
Bloque 1. Raíces del arte europeo: el legado del arte clásico
Se denomina arte clásico al arte desarrollado en las antiguas Grecia y Roma, cuyos adelantos de orden estético aportaron a la historia del arte un estilo basado en la naturaleza y en el ser humano, donde preponderaba la armonía y el equilibrio, la racionalidad de las formas y los volúmenes, y un sentido de imitación («mímesis») de la naturaleza que sentaron las bases del arte occidental, de tal forma que la recurrencia a las formas clásicas ha sido constante a lo largo de la historia en la civilización occidental.

1. Explica las características esenciales del arte griego y su evolución en el tiempo a partir de las fuentes históricas o historiográficas
De forma contemporánea a las grandes culturas egipcia y mesopotámica se desarrollaron dos civilizaciones en territorio griego: la cretense (isla de Creta, entre el 3000 y el 1450 a.C., cuyos restos empezaron a excavarse en el siglo XIX por Arthur Evans) y la micénica (Grecia continental, desde 1450 hasta 1200 a.C., cuyos restos empezaron a excavarse a principios del siglo XX por Heinrich Schliemann. Ambas se consideran precursoras de la cultura griega.

La civilización micénica o aquea es la que aparece reflejada en los poemas homéricos de La Ilíada y la Odisea, y su lengua era ya un griego primitivo. Esta cultura terminó en el 1200 a.C., al ser invadidos por los dorios, pueblo también de habla griega. Los dorios se asentaron en la Península griega (Doria), las costas de Asia Menor (Jonia) y el sur de Italia (Magna Grecia) y se unificaron con los habitantes de las tierras conquistadas. El proceso de consolidación política y económica de esta civilización abarcó hasta el siglo IX a. C., un período del que se conoce poco y que se llama por tanto Etapa Oscura griega.

A partir del VIII a. C. empezó a formarse la cultura griega como tal y la creatividad artística considerada como la base del arte de Occidente. Esta civilización siempre tuvo unos rasgos unitarios: 
· El racionalismo. Los griegos intentaron explicar los fenómenos naturales de manera racional, elaborando teorías sobre el universo que los rodeaba.
· El amor por la belleza, entendida como suprema armonía entre las cosas. La belleza se consigue mediante la simetría y mediante el “canon” o medida justa, concepto que se refiere a las proporciones perfectas o ideales entre las distintas partes de una figura, bien sea cuerpo humano o edificio, que es lo que confiere relaciones armónicas y por tanto belleza.

· 
El antropocentrismo, ya que consideraban al hombre medida de todas las cosas. El antropocentrismo influyó en el arte, que buscó la medida y la proporción. El arte griego no está apegado a la religión ni a la magia.

Aunque Grecia en la Antigüedad estuvo dividida en pequeños estados independientes (polis) creadas por los dorios, la civilización griega pasó por diferentes etapas:

· Etapa Arcaica (siglos VII, VII y VI a. C.), cuya forma de organización política fue la polis oligárquica, pequeña ciudad estado gobernada por los aristócratas terratenientes. En esta época los griegos comienzan la fundación de colonias por el Mediterráneo. 

Artísticamente es la etapa de formación y creación, en la que se establecen los principios estéticos del arte griego. Y especialmente en arquitectura, en esta etapa se dieron los primeros pasos en los que se basó la gran arquitectura griega:

· El establecimiento del mármol como material de los edificios más importantes.
· El establecimiento de los órdenes arquitectónicos.

· El establecimiento de las principales tipologías arquitectónicas:
·  Los edificios civiles. La práctica totalidad de la arquitectura griega estaba destinada a ubicarse en un marco urbano. Son una serie de edificios y lugares que revelan la importancia concedida a la vida ciudadana y comunitaria, muchos de ellos construidos en el Ágora o plaza pública:

· Stoas. Son largas galerías porticadas, con columnas en su frente, destinadas a la reunión y ocio de los ciudadanos y el comercio.

· Pritaneos a asambleas. Edificios para uso político, para el gobierno de las polis. Son de forma rectangular, con una sola sala en la que se levanta un púlpito desde el que se dirigen los debates, y un graderío para los políticos.

· Edificios para espectáculos, como el teatro, el odeón o el hipódromo.
· Casas cuadrangulares, con patio central y distintas dependencias alrededor.

·  Templos.

·  Santuarios. Lugar sagrado, con finalidad religiosa y sociocultural, que contaba con templos, edificios para competiciones atléticas como estadio, palestra y gymnasio, y edificios para espectáculos como el teatro o el odeón. Santuarios famosos eran la Acrópolis de Atenas, el de Apolo en Delfos, o el de Zeus en Olimpia, y en muchos de ellos se celebraban competiciones atléticas, teatrales y musicales para todas las polis de Grecia (los juegos Olímpicos comenzaron en el 776 a. C.).
· Etapa Clásica (siglos V y IV a. C.). Grecia siguió organizada en polis, en algunas de las cuales (Atenas, Corinto etc.) tras las Guerras Médicas nació la democracia, gracias a la labor precursora de legisladores atenienses de la etapa anterior como Solón, Pisístrato o Clístenes. Así, a principios del s. V a. C. Atenas, bajo la dirección de Pericles, se convirtió en la capital de la democracia, la cultura y el arte. Otras polis como Esparta continuaron con un sistema oligárquico y aristocrático.
Artísticamente, en el siglo V se alcanza la perfección absoluta del concepto griego de belleza, mientras en el IV el arte empieza a buscar la captación de lo expresivo y humano por encima de la perfección anterior.
· Etapa Helenística (desde fines s. IV a. C. hasta la conquista romana de Grecia en el siglo II a. C. y de Egipto en el 31 a.C.). Tras las Guerras del Peloponeso (guerras civiles entre polis democráticas y oligárquicas) toda Grecia cae conquistada por el rey Macedonio Filipo I en el 338 a.C. Su hijo y sucesor Alejandro Magno llevó a los griegos a la conquista del gigantesco imperio persa, que al pasar a sus herederos formaron los llamados reinos Helenísticos. En los siglos siguientes, la cultura griega se difundió por estos reinos de Asia y Egipto, a la par que asimilaba elementos orientales.

Artísticamente, en esta etapa se mezclan los elementos clásicos griegos con las ideas orientales, dando lugar a un arte que influirá en Roma. Se difundieron las formas helénicas por el antiguo Imperio Persa, pero a su vez el arte griego se impregnó de la estética de los pueblos conquistados, acentuándose la decoración y la tendencia al colosalismo. Los órdenes se emplearon con mayor libertad, dándose preferencia al corintio. Alejandría, ciudad fundada por Alejandro Magno y trazada según el tipo griego de plano regular o hipodámico, era célebre por la Biblioteca, el Museo y el Faro, edificios hoy desaparecidos. De época helenística es el Altar de Zeus, de la acrópolis de Pérgamo.

2. Define el concepto de orden arquitectónico y compara los tres órdenes de la arquitectura griega

El deseo griego de imponer al mundo natural un orden matemático y racional se dio también en el lenguaje arquitectónico, común a todo el mundo griego. Frente al colosalismo egipcio los griegos prefieren crear conjuntos proporcionados, para el artista griego la belleza es proporción y medida.
Este lenguaje arquitectónico dio lugar a los órdenes arquitectónicos, que eran la forma de ordenar los elementos en la construcción de un edificio, especialmente en la fachada. Los edificios, de carácter arquitrabado, se diferencian por el orden utilizado, basándose en cuatro partes:
· Todos los templos se levantan sobre un Basamento en forma de graderío llamado Krepis, cuyo último escalón es el estilóbato.

· La columna o elemento sustentante.

· El entablamento o elemento sostenido. Conjunto de elementos que coronan el edificio.

· La techumbre a dos aguas, que albergaba un frontón.

En la Grecia arcaica hubo dos órdenes fundamentales, dórico y jónico, a los que se sumaría en la clásica un tercero, el corintio.
1) Orden dórico. Es el más antiguo y sobrio, austero. Sus proporciones son las más robustas.

· Columna (elemento arquitectónico sustentante):
· Carece de basa, se apoya directamente sobre el estilobato.
· El fuste está formado por tambores, perfectamente ajustados. Su diámetro mengua desde el estilobato al capitel y tiene un ligero éntasis o abombamiento en su tercio inferior. En la columna encontramos una relación proporcional entre el radio del primer tambor de 
· la base (que sirve de módulo) y su altura. Por último, el fuste tiene también una serie de acanaladuras o estrías en arista viva, cuyo número varía de 14 a 26.
· El capitel consta de una o varias molduras finas (el collarino), una moldura convexa de sección semicircular (equino), y un paralelepípedo de base cuadrada (ábaco).

· Entablamento (elemento sostenido), que descansa sobre el ábaco y se compone de tres partes:
· El arquitrabe o dintel, formado por bloques horizontales de piedra lisa.

· El friso, sobre el arquitrabe, consta de triglifos (bloques rectangulares recorridos por una triple acanaladura vertical y con gotas en su base) y, entre ellos, las metopas (pequeñas losas, también rectangulares, que suelen tener relieves decorativos).
· La cornisa, saliente de perfil rectangular.
· El tejado es a dos aguas y forma dos triángulos (frontones) en las fachadas del templo.

2) El orden jónico. Es de mayor esbeltez y apariencia más ligera que el dórico.
· Columna:

· Tiene basa. La más usual es la llamada ática que combina dos molduras convexas (toros) y una cóncava (escocia).

· Su fuste no tiene éntasis y se halla recorrido por 24 estrías en arista muerta o pulida. La altura oscila entre 16 y 21 módulos o tambores.

· El capitel está formado por collarino, equino con dos grandes espirales o volutas a los lados, y un ábaco reducido. El equino se suele decorar con ovas, mientras que las volutas y el ábaco llevan frecuentemente decoración de perlas.

· El entablamento está compuesto por un arquitrabe dividido en bandas en resalte (llamadas platabandas), un friso, liso o con relieves, y la cornisa con los frontones.

3) Orden corintio. Surgió tardíamente, en el V a. C., y se impuso en la etapa helenística. Es una variedad del orden jónico cuyo capitel tiene como decoración una doble fila de hojas de acanto en la parte inferior, y en la superior rosetas y hojas grandes enroscadas, los caulículos. Un ábaco sirve el apoyo al entablamento, que es similar al de orden jónico.
3. Describe los distintos tipos de templo griego con referencia a las características arquitectónicas y a la decoración escultórica
La religiosidad griega es distinta de la oriental, ya que los dioses presentan características típicamente humanas, algo habitual en una cultura que atribuía gran valor a la libertad individual. 

El símbolo de la ciudad-estado griega era el templo, el edificio más representativo o arquetípico de su arte. Era la casa en que se guardaba la imagen del dios. 
Los templos griegos eran construidos para ser admirados desde fuera, en el ámbito urbano, como si de inmensas esculturas se tratara. Por eso se cuida más el volumen exterior que el espacio interior. Les interesa la envoltura del edificio, la visión general que del templo obtiene el espectador. Por el contrario, su interior era una simple sala rectangular sin luz ni aireación, el receptáculo para la imagen divina Los fieles no se reunían allí para las ceremonias del culto, que se celebraban en el exterior ante un altar.

La planta más frecuente era la rectangular (usaron excepcionalmente la planta circular rodeada de columnas, lo que recibe el nombre de templo monóptero), y se cubría con una techumbre a dos aguas con tejas en su exterior. Este sencillo esquema varía según tres cuestiones:

· Según el número de salas. Suele tener tres partes:

· Pronaos (vestíbulo)

· Naos o cella (sala de la estatua)

· Opistodomos (cámara para guardar las ofrendas).

· Según la disposición de las columnas exteriores:

· Si se limitan únicamente a la fachada principal, el templo es próstilo.
· Cuando las tiene en el frente y en la parte posterior es anfipróstilo.
· Si las hay alrededor de todo el templo es períptero.
· Y es díptero si tiene doble hilera de columnas en su torno.
· Según el número de columnas de la fachada:

· Si tiene dos es dístilo
· Si tiene cuatro tetrástilo
· Si tiene seis hexástilo
· Si tiene ocho octástilo.

Los templos se completaban con una profusa decoración escultórica en su exterior:

· Relieves y esculturas en bulto redondo en las metopas dóricas, en los frisos jónicos y en ambos frontones triangulares.

· Motivos seriados, como rosetas, palmetas, ovas, perlas, grecas etc., adornando las molduras.

· Acróteras, es decir, esculturas con figuras de monstruos en las esquinas de los frontones que disimulan los canalones para el desagüe de la lluvia.

· También tuvieron policromía, aunque ha desaparecido. 

Ejemplos de templos más representativos: 

· Los templos más antiguos son de la época arcaica, y se erigieron en orden dórico:

· Templos de Hera y Poseidón, en Paestum, Sicilia (Magna Grecia).
· El templo de Apolo en Corinto, en la Grecia peninsular.

· El templo de Artemisa, en Éfeso (Asia Menor), una de las siete maravillas del mundo antiguo.

· En la etapa clásica hay templos dóricos y jónicos, como el Templo de Zeus en Olimpia, el de la Concordia en Agrigento (Sicilia) y los edificios de la Acrópolis de Atenas.

· En el periodo  helenístico se dio preferencia al orden corintio. De época helenística son el Olimpeion de Atenas y el Altar de Zeus de la acrópolis de Pérgamo.

La Acrópolis de Atenas

La reconstrucción de la acrópolis representa una celebración de la victoria sobre los persas, pero al mismo tiempo una manera de reafirmar la supremacía de Atenas (el estratega de la ciudad, Pericles, conocía perfectamente el valor propagandístico de la arquitectura monumental). La acrópolis era un santuario dedicado a la diosa Atenea, esto es, un lugar sagrado con una finalidad tanto religiosa como sociocultural. En este lugar destacan los siguientes edificios:
· Partenón
Es el templo más sobresaliente del santuario. Fue construido por los arquitectos Ictinos y Calícrates, supervisados por Fidias. El templo usó dos órdenes arquitectónicos, el dórico y el jónico, y fue construido íntegramente en mármol. Es octástilo, períptero, y por sus dos pórticos con columnas, anfipróstilo. La planta fue concebida como la unión de dos templos, cada uno con su pronaos y su naos (en la naos mayor estaba la estatua de Atenea, esculpida por Fidias; la naos menor funciona como opistódomos. El Partenón muestra los mayores avances arquitectónicos del momento. Así, para evitar las sensaciones deformantes producidas por la vista humana y conseguir que la apariencia de los edificios fuese armónica y perfecta, los griegos aplicaron una serie de correcciones ópticas:
· Las columnas no son todas iguales, sino que las del centro de la fachada tienen unos centímetros más de altura que en las esquinas. Como consecuencia, las líneas horizontales del entablamento no son rectas, sino ligeramente curvas en la parte central.
· La Krepis o basamento presenta la misma curvatura, para producir efecto de línea recta.
· La distancia entre las columnas es menor en las esquinas.

· Las columnas se inclinan ligeramente hacia el interior, para evitar la sensación visual de que se abalanzan hacia el espectador.
· Las columnas de los ángulos son más gruesas porque si no parecerían más pequeñas.

· El fuste del orden dórico tiene éntasis, para evitar que parezca estrecharse en el centro.

· Erecteion
Su arquitecto fue Filocles. Estaba dedicado a tres deidades, cada una con su cella o capilla: Atenea, Poseidón y Erecteo, que da el nombre al edificio. Es totalmente asimétrico, lo cual supone una gran excepción en la arquitectura griega. Muestra dos pórticos de estilo jónico y una tribuna cuya cubierta se sostiene sobre cariátides, esto es, grandes estatuas femeninas con la función de soporte.
· Niké Áptera
Obra de Calícrates. Pequeño templete dedicado a Niké (Victoria) que conmemora la victoria sobre los persas en la Batalla de Salamina (480 a. C.). Además es Áptera (sin alas) porque la leyenda dice que los atenienses se las cortaron para que no pudiese huir y protegiese siempre a la ciudad. Es un templo tetrástilo y de orden jónico situado junto a los propíleos, entrada monumental de la Acrópolis.
4. Explica la evolución de la figura humana masculina a partir del Kouros de Anavysos, el Doriforo (Policleto) y el Apoxiomenos (Lisipo)
La escultura griega constituye uno de los capítulos más brillantes de la Historia del arte universal. Gran parte de las piezas originales se han perdido, pero disponemos de multitud de copias romanas, que han provocado la admiración en generaciones de amantes del arte.

En sus creaciones, centradas en la representación humana (en representaciones de dioses, héroes, atletas, etc.), evolucionó rápidamente desde un arte hierático, frontal, rígido e inexpresivo, propio de la época arcaica, hasta la búsqueda del movimiento, del desarrollo en el espacio y de la relación proporcional entre las partes del cuerpo, consiguiendo arquetipos o cánones ideales por su perfección técnica y formal, propio de la época clásica. Después la evolución escultórica condujo a la expresión del sentimiento, en el periodo postclásico (siglo IV a.C.), y al patetismo y la emoción de algunas escuelas helenísticas.
ETAPA ARCAICA

Kouroi y Korai no son retratos propiamente dichos, sino la representación del cuerpo masculino desnudo y femenino vestido.

El Kouros es una representación en piedra de un hombre joven desnudo. Normalmente tiene carácter votivo, es decir, de agradecimiento a los dioses por el triunfo en una competición atlética. La influencia egipcia es manifiesta en el volumen cerrado y en la frontalidad.

Los kouroi están representados de pie y adelantan la pierna izquierda, su cuerpo es rígido y los brazos están pegados al cuerpo con los puños cerrados. Su anatomía es precaria: los músculos son planos o apenas modelados, a veces tan sólo marcados por surcos incisos; los ojos aparecen almendrados y prominentes y el pelo tiene trazos geométricos. Muestran una mueca en los labios, la sonrisa arcaica, que parece querer dotarles de una vida que los hace inconfundibles con las obras egipcias. Entre los ejemplos más conocidos están el Kouros de Anavysos, el Moscóforo y el Efebo de Kritios (ya casi clásico).
El Kouros de Anavisos o de Creso (530 a.C.)

Es un mármol de 1´95 metros de altura que fue encontrado en Anávisos (Grecia). Se cree que funcionaba como un lápida para la tumba de un joven guerrero caído llamado Creso La escultura de pie parece avanzar hacia adelante y muestra la típica «sonrisa arcaica» en su rostro. Se encuentra en el Museo Arqueológico Nacional de Atenas. La inscripción de la base de la estatua dice: «Detente y llora ante la tumba del fallecido Creso, a quien el furioso Ares destruyó un día luchando en las filas más avanzadas».
Las Korai representan la anatomía femenina vestida. Son las doncellas encargadas del mantenimiento de los templos, con una postura siempre igual: un brazo pegado al cuerpo y el otro extendido ofreciendo algo a la divinidad. 
Las Korais más antiguas son la Dama de Auxerre y la Hera de Samos, ambas del siglo VII a C. La Koré del peplo es del siglo VI. Durante la segunda mitad del siglo VI a C. se realizaron en Atenas numerosas figuras femeninas para exvotos en los templos de la Acrópolis. Son las Korai de la Acrópolis, de menor tamaño, con la sonrisa arcaica y el cabello trenzado geométricamente, que se complementa con los pliegues de la ropa que caen paralelos o en abanico. Visten a la moda jónica, con una túnica fina (chiton) y un manto (himation).
ETAPA CLÁSICA

· Transición al clasicismo (finales del siglo VI y primera mitad del siglo V a.C.).
La escultura comenzó a liberarse del arcaísmo, eliminando la sonrisa y los ojos almendrados para representar rostros serios aunque inexpresivos (aunque realicen esfuerzos), y buscando el movimiento.

De esta etapa son el Auriga de Delfos y el Poseidón del Cabo Artemisón, en bronce, y los mármoles de los Frontones del templo de Zeus en Olimpia y del templo de Afaia en Egina, y el Trono Ludovisi.
El Auriga de Delfos
Es uno de los escasos bronces griegos que se conservan, y se realizó en en el año 474 a.C. para conmemorar la victoria del tirano Polizalo de Gela en la carrera de cuadrigas de los Juegos Píticos (en honor de Apolo en el santuario de Delfos). La figura, de tamaño natural (1,80 metros de altura), parte de un grupo más amplio del que sólo quedan fragmentos de cuatro o seis caballos y un pequeño esclavo que se situaría ante ellos.

La figura erguida recuerda mucho las esculturas arcaicas. Sin embargo, la marcada frontalidad tiende aquí a desaparecer gracias a la introducción de matices que dotan a la figura de una mayor tridimensionalidad: los pies se sitúan oblicuamente respecto al cuerpo, que muestra una leve torsión lateral, de acuerdo con los brazos y cabeza. Los pliegues de la túnica, ceñidos en la cintura y sueltos en el torso, crean un volumen que rompe con el hieratismo propio de épocas pasadas. Este movimiento es, no obstante, mínimo, muy lejos del que realmente podía mostrar un auriga sobre un carro, es decir, no se trata de una obra realista, naturalista. El rostro mantiene un gesto sereno, como concentrado, en el que ha desaparecido la sonrisa (propia también del periodo arcaico).

Como en otras esculturas del periodo, se han utilizado otros materiales nobles: los ojos se elaboraron con incrustaciones de piedras de color, la diadema conserva restos de plata, el cobre es el material empleado en los labios.
· Plenitud del Clasicismo (segunda mitad del s. V a. C.)

La escultura griega clásica busca la belleza ideal, conseguida a través del “canon” (la proporción y medida justa, que confiere armonía), la representación naturalista de la anatomía corporal, y una cabeza redondeada con facciones idealizadas y simétricas, serena e inexpresiva. Se buscará la perfección y la belleza de manera ordenada y dentro de unas normas (canon), consiguiendo una belleza fría, inexpresiva e impersonal.
MIRÓN

Broncista y primer escultor del clasicismo, para él lo esencial era la representación del movimiento en el ser humano.

El Discóbolo
Es su obra maestra, de la que conservamos copias romanas en mármol. Es un atleta lanzador de disco (Hiakyntos, triunfador en los juegos Olímpicos) que aparece representado cuando, concentrado y en la postura reglamentaria, se dispone a lanzar. Contrasta la tensión de los músculos de las piernas y los hombros con la fría serenidad del rostro, que no expresa esfuerzo.
POLICLETO 
Era un broncista de Argos que escribió un tratado, “Canon”, sobre las proporciones armónicas del cuerpo humano masculino, que plasmo en varias esculturas conocidas por copias romanas. Consideraba como medida para todas las partes del cuerpo el dedo índice: la suma de tres índices debía ser la medida de la cabeza, con siete cabezas se obtendría la altura total del cuerpo, dos cabezas y media darían la anchura de los hombros.
El Doríforo
Lo conocemos únicamente por copias romanas, aplica estos principios de manera rigurosa, de modo que la cabeza es la séptima parte del cuerpo. Es una escultura que responde a planteamientos geométricos: la cabeza es muy esférica y la vertical que divide el centro del rostro se compone de tres segmentos iguales (frente / nariz / boca y barbilla). La figura muestra un ritmo deambulatorio como si estuviera entre un paso y el siguiente. La postura es de “contraposto” con equilibrio compensado: el torso presenta una ligera inclinación hacia el lado derecho y la cabeza gira en la misma dirección. El punto de vista es todavía bastante frontal, pero incorpora el espacio al retrasar la pierna izquierda y adelantar el brazo que sostiene la lanza.
En el Diadoumenos, un atleta atándose una cinta a la cabeza, anatomía y postura están tratadas con mayor libertad.
FIDIAS
Representa la culminación del clasicismo por su maestría en el equilibrio compositivo y en la idealización de las formas, por la serena expresividad de los rostros, por la solemne majestuosidad de sus dioses, y por la perfección técnica vista en sus “paños mojados” (un tratamiento de los pliegues de los ropajes que dan sensación de transparencia). Trabajó el mármol, el bronce, y el oro y marfil (escultura criselefantina)
Dirigió las obras de la Acrópolis, donde situó su gran bronce de Atenea Promachos (defensora) de 13 metros de alto, y realizó la gran estatua criselefantina de Atenea Párthenos (triunfante, portando en la mano una Niké o Victoria), a la que los atenienses rendían culto en el Partenón. Estas obras están perdidas, pero las conocemos por copias romanas en mármol.

Dirigió la decoración escultórica del Partenón, en mármol. El programa iconográfico consistía en tres temas superpuestos jerárquicamente:

· Los frontones, estatuas en bulto redondos dedicados a Atenea. El del oeste representa su nacimiento, el del este la disputa entre Atenea y Poseidón por el patrocinio de Atenas.
· Las noventa y dos metopas son altorrelieves con temas relacionados con el héroe ateniense Teseo: amazonomaquia, gigantomaquia y centauromaquia.

· El Friso de las Panateneas, situado en la parte alta exterior del muro del templo, es un bajorrelieve que representa la procesión de las fiestas Panatenaicas, en que el pueblo de Atenas ofrendaba un velo a la Diosa. Es la culminación del equilibrio ideal fidíaco, por la armónica fusión de cuerpos y vestimentas, por el ritmo solemne y variado del relieve procesional, por la expresión serena de rostros y gestos.

De la plenitud clásica se conservan también algunas obras anónimas, como los guerreros de Riace. Quizás la más hermosa es la Niké atándose la sandalia, excepcional ejemplo de paños mojados, que adornó el pretil del templo de Niké Áptera.
· Crisis del clasicismo o período posclásico (siglo IV a.C.)

Tras las guerras del Peloponeso Atenas dejó de ser el centro artístico, que pasó a las ciudades jónicas del Asia Menor.

La escultura dio un gran giro y va a buscar la belleza y la perfección a través de lo diverso (no en lo ordenado a través de las normas del canon) y de lo expresivo (no en lo frío, inexpresivo e impersonal). El resultado fue una escultura personalista, cálida, que expresa los sentimientos, es decir, humana. Los dioses perdieron la serenidad de Fidias y parecen hombres realizando acciones intrascendentes. También aparece el desnudo femenino. Las formas se estilizan, se multiplican los puntos de vista (Lisipo) y se empiezan a expresar sentimientos intensos (Scopas).

PRAXÍTELES
Ateniense, fue escultor de mármoles y creador de un estilo: buscaba la expresividad de la gracia juvenil en las sonrisas algo melancólicas y en la curvatura del cuerpo (acentúa el contraposto de Policleto creando la curva praxiteliana, sinuosa y rítmica, que difumina las aristas de los cuerpos modelando con una suavidad que hace que las figuras parezcan inestables e indolentes, blandas y voluptuosas). Buscó la belleza ideal, pero la impregnó de hedonismo y de sensualidad. Fue escultor de dioses, pero humanizados, despojados de majestad y de grandeza: Apolo sauróctono, Afrodita de Gnido etc.
Hermes con Dionisos niño (o de Olimpia)
Es su obra más representativa y refleja todas las características citadas de Praxíteles. Conservamos un gran mármol de 213 centímetros de altura que se encuentra en el Museo Arqueológico de Olimpia, cuya autoría se discute (o es el original del propio Praxíteles, datado sobre 340 a.C., o bien, según otros autores, una copia del siglo I d.C.). Representa a un dios Hermes, juvenil, sensual y humanizado al máximo, ofreciendo un racimo de uvas al dios Dionisos, todavía niño.
SCOPAS
Trabajó el mármol, pero de manera completamente diferente a Praxíteles. Su estilo, llamado “moral”, consistía en representar las emociones del alma, captar la expresión de melancolía y sufrimiento interior, como se ve en la Cabeza de Meleagro. Es lo que se llama patetismo, que influyó en algunas escuelas helenísticas. Por ello sus personajes, sobre todo héroes de las tragedias de la literatura griega, son muy expresivos: esculpe los ojos rehundidos, la boca entreabierta, la frente saliente, el cuerpo movido y tenso, como queda patente en los relieves del Mausoleo de Halicarnaso y en la Ménade danzando.
LISIPO
Discípulo de Policleto, modificó su canon (el cuerpo es ocho veces la cabeza para esculpir un tipo humano más esbelto), y añadió a sus obras rasgos físicos de Alejandro Magno, de quien fue escultor predilecto y al que realizó varios retratos. Dominó el espacio a través del movimiento en tres dimensiones y de la variedad de puntos de vista.

Apoxiomenos (325 a.C)
Las características de Lisipo se ven en obras como ésta, un mármol del que conservamos copias romanas como la de los Museos Vaticanos de Roma. Es un atleta limpiándose la arena y el sudor con un “strigile” (rascador de metal) tras la competición.
ETAPA HELENÍSTICA

En la época helenística (desde fines del siglo III hasta el I a.C.) la escultura copió todos los estilos anteriores y absorbió elementos de las culturas orientales que la transformaron. Acentuó la expresividad, el movimiento, los valores espaciales (composiciones escultóricas complejas que se pueden observar desde distintos puntos de vista). Su originalidad no reside en la técnica, sino en la temática, con nuevos temas como la infancia, (niños en actitudes cotidianas, anecdóticas, naturales, como jugando, sacándose una espina, llorando etc.), la violencia (peleas, combates, competiciones de boxeo etc.), la fealdad (naturalismo realista, no idealizado, con rostros y cuerpos deformados), el exotismo oriental o el erotismo.
· Escuela de Pérgamo. Cultivó con preferencia lo patético y lo heroico.

Destacan las estatuas de los gálatas derrotados: el centro lo ocupaba el jefe, suicidándose tras matar a su esposa; alrededor, cuatro galos moribundos arrastran su dolor.
Altar de Zeus
Monumento religioso en forma de U levantado sobre una basa. Construido originalmente en la acrópolis de Pérgamo por el rey Eumenes II (197-159 a.C.), fue descubierto debido a unas excavaciones y llevado a Berlín. Era un edificio conmemorativo que ensalzaba al Estado de Pérgamo y el triunfo obtenido por Eumenes II en la batalla de Magnesia, en el año 190 a. C., sobre los seléucidas y los celtas/gálatas, a la vez que servía como altar donde realizar los sacrificios en honor al dios Zeus y a la diosa Atenea victoriosa. Sus frisos monumentales están compuestos por más de 100 altorrelieves que representan, con un estilo expresivo y dinámico, una Gigantomaquia (lucha mítica de Zeus y Atenea contra los gigantes por el dominio del Olimpo), descrita detalladamente por Hesiodo en su obra “Teogonía”.

Detalle de Atenea y Gea. La hija de Zeus agarra del pelo y levanta sin esfuerzo al gigante Alcioneo, que con sus ojos desmesuradamente abiertos, su frente arrugada y su vientre convulsivamente contraído expresa sufrimiento y miedo mortal, ya que acaba de perder el contacto con su madre Gea, la Tierra, que aparece en la parte inferior derecha, y deja de ser invulnerable. La serpiente sagrada de Atenea matará a Alcioneo mordiéndole en el pecho. Llegando desde la derecha, Nike consumará la victoria.
· Escuela de Rodas. Se caracterizó por la complejidad compositiva y el movimiento.
Destaca el Laocoonte y sus hijos, obra de Agesandro de la que se conserva una copia hecha en torno al año 50 a.C. Esculpe un castigo que Apolo infligió a su sacerdote consistente en morir junto a sus hijos asfixiados por enormes serpientes. Es un grupo ultrarrealista, de intenso patetismo y movimiento, claro antecedente de la escultura barroca; también influyó mucho en Miguel Ángel y el Renacimiento. 
La Victoria (Niké) de Samotracia
Obra original de Pitócrito, del s. II a. C., que muestra la majestuosidad y el movimiento de los ropajes sacudidos por el viento sobre un cuerpo terso y vibrante. Copia la técnica de los paños mojados de Fidias y la curva praxiteliana. Se conserva en el museo del Louvre (París).
· Escuela de Alejandría. Alejandría se convirtió, con los Ptolomeos, en un importante centro económico, cultural y artístico. Abundan las estatuillas de terracota que representan temas cotidianos.
· La Venus de Milo. Mármol de 211 cm de altura, original del siglo II a.C. y conservado en el museo del Louvre, que representa un semidesnudo de Afrodita (Venus en la mitología romana), diosa del amor y la belleza. El rostro clásico, sereno, inexpresivo, y la curva praxiteliana se unen al tratamiento de paños mojados de Fidias. Es una obra muy clásica.
5. Explica las características esenciales del arte romano, su evolución en el tiempo a partir de fuentes históricas e historiográficas
Roma es una ciudad creada junto al río Tíber por las tribus latinas que habitaban las colinas del Lacio (región de Italia central). Su historia Roma tiene tres etapas definidas:

· La Monarquía (siglos VIII a VI a. C., a veces bajo dominio etrusco).

· La República (509-27 a. C.). Expulsado el último rey etrusco, se instaura una República (el poder lo ejercen varias instituciones, el Senado y los magistrados, elegidas entre los ciudadanos en unas asambleas llamadas comicios), pero de carácter oligárquico, no democrático (esas instituciones recaían siempre en manos de las familias nobles, los patricios). Es el periodo de las grandes conquistas, primero Italia, más tarde todo el Mediterráneo, lo que generó grandes riquezas paras la ciudad, pero que no se repartieron de forma igualitaria, cayendo en maños patricias.
El siglo I a.C. vio, como consecuencia, grandes enfrentamientos civiles entre partidarios de mantener el sistema (optimates como Sila) y partidarios de democratizarse y repartir la riqueza (populares como los hermanos Graco o el general Mario), revueltas de esclavos (Espartaco), y finalmente los triunviratos (períodos de luchas entre generales y contra el Senado por hacerse con el poder en Roma, como el triunvirato de César, Pompeyo y Craso, y el de Octavio, Marco Antonio y Lépido). Finalmente, Octavio Augusto se proclama emperador en el 27 a.C.

· El Imperio (hasta el 476 de nuestra era). Es frecuente subdividir la etapa imperial en Alto Imperio (siglos I y II), que es una etapa de desarrollo económico y expansión, crisis del siglo III, y Bajo Imperio (siglos IV y V).
Los romanos hicieron grandes aportaciones a los pueblos conquistados, destacando el derecho, la lengua común, las obras públicas, la cultura (filosofía, literatura, historia o geografía). Es lo que se conoce como Romanización.

La civilización romana se asentaba en dos pilares culturales: la tradición itálica (etrusca, preferentemente) y la gran cultura griega, que asimilaron y transmitieron a todo su imperio. Muestra de ello es la asimilación de sus dioses con los griegos.

El arte romano como tal se inicia en la época republicana, primero influenciado por el arte etrusco y luego por el arte griego de las colonias que éstos tenían en la magna Grecia (sur de Italia y Sicilia). Tras la conquista de Grecia en el siglo II a.C., aumenta la influencia helena (muestra de ello son las numerosas copias de las grandes esculturas helénicas), creando un arte que difundirán por todo su imperio. Una de las características que definen al arte romano es el intenso sincretismo, es decir, la capacidad de asimilar la cultura de otros pueblos. Estas aportaciones el romano las adaptaba a su idiosincrasia.

Debido a la gran expansión del Imperio Romano, que difundió el arte clásico grecorromano por casi todos los rincones de Europa, norte de África y Próximo Oriente, y la abundancia de restos de su arte, ésta ha tenido una gran influencia en el desarrollo del arte occidental, sentando la base evolutiva del futuro arte desarrollado en estas zonas y siendo en muchos periodos la referencia. 
Además, se empleó el arte como medio de propaganda del Estado.

6. Describe las características y funciones de los principales tipos de edificios romanos
Los arquitectos romanos eran grandes ingenieros y constructores que, por su espíritu pragmático, buscaron siempre el sentido de lo útil, lo práctico. Aunque sin renunciar a la belleza, anteponen lo práctico a lo estético. Los métodos constructivos buscaban la resistencia del edificio y su utilidad:

· Al ser una arquitectura funcional, el edificio se adecúa a la función a que está destinada, creando tipos de construcciones específicas como puentes, termas, mercados etc.

· Al ser una arquitectura práctica, los edificios se estructuran para hacer su uso más fácil y cómodo, sin que esto vaya en detrimento de su belleza.

Al emplear el arte como medio de propaganda del Estado (sobre todo en el Imperio), la arquitectura romana era de carácter monumental, perdiéndose la idea de la proporción griega. La grandiosidad se reforzaba con una gran ostentosidad decorativa. Cuidan los exteriores y desarrollan el concepto de fachada, diferente según la obra.
La arquitectura romana era eminentemente dinámica, producto de la estudiada combinación de arcos, bóvedas, muros, etc., en una interacción de empujes y contrarresto, de macizos y de vanos. Se potenció el espacio interno unitario, amplio, dilatado, a veces enorme, que conseguían gracias al empleo de bóvedas y sus correspondientes estructuras de contrarresto.

Las características técnicas de la arquitectura romana son:

· Como materiales usaron la madera, para las cubiertas, y el ladrillo y la piedra para los muros (en sillares o mampostería), revistiendo los edificios importantes desde la época de Augusto con planchas de mármol, estuco pintado o mosaicos por el pobre aspecto de algunos materiales. Como relleno de los muros se usó el hormigón (innovación romana que consiste en una mezcla de cal, arena y roca volcánica).

· Las cubiertas podían ser arquitrabadas (techo plano y con tejado a dos aguas), o abovedadas (arco de medio punto, bóvedas de medio cañón y cúpulas de media naranja, semiesférica). Era frecuente combinar ambos sistemas en un mismo edificio, combinando arco y dintel, o incluso techumbre a dos aguas con bóvedas y cúpulas.

· Como soportes utilizaron sobre todo la columna. Emplearon los tres órdenes griegos y aportaron dos más:
· Toscano. De origen etrusco, es una modificación del dórico, con fuste liso y collarino separado del equino.
· Compuesto. Mezcla el jónico y el corintio, o el jónico y el toscano.

Como los edificios romanos eran de gran altitud, se estableció un escalonamiento de los órdenes por pisos.
Tipos de edificios romanos

La mayor parte de edificios se construía en la ciudad, centro de la vida política, comercial, cultural y lúdica. A excepción de Roma, las ciudades del imperio se construían ordenadamente, constituyendo un rectángulo, rodeado de murallas, atravesado por dos grandes calles principales (cardo y decumano), que se cruzaban perpendicularmente en el foro o plaza pública. Aquí se levantaban los principales edificios políticos, religiosos y comerciales. Las casas se ubicaban alrededor del foro, y a las afueras se ubicaban los edificios para espectáculos.

a) Arquitectura religiosa

El templo romano es fruto de la influencia griega y etrusca. Encontramos varios tipos:

· El modelo más característico fue el de planta rectangular, que recordaba a los griegos. Se dispone sobre un elevado basamento, con acceso escalonado únicamente por la fachada. Está rodeado de columnas pero, mientras el pronaos es porticado con las columnas exentas, en el resto están adosadas al muro, es decir son templos pseudoperípteros. Suele carecer de decoración en los frontones, y se cubre con techumbre a dos aguas.
Ejemplos bien conservados son el de la Fortuna viril, en Roma y en España los del templo de Diana en Mérida y el de Vic.

La Maison Carrée, en Nimes

Está perfectamente conservada. Construido a finales del siglo I a.C. o principios de nuestra era, es de planta rectangular, mide 26 m de largo y 15 m de ancho, con una altura de 17 m. Tiene una cubierta a dos aguas y la única escalera de acceso está en la fachada porticada, que daba al foro de la ciudad. El templo es considerado paradigmático de la arquitectura romana debido a que se alza sobre un gran podio de paredes verticales y a que es un templo pseudoperíptero, cuyas semicolumnas laterales y traseras se adosan al muro de la cella (el santuario propiamente dicho, reservado a la imagen de la divinidad). Es un edificio hexástilo, y de orden corintio.
· Templos monópteros circulares, rodeados de columnas, como el templo de Vesta en Roma.
· Templos de planta circular abovedada.
El Panteón, de Roma

El más importante templo de este tipo, tiene un pórtico adintelado octástilo, de la época de Augusto (27 a.C.), pero la parte más grandiosa es la monumental rotonda, edificada por Adriano (123 d.C.), rodeada de 15 exedras (ábsides) rectangulares y circulares consagradas como capillas a los diversos dioses del imperio. La rotonda está cubierta por una cúpula de media naranja de 43 m de diámetro, sobre tambor, decorada con cinco hileras de casetones y con un óculo en el centro que constituye el único foco de iluminación. Su monumentalidad, el espacio equilibrado y unitario, el sistema de contrarresto y el simbolismo cósmico de la semiesfera central, hacen del Panteón una obra arquetípica del arte romano y uno de los edificios más grandiosos del arte occidental.
· Los altares, como es “Ara Pacis Augustae”. Terminado en el año 9 para conmemorar el fin de las guerras cántabras y de la Galia, era un enorme monumento en mármol erigido para exaltar la figura de Octavio Augusto, el “gran pacificador”. En él se hacían sacrificios a la diosa de la paz.

b) Arquitectura civil

Edificios públicos
· Los baños públicos (termas) eran los centros de relación social más importantes. El núcleo los constituían las salas de baño: frigidarium (baño frío), tepidarium (templado) y caldarium (caliente), que se disponían uno a continuación de otro, creando un eje longitudinal de simetría; a ambos lados estaban las restantes dependencias para vestuarios (apodyterium), palestra, salas de reunión, biblioteca, etc. Se erigían con sistema abovedado, con arcos, bóvedas y cúpulas.
Fueron grandiosas las Termas de Caracalla y de Diocleciano, ambas en Roma, de las que únicamente se conservan algunas ruinas. En Castilla y León las termas de Clunia (Burgos)

· Las Basílicas (actividades comerciales y administración de justicia). Son de planta rectangular, con tres o cinco naves separadas por columnas, uno o dos ábsides enfrentados, y un púlpito para el magistrado.
Basílica de Majencio y Constantino, en Roma.
La basílica más importante, fue comenzada por el emperador romano Majencio a principios del siglo IV y terminada por Constantino I, que venció y arrebató el poder al anterior. Este monumento es uno de los últimos y más grandes edificios de la época imperial, y es probablemente, en volumen, la sala más grande construida en la Antigüedad. Pudo contener numerosas estatuas de los dioses exhibidas en hornacinas situadas en los muros. La función predominante de esta basílica en concreto fue albergar la actividad judicial del prefecto urbano, el cargo administrativo más importante de la ciudad en la época bajo imperial, y también sede del tribunal utilizado para los procesos relacionados con los miembros del Senado. 

Edificios para espectáculos (construidos a las afueras de la ciudad).

· El teatro recuerda el modelo griego pero, a diferencia de aquel, suele estar edificado, no adosado a una ladera. Las gradas (cavea) están construidas sobre galerías abovedadas con escaleras de acceso a los diferentes pisos, llamadas “vomitorios”, y son semicirculares igual que la “orquestra”, destinada ahora a las autoridades; la escena (scena) para los actores tiene un decorado monumental, el “frons scenae”.

Se conservan en excelente estado el Teatro de Mérida y el de Marcelo en Roma. En Castilla y León está el teatro de Clunia Sulpicia en Coruña del Conde (Burgos).
El teatro de Mérida
Fue levantado por la  en la colonia Emérita Augusta, actual Mérida. Su creación fue promovida por el cónsul Marco Vipsanio Agripa y, según una fecha inscrita en el propio teatro, su inauguración se produjo hacia los años 16-15 a. C. Ha sufrido varias remodelaciones, la más importante hacia el año 105, en época del emperador Trajano, cuando se levantó el frente escénico actual. El teatro fue abandonado en el siglo IV d. C. tras la oficialización en el Imperio romano de la religión cristiana, que consideraba inmorales las representaciones teatrales. El edificio fue cubierto de tierra y durante siglos su única parte visible fue la summa cavea, las gradas superiores. Las excavaciones arqueológicas comenzaron a principios del siglo XX.
· En el anfiteatro tenían lugar los espectáculos sangrientos más populares: las luchas de gladiadores, la caza de fieras y naumaquias. Eran edificios de planta elíptica, con un graderío que se cerraba en torno a la arena, en la que se celebraban los eventos lúdicos. En su subsuelo estaban las “cárceres”, estancias y pasadizos tapaban con tablazón de madera que servían para jaulas de fieras y dependencias de gladiadores.
Se conservan los de Nimes y Arlés, en Francia, y los de Mérida y Tarragona en España.

El anfiteatro Flavio o Coliseo, en Roma
El más importante, erigido por el emperador Vespasiano a finales del siglo I. Sus restos permiten aún captar las colosales dimensiones y su grandiosidad (50 metros de altura, perímetro externo de más de medio km. y capacidad para 50000 espectadores). Al exterior, sus custro pisos presentaban la superposición de órdenes: de abajo a arriba, dórico toscano, jónico, corintio y compuesto.
· Los circos acogían carreras de cuádrigas. De planta rectangular muy alargada, se cerraba en un extremo en semicírculo; en el otro estaban las dependencias para carros y caballos. La arena, enmarcada por una “cavea” para los espectadores, estaba dividida a lo largo por un muro longitudinal, o “espina”, adornado con estatuas, alrededor del cual daban vueltas los carros. Importantísimo, aunque apenas quedan restos, fue el Circo Máximo de Roma. En España destacaron los de Mérida y Toledo.
Obras de ingeniería

Las ciudades del imperio estaban perfectamente comunicadas y abastecidas de agua (contando con cisternas subterráneas para su almacenamiento y cloacas para la expulsión de aguas residuales; las de Astorga aún en uso). Para ello las obras de ingeniería más importantes fueron: 
· La red de calzadas era un elemento fundamental para controlar el Imperio, con una doble función estratégica (movimiento de tropas) y comercial (abastecimiento de las ciudades, sobre todo Roma). Se hacían con una buena cimentación, disponiendo varias capas superpuestas de grava y hormigón, y sobre ellas se colocaba el enlosado. Las distancias se señalaban con “miliarios”. En Castilla y León aún se conserva la calzada del Puerto del Pico.

· Los ríos se salvaban por puentes, realizados mediante grandes pilares de piedra, apoyados sobre cimientos bajo el agua, y enlazados con grandes arcos con dovelas sobre los que discurría la calzada. Los pilares contaban con tajamares para dividir la corriente y desagües por si subía el caudal. Son especialmente destacados los puentes de Mérida, Córdoba y Salamanca.

El puente de Alcántara
Fue construido en el año 106 d.C. para cruzar el río Tajo en la localidad cacereña de Alcántara. El puente está hecho de sillares de roca granítica de entre 45 y 55 cm. Consta de seis arcos de desigual altura, los cuales descansan en cinco pilares a su vez a distintas alturas. Existe un arco de triunfo conmemorativo en el centro del puente, denominado de Trajano, y a sus pies hay un templete.
· Para la acumulación de reservas de agua los romanos construían pantanos (como el de Proserpina en Mérida), y la conducían a las ciudades mediante canalizaciones o acueductos. Para salvar desniveles, algunos tramos de estos acueductos tenían que ser elevados, por lo que se edificaban de forma similar a los puentes, mediante arquerías sobre pilares que soportaban el canal del agua. Los acueductos del Pont du Gard, en Nimes, el de los Milagros, en Mérida, y los de Tarragona.
El acueducto de Segovia
Está entre los mejor conservados. Su construcción data de principios del siglo II d. C., a finales del reinado del emperador Trajano o principios del de Adriano. Fue levantado para conducir a Segovia las aguas del manantial de la Fuenfría, situado a 17 kilómetros de la ciudad. La parte más visible, y por lo tanto famosa, es la arquería que cruza la plaza del Azoguejo, ya entrando en la ciudad romana. Ahí tiene dos niveles de arquería y casi 30 metros de elevación.
Arquitectura conmemorativa

Para perpetuar la memoria de los grandes acontecimientos de la vida militar y política, y el recuerdo de sus protagonistas, los romanos erigieron, en el foro de las ciudades o en las vías de acceso a las mismas, monumentos conmemorativos. 

· Los arcos de triunfo eran construcciones en piedra que continuaron la antigua tradición de adornar la capital con colgaduras, guirnaldas y flores para honrar a los generales victoriosos al
· pasar por debajo durante los desfiles triunfales. Se estructuraba en: pilares laterales, vano en arco de medio punto, y parte superior, o ático, donde se colocaba la inscripción sobre el hecho conmemorado. También se decoraba con pilastras o columnas adosadas y relieves alusivos al tema etc.

Los hay de un solo vano, como el arco de Tito en Roma, el de Bará en Tarragona, y el de Medinaceli en Soria; de tres vanos, como el de Constantino en Roma; y cuadrifonte, con cuatro vanos que se cruzan, como el de Cáparra en Cáceres.

· Las columnas, situadas en el foro, se adornaban con relieves en espiral alusivos a un triunfo militar, y se coronaban con la estatua del emperador victorioso. Destacan las columnas de Trajano y de Marco Aurelio, en Roma.
La columna de Trajano
Se encuentra en el Foro del mismo nombre, en Roma. Construido en el año 113, es una columna de 30 metros de altura recorrida por un bajorrelieve en espiral que conmemora las victorias de Trajano frente a los dacios (actualmente Rumania). La columna se compone de 18 enormes bloques de mármol. El friso escultórico completo mide unos 200 m y da 23 veces la vuelta a la columna. En el interior de la misma, una escalera de caracol de 185 peldaños permite el acceso a una plataforma mirador en su parte superior. Originalmente la columna estaba rematada con la estatua del propio Trajano. En 1588 y por orden del papa Sixto V, ésta fue reemplazada por una estatua de san Pedro, que aún se conserva.

Edificios políticos

· La Curia: edificio destinado a las reuniones políticas de los que gobernaban cada ciudad (en Roma era el Senado). Como el pritaneo griego, era un rectángulo con un púlpito para el orador y un graderío alrededor para los políticos representantes de la ciudad (decuriones. En Roma, senadores).

· El pretorio. Edificio para el pretor (gobernador y juez provincial). Alojaba a la guardia pretoriana.
Edificios domésticos
· La domus es la casa urbana de las familias patricias. Consta de un “vestibulum”, que da acceso a un patio o “atrium” (con un “impluvium” en el centro que recoge el agua de la lluvia), alrededor del cual se ubican las distintas dependencias. Conservamos ejemplos en Pompeya, Mérida o Itálica.
· Insulas: bloques de pisos para familias pobres.

Construcciones funerarias


En las afueras de las ciudades las familias patricias levantaban “mausoleos”, algunos de formas curiosas como la pirámide de Caio Cestio.

7. Compara el templo y el teatro romanos con los respectivos griegos
TEMPLO

Era el símbolo de la ciudad-estado griega y la casa en que se guardaba la imagen del dios. Los templos griegos eran construidos para ser admirados desde fuera, por lo que se cuida más el volumen exterior que el espacio interior, que era una simple sala rectangular sin luz ni aireación, el receptáculo para la imagen divina Los fieles no se reunían allí para las ceremonias del culto, sino que éstas se celebraban en el exterior ante un altar.

La planta más frecuente era la rectangular (usaron excepcionalmente la planta circular rodeada de columnas, lo que recibe el nombre de templo monóptero), y se cubría con una techumbre a dos aguas con tejas en su exterior. Este sencillo esquema varía según tres cuestiones:

· Según el número de salas. Suele tener tres partes:

· Pronaos (vestíbulo)

· Naos o cella (sala de la estatua)

· Opistodomos (cámara para guardar las ofrendas).

· Según la disposición de las columnas exteriores:

· Si se limitan únicamente a la fachada principal, el templo es próstilo.
· Cuando las tiene en el frente y en la parte posterior es anfipróstilo.
· Si las hay alrededor de todo el templo es períptero.
· Y es díptero si tiene doble hilera de columnas en su torno.

· Según el número de columnas de la fachada:

· Si tiene dos es dístilo
· Si tiene cuatro tetrástilo
· Si tiene seis hexástilo
· Si tiene ocho octástilo.

Los templos griegos se completaban con una profusa decoración escultórica en su exterior, destacando los relieves y esculturas en bulto redondo en las metopas dóricas, en los frisos jónicos y en ambos frontones triangulares.

El templo romano es fruto de la influencia griega y etrusca. Aunque podemos encontrar otros tipos (monópteros circulares, como el de Vesta; o de planta circular abovedada, como el Panteón), el modelo más característico, fue el de planta rectangular, que recordaba a los griegos. Se dispone sobre un elevado basamento, con acceso escalonado únicamente por la fachada. Está rodeado de columnas pero, mientras el pronaos es porticado con las columnas exentas, en el resto están adosadas al muro, es decir son templos pseudoperípteros. Suele carecer de decoración en los frontones, y se cubre con techumbre a dos aguas.

Ejemplos bien conservados son el de la Fortuna viril, en Roma, el de Diana en Mérida, el de Vic, y la Maison Carrée, en Nimes, que está perfectamente conservada.
TEATRO

Los teatros eran, después de los templos, las construcciones más importantes de la antigua Grecia. Se construían para albergar las representaciones teatrales, y constaban de las siguientes partes:

· La escena (skené), una plataforma rectangular y elevada donde se desarrolla la acción.
· Gradas (Koilon) para los espectadores, en forma de herradura, construidas en las laderas de las colinas para facilitar su construcción aprovechando la pendiente.
· La orquesta (orchestra), espacio circular para el coro situado entre la escena y el graderío, y de donde parten las escaleras que dividen como radios el Koilon.
El Teatro griego de Epidauro
Edificado en el siglo IV a. C. para acoger las Asclepeia, fiesta panhelénica celebrada cada cuatro años en Epidauro, en el santuario de Asclepio, en la que se combinaban pruebas gimnásticas y musicales. Es el modelo de numerosos teatros griegos, pues fue concebido por el arquitecto y escultor Policleto el Joven sobre un lugar que permitió adosar el koilon en el flanco de la colina. De todos los teatros antiguos, el teatro de Epidauro es el mejor conservado.
El Teatro de Dioniso, del siglo V a.C., era el mayor teatro de la Antigua Grecia, y estaba situado a los pies de la acrópolis de Atenas.

El teatro fue un espectáculo culto e intelectual del mundo romano. En él se celebraban representaciones teatrales, conciertos, recitales de poesía, y competiciones de oratoria.

El teatro romano recuerda el modelo griego pero, a diferencia de aquel, suele estar edificado, no adosado a una ladera. Las gradas (cavea) están construidas sobre galerías abovedadas con escaleras de acceso a los diferentes pisos, llamadas “vomitorios”, y son semicirculares igual que la “orquestra”, destinada ahora a las autoridades. La cavea se divide en tres tramos, según precios: imma o baja, media, y summa o alta. La escena (scena) para los actores tiene un decorado monumental, el “frons scenae”.

Se conservan en excelente estado el Teatro de Mérida y el de Marcelo en Roma. En Castilla y León está el teatro de Clunia Sulpicia en Coruña del Conde (Burgos).

El teatro romano de Mérida
Levantado en la colonia Emérita Augusta (Mérida). Su creación fue promovida por el cónsul Marco Vipsanio Agripa y, según una fecha inscrita en el propio teatro, su inauguración se produjo hacia los años 16-15 a. C. Ha sufrido varias remodelaciones, la más importante hacia el año 105, en época del emperador Trajano, cuando se levantó el frente escénico actual. El teatro fue abandonado en el siglo IV d. C. tras la oficialización en el Imperio romano de la religión cristiana, que consideraba inmorales las representaciones teatrales. El edificio fue cubierto de tierra y durante siglos su única parte visible fue la summa cavea, las gradas superiores, hasta las excavaciones arqueológicas de principios del siglo XX.
8. Explica los rasgos principales de la ciudad romana a partir de fuentes históricas e historiográficas

El urbanismo romano fue muy avanzado. En el mundo romano la ciudad era el centro neurálgico, y en ella residía la vida política, la actividad comercial, la cultural y la lúdica. Por tanto en ella se erigieron los edificios más importantes.

Exceptuando Roma capital, que fue creciendo desordenadamente a lo largo de los siglos según lo requería el incremento demográfico, las numerosas ciudades fundadas por los romanos siguieron, por lo general, el tipo de urbanismo heredado de los etruscos y los griegos: una planta rectangular, con dos vías principales, cardo (de norte a sur)y decumanus (de este a oeste), que se cortaban en el centro, originando allí una plaza, o foro, donde se situaban los principales edificios públicos (políticos, religiosos y comerciales), y en sus cercanías se hallaba el mercado. Esta planta se aplicó a los campamentos militares, que, al convertirse en ciudades (casos de León, Barcelona, Zaragoza) mantuvieron ese esquema. Las ciudades se rodeaban de murallas.
En las cuatro zonas resultantes del cruce de las dos calles principales, se situaban las viviendas. En las afueras se disponían los edificios para espectáculos (teatros, anfiteatros y circos, para que la gran afluencia de público no perturbase la vida urbana.

Las viviendas urbanas eran de dos tipos:

· La domus, casa urbana unifamiliar de las familias patricias. Consta de un “vestibulum”, que da acceso a un patio o “atrium” (con un “impluvium” en el centro que recoge el agua de la lluvia), alrededor del cual se ubican las distintas dependencias. Conservamos ejemplos en Pompeya (Casa de los Vetti), Mérida o Itálica.

· Insulas: bloques de pisos para familias pobres.
9. Especifica las innovaciones de la escultura romana en relación con la griega
La estética de la escultura romana está inspirada en la griega, aunque también de la etrusca. Se centró como en Grecia en la figura humana, pero con más realismo y expresividad (como en las etapas posclásica y helenística). No les importaba mostrar defectos que eran ignorados por la idealización griega de la época clásica.
Como materiales trabajan el mármol, piedra, bronce y barro cocido.
Los géneros más difundidos dentro de la escultura romana fueron el retrato y el relieve histórico, ambos perfectamente acordes con el sentido práctico propio de Roma y acordes con su utilización del arte con fines de propaganda y de exaltación del poder También se usó la escultura en relieve con finalidad docente, al narrar hechos históricos. 
· El retrato. Son numerosísimos los retratos conservados, advirtiéndose una evolución:
· Se inicia en los siglos II y I a.C. por herencia etrusca y con una finalidad esencialmente funeraria: consiste en máscaras de los difuntos y bustos de los antepasados, que se veneraban en las casas patricias. Tienen influencia helénica en los ropajes. Destaca el retrato de Brutus Barberini con sus antepasados,un mármol de gran realismo.
· A fines del siglo I a.C. el retrato empezó a hacerse a personajes vivos, siendo los primeros ejemplos los de Julio César. Se hacen con gran detallismo y fidelidad a los rasgos, perceptible en el uso del trépano para producir claroscuro y en el hecho de grabar las pupilas. El espíritu práctico, realista, del pueblo romano se refleja en estos retratos. Son también retratos psicológicos, pues además de fidelidad en los rasgos faciales transmiten también su carácter y estado anímico.

· A partir del primer emperador, Octavio Augusto, y durante todo el Imperio, el retrato alcanzará un inmenso desarrollo y están más idealizados.

Además, estos retratos pueden ser de cuerpo entero, de busto y de cabeza:

· De cuerpo entero. En bulto redondo, suelen ser a tamaño natural, y, por su elevado coste, suelen ser de emperadores, generales o magistrados, que se colocaban como monumentos públicos. Están realizados en diferentes tipologías: “Togata”, vestido con toga como patricio; “Thoracata”, con coraza, como militar; “Apoteósica”, como divinidad, desnudo; y “Ecuestre”, a caballo.
El Augusto de Prima Porta
Se trata de una escultura thoracata realizada en mármol. Es un retrato idealizado, aunque no excluye el verismo. De movimiento reposado, Augusto aparece con una coraza militar recogiendo el manto de mariscal y descalzo, acompañado de un diosecillo que le emparienta con los dioses (a causa de La Eneida de Virgilio). El modelo de esta escultura es el Doríforo (de Policleto).
El retrato ecuestre de Marco Aurelio
Es una estatua de 4.24 metros de altura, del año 176 d.C., y única estatua de bronce de un emperador romano de la época pre-cristiana que ha llegado a nuestros días. El tema central de la estatua es el poder y la grandeza divina, con el emperador como un señor victorioso y conquistador, agrandado con respecto a su talla real y tendiendo su mano, en un gesto muy característico de los retratos de Augusto. Otras opiniones dicen que, al no llevar armas o armadura, Marco Aurelio parece transmitir más una imagen de paz que de héroe militar. En este caso, el gesto puede también significar clemencia hacia, según algunos historiadores, un enemigo bárbaro que estaba caído a los pies del caballo.
Otros retratos importantes son uno togado de Augusto, y abundantes retratos de emperadores como Adriano.

Los retratos de cuerpo entero de mujeres, en pie o sedente, remarcaban la elegancia femenina a través de ropajes con complicados plegados y vuelos.
· En muchos casos los retratos no solían ser de cuerpo entero, sino que quedaban reducidos a la cabeza o a un busto (cabeza y parte superior del cuerpo), más barato y por tanto abundante (también los encargan patricios, comerciantes etc.). Se colocan sobre un pequeño pedestal y se esculpen para el interior de edificios (palacios, mansiones etc.). También pueden ser en versión togata, thoracata o apoteósica; y reflejan muy fielmente los rasgos faciales del retratado, siendo también a menudo retratos psicológicos. Destacar el retrato de Julio César, muy realista.
Los bustos o cabezas de mujer insisten en la representación de los peinados (bucles, rizos, moños etc., según la moda del momento que solía marcar la emperatriz.)

· En el Bajo Imperio se observa una tendencia hacia el hieratismo y al empleo del trépano en la talla, que produce efectos de claroscuro, así como a fines del siglo II, a grabar las pupilas.
· el relieve histórico: Es en los relieves donde la escultura romana alcanzará una personalidad definitiva. Son auténticos documentos históricos en piedra que representan los acontecimientos importantes de la historia de Roma con gran realismo y veracidad. Además, son verdaderos retratos realistas de los personajes que aparecen.

Su finalidad era docente, dar a conocer al pueblo los grandes hechos de Roma; y también propagandística, al exaltar los valores y la heroicidad de los personajes.

Técnicamente eran relieves de tipo helenístico, en los que para expresar la profundidad se recurre a efectos pictóricos (la alternancia de alto y bajo relieve, la disminución de tamaño en el fondo etc).

Su gran desarrollo se dio en el Imperio. Las obras más importantes son los relieves del Ara Pacis, los del Arco de Tito y los de la columna Trajana.
Los relieves del exterior del Ara Pacis: en su parte inferior aparecen representaciones vegetales y mitológicas en bajorrelieve, flanqueadas por pilastras con decoración en forma de grecas. En la parte superior hay un gran friso que representa la ceremonia de consagración del propio altar, el año 9 d.C., apareciendo retratados con gran realismo todos los personajes que participaron: el emperador, su familia, senadores y matonas, y una procesión de vendedores, sacerdotes, pueblo en general.

Relieves del Arco de Tito
Fue levantado en Roma para conmemorar la victoria sobre los rebeldes judíos de Palestina, llevada a cabo por el futuro emperador Tito, quien arrasó Jerusalén, destruyó el templo de Salomón y llevó a Roma los grandes símbolos del judaísmo a modo de trofeo. Está decorado con relieves, entre los que destacan los dos interiores del vano del arco, dedicados al desfile triunfal en Roma: en uno, Tito aparece en su carro triunfal, coronado por la diosa Victoria y conducido por la diosa Roma; en el otro, la procesión con los despojos del templo de Salomón (como el candelabro de siete brazos).

Relieves de la Columna de Trajano
La temática es la conquista de Dacia (Rumania) por Trajano, contada en un relieve de forma helicoidal alrededor del fuste, a lo largo de 200 metros. La campaña militar se narra con todo tipo de detalles realistas, utilizando el retrato cuando se representaba al emperador o a los generales y personajes destacados. Un dato interesante es la aparición del paisaje. Técnicamente tiene dos innovaciones:
· El “Horror Vacui”, consistente en llenar toda la superficie con figuras o motivos, sin dejar un espacio vacío.

· El “sistema cristalino”, por el que se unen todas las escenas sin ningún elemento de separación entre ellas.

10. Describe las características generales de los mosaicos y la pintura en Roma a partir de fuentes históricas e historiográficas

Pintura romana

En la pintura romana va a influir decisivamente el arte griego, ya que ya desde la época de César llegaron pinturas griegas que arrancaban de las paredes y se llevaban a Roma. Ésta es una de las razones por las que apenas se conservan pinturas murales griegas.
Al igual que otras artes, la pintura en Roma tenía una finalidad práctica, decorar los muros interiores de casas patricias, palacios, termas, basílicas etc. Estaba supeditada a la arquitectura. La pintura mural se realizaba con la técnica del fresco, de fuerte colorido. Para la pintura sobre tabla se utilizaban las técnicas al temple (el disolvente del pigmento es el agua y el aglutinante algún tipo de grasa animal, cola o huevo) y a la encáustica (el aglutinante es la cera). La gama de colores era amplia.

La pintura romana se clasifica en cuatro estilos a partir de las pinturas conservadas en las domus de Pompeya:

· 1º. Estilo de Incrustación
Este estilo de pintura romana se desarrolla desde mediados del siglo II a.C. hasta principios del siglo I a.C., todavía en época republicana. Es así llamado porque imita la decoración de los bloques de mármoles que se aplicaban en época helenística. Es un estilo muy colorista, de aspecto muy suntuoso.

· 2º. Estilo Arquitectónico
Se desarrolla durante el siglo I a.C., en la época de César. Es llamado estilo arquitectónico porque imita elementos arquitectónicos (barandillas, arcadas, repisas et.), buscando no sólo suntuosidad, sino también profundidad y perspectiva, con lo que hacía parecer más grandes las estancias. Se dan frecuentemente las ventanas fingidas, tras las que se puede ver paisajes y edificios simulados, como si se vieran desde el interior. Tiende a la disolución del muro.

· 3º. Estilo Mixto u Ornamental
Se dio desde el 27 a.C. hasta la mitad del siglo .I d.C., es decir, durante la época de Augusto y sus sucesores. Es un estilo mixto porque mezcla de los dos anteriores, las incrustaciones y los elementos arquitectónicos. Es un estilo menos realista y más fantástico. Ya no hay perspectiva, así que los muros se convierten en superficies planas donde se pintan detalles arquitectónicos poco realistas, y frisos con elementos vegetales muy estilizados, candelabros, figuritas de animales y humanos más pequeñas y delicadas, y pequeñas escenas mitológicas. Los colores son muy intensos y con mucho contraste, destacando los negros, blancos, rojos y amarillos.

· 4º. Estilo Ilusionista o Escenográfico
Se trata de la pintura que se manifiesta desde la época de Nerón, en la primera mitad del siglo I, hasta el final de este siglo. Toma elementos del segundo y tercer estilo. Es el estilo más confuso. Tiene un gran recargamiento decorativo, aparecen cortinajes y telones, máscaras, cintas y guirnaldas, consiguiendo un efecto de fantasía irreal muy recargada. 
Ejemplos de estos cuatro estilos murales han aparecido en las ruínas de Pompeya (Casa de los Vetti), Herculano y Stabies, enterradas por el volcán Vesubio el año 79 d.C., así como en la Casa Livia (residencia de Augusto) y en la Domus Áurea (residencia de Nerón), ambas en Roma. Después del siglo I d.C. se da una reiteración de los estilos pompeyanos.
También hay frescos que representan personajes de tamaño natural que componen escenas, con arquitecturas para dar un mayor realismo. No hay muchos, pero sí de una gran calidad. Destaca "La villa de los misterios", en Pompeya, de época de Augusto.
La pintura de caballete también se da. Los temas se enriquecen: historia, paisajes de distintos tipos, mitología, bodegón, vida cotidiana, animales y el retrato.
El retrato se da desde el siglo I a.C., pero es en el siglo II cuando proliferan. Un buen ejemplo es "El panadero y su esposa", del siglo I en Pompeya. Destacan los realistas retratos funerarios de El Fayum, en tela o en madera, realizados con la técnica de la encáustica.

Mosaico

Aunque los griegos fueron grandes maestros, fueron los romanos los que se convertirían en auténticos expertos de este arte, propagándolo por toda la cuenca mediterránea.

Al principio los mosaicos se utilizaron para decorar fundamentalmente paredes y techos, pero con el paso del tiempo y la mejora de las técnicas, comenzaron a usarse también para cubrir la superficie del suelo, elaborando así unos espectaculares pavimentos que conferían a las villas y palacios una majestuosidad adicional, denotando la posición social y el poder de sus inquilinos. Con la llegada de la época imperial el mosaico se popularizó y comenzó a utilizarse también en los edificios oficiales, religiosos o sociales (teatros, baños públicos e incluso en las tiendas).

La técnica es el “Opus tesselatum”, composición del mosaico con pequeñas piezas cúbicas llamadas teselas, hechas de materiales muy variados (rocas calcáreas, vidrio, cerámica), que se incrustaban en una capa de mortero. Las composiciones podían ser policromas o bien estar elaboradas sólo con colores blanco y negro, pero siempre se tendía a dotarlas del mayor grado de realismo posible.

Los temas más frecuentes eran los figurativos: mitología, escenas de caza y de la vida cotidiana, o símbolos y monstruos marinos, muy empleados en las termas, por ejemplo. También encontramos mosaicos puramente geométricos, con elaboradas grecas o diseños en forma de estrella, y florales.

Destacar el mosaico que representa a Alejandro Magno en la batalla de Ipsos, encontrado en la Casa del Fauno de Pompeya.

11. Específica quienes eran los principales clientes del arte romano, y la consideración social del arte y de los artistas.
Basándose en las ideas elaboradas en el helenismo, la Roma clásica entenderá el arte como una forma de propaganda del poder, siendo su gran momento de inicio la época de Augusto. Como ya explicamos en otro standard, la extensión del retrato, del relieve narrativo o de las grandes arquitecturas urbanas tienen un claro efecto propagandístico (el famoso panem et circenses) que mantenga tranquila a la población, reconociendo al poder político como origen de estabilidad y bonanza económica que proporciona múltiples servicios públicos.

Este sistema de arte del poder se remonta al concepto helenístico del “evergetismo” (evergetes es aquel que con su dinero habían proporcionado algún beneficio a la comunidad, como los reyes helenísticos). En una sociedad desigual la clase superior tienen un prestigio y sólo lo conserva si gasta o da. De este modo el rico hace alarde de su riqueza, lo que le confiere un status dentro de su comunidad. Las causas del evergetismo o munificiencia cívica son:

· La obtención de gloria y honores dentro de su comunidad.

· Deseos de perpetuar la memoria en un concepto de la vida que apenas si piensa en el Otro Mundo y sobrevalora la memoria del fallecido (la fama, como recuperarán los humanistas).

· El famoso culto a los antepasados, de orígenes etruscos.

· El deseo de controlar el poder político (la familia, la estirpe, mantiene su status a través de la munificencia)
· Deseos de promoción social (sobre todo en los libertos y los nuevos ricos que quieren hacer olvidar su pasado).

· El orgullo cívico (dada la importancia que daba el mundo romano al “origo”, a su ciudad.

· O simple deber moral (basado en las ideas estoicas, el hombre afortunado tiene el deber moral de ayudar a sus conciudadanos).


La munificencia cívica comienza en tiempos republicanos (íntimamente ligada a las luchas de poder) y se ratifica con Augusto (recordemos el ejemplo del Panteón de Agripa) y el imperio siguiente, cuando los emperadores sirven como espejo para políticos locales y particulares.

Este sistema hacía que los poderes locales invirtieran grandes sumas de dinero en arte público (edificios de espectáculo, calzadas, arcos de triunfo, foros etc.). Y su consecuencia será un engrandecimiento del legado arquitectónico ciudadano. Pero también será una forma de prevenir los problemas sociales (proporcionando a la plebe mayor confort, actividades lúdicas o repartos gratuitos de comida) y de generar un cauce de redistribución de la riqueza, que, en el caso romano, tiende a concentrarse en pocas manos.


En cuanto a la consideración social del arte, el artista era considerado un artesano, y ocupaba generalmente un lugar bajo en la sociedad romana. La aristocracia romana despreciaba a los artesanos como lo hacía con los comerciantes.

Durante la conquista de Grecia (siglo II a.C.), los romanos expoliaron su patrimonio artístico, lo que indica el alto aprecio en que tenía el Arte griego, como se desprende también de que se llevó artesanos griegos a Roma. Entre las obras enviadas a Italia se encontraban obras de Fidias y de Lisipo. Escipión, al decir del historiador Tito Livio, se llevó muchos artesanos de Asia Menor a Roma, y el ejemplo fue pronto imitado por otros generales romanos victoriosos. Roma pronto se acostumbró a encargar las obras principales que se levantaban en la ciudad a artesanos griegos. La razón de este traslado a Roma de tantas obras de arte y artesanos griegos estriba en la profunda helenización de la sociedad romana, admiradora de la cultura helena.


Este interés de la nobleza romana por las obras de arte griegas explica la aparición de los talleres de copistas, que funcionaron principalmente en Atenas. Es un fenómeno que comenzó a finales de la República Romana. Algunos copistas como Zenodoros eran tan perfectos, que según Plinio era imposible distinguir los originales de las copias. Otros artesanos copiaban los originales un tanto libremente. Estos copistas atenienses copiaron las obras cumbres de la escultura griega, que sabían gustaba a la clientela romana Sólo se conserva el nombre de un copista latino, M. Sossitius Cerdo, que vivió a finales de la República, y que era liberto de Marco, lo que indica que estos copistas eran de baja extracción social..


Conservamos textos que hablan del desprecio romano por el artesano y el trabajo asalariado: Cicerón dice que "el taller en nada es compatible con la condición del hombre libre"; para Séneca las obras del artesano son viles y vulgares y no se relacionan con las verdaderas cualidades humanas. Sin embargo, esto se contradice con la gran cantidad de relieves donde aparecen artesanos en sus talleres, y en ellos, vinculados con la vida real cotidiana, reside la vena verdadera y auténtica del arte romano. Se manifiestan en ellos sus fuertes vínculos con la vida cotidiana y con la realidad.


El cristianismo revalorizó el trabajo manual. San Pablo, una de las figuras cumbres del cristianismo naciente, era artesano. Hacia el 177, Celso echaba en cara al cristianismo su baja extracción.
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