, exagerando incluso la gesticulación de los personajes. La anatomía de los cuerpos se acerca a la realidad, excesivamente fiel en ocasiones. El barroquismo del helenismo se aprecia en la profundidad y movimiento de los pliegues de los ropajes. Obras importantes del helenismo son. -Los relieves del Altar de Zeus en Pérgamo (180-160 a.C), donde al representar la lucha entre los dioses y los gigantes, aparecen cuerpos fuertes y musculosos que se revuelven en todo tipo de posturas teatrales, con toda clase de expresiones, en una composición muy compleja y bien resuelta. -El grupo escultórico mandado levantar por Atalo I al acabar la guerra con galos y sirios. El grupo central estaría presidido por la del Galo Ludovíco, que como jefe de los bárbaros se suicida clavándose la espada con una mano, mientras sujeta el cuerpo inerte de su esposa con la otra. El Galo moribundo era uno de los guerreros que rodeaban a su jefe. La escultura adquiere un sentido patético y un gran naturalismo, apreciable en el realismo de algunos elementos: anillo al cuello y bigote, símbolos de extranjerismo. El cabello y el cuerpo también son tratados con total naturalismo, incidiendo no en su grandeza sino en su derrota, en su decadencia. Compositivamente la inclinación del torso y de la cabeza desequilibran la figura, dando la sensación de que de un momento a otro el galo, herido de muerte, se va a derrumbar. De este grupo escultórico destaca también el Galo herido. -La Venus del Milo, una de las obras más populares del periodo helenístico. El artista que realizó está obra estaba influido por Lisipo, por lo que se considera esta obra una manifestación de vuelta a patrones clásicos. Hay que destacar las grandes dimensiones de la figura, y su sentido del movimiento. Se acentúa la línea sinoidea del cuerpo y el dinámico juego de paños, se marca una notable diferencia entre el tratamiento del cuerpo sutil y el de los paños, rugoso y con fuertes contrastes de luz y sombra, además la posición inestable del paño amplía la sensación de movilidad a todo el conjunto, que gana en sensualidad. Dentro de está tendencia clasicista del helenismo, destaca el Apolo Beldevere (320 a.C.), debido a Leocares, un continuador de la obra de Lisipo. -La Niké de Samotracia, de grandes proporciones, es una de las obras de la corriente "barroca" que se desarrolla en Rodas, caracterizada por la grandiosidad de las imágenes (como el perdido Coloso). Representa a la Victoria posándose erguida sobre la proa de un barco victorioso (la pieza se apoyaba sobre una proa de piedra erigida en una fuente que conmemoraba una victoria naval de los rodenses). Sus vestimentas son sacudidas hacia atrás, lo que permite un juego muy dinámico de los paños, con violentos contrastes de luz y sombra. La obra pierde todo estatismo por medio de su postura, adelantando una pierna y disponiendo sus alas hacia atrás. Lo cual, unido al juego violento de los ropajes, retuerce el eje de la composición. -El famoso grupo del Laocoonte, también debido a la Escuela de Rodas, conservado en el Vaticano, aunque sea una obra realizada en el siglo I d.C., para los emperadores romanos Vespasiano y Tito. El sacerdote de Apolo y sus dos hijos son atacados por unas serpientes monstruosas y el grupo refleja la tensión de la lucha en el afán de librarse de la picadura mortal. La obra es de gran espectacularidad dramática y dinamismo. Los tres personajes están interrelacionados y entrelazados por la línea sinuosa y trepidante de la serpiente, creando a su vez una composición centrípeta, que acentúa su fuerza expresiva al irrumpir
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la luz y la tensión de los cuerpos del centro hacia fuera. Sensación que se agrava por la disposición en diagonal de todo el conjunto. Destaca la impresionante musculatura del Laocoonte, y su rostro, con expresión de dolor y con agudos contrastes de luz y sombra en pelo, ojos, boca. Esta composición se considera la última gran obra de la escultura griega y muestra cómo la cultura romana se convirtió en la heredera de la trayectoria artística griega. -El Toro Farnesio fue la mayor escultura en bulto redondo de la Antigüedad clásica que ha llegado hasta la actualidad (más de cuatro metros de altura y más de tres metros de lado en la base, con un peso de 24 toneladas). Su tema es el suplicio de Dirce, a la que los hijos de Antíope (Anfión y Zeto, deseando vengar las ofensas a su madre) ataron a un toro salvaje que la arrastró hasta matarla. La composiciónes piramidal, dentro de la que se establecen líneas helicoidales (línea serpentinata en forma de S) de tensión ascendente sobre una base paisajística. -Otra escultura destacable del Helenismo es el Torso Belvedere. Los retratos proliferaron debido al aumento del número de altos funcionarios con dinero. Por un lado destacará una iconografía regia para los reyes helenísticos (divinizados) y un retrato naturalista por reflejar la personalidad y los rasgos reales del personaje (literatos, filósofos). También aparecerán retratos de personajes populares, representados con un gran naturalismo (Luchador, Niño quitándose una espina, Vieja borracha). NOTA: (Unos relieves reseñables del periodo helenístico son los del llamado Sarcófago de Alejandro Magno del Museo de Estambul).
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