
  


  
    
  


  
    Conozca la Mitología de la antigua Grecia, el relato de la cuna de la civilización occidental, una singladura que nos traslada a un mundo que navega entre la mitología y la realidad, un mundo donde los dioses, héroes, hombres, y seres fantásticos convergen y conviven creando un legado para la posteridad.

Breve historia de la mitología griega le guiará por el centro mitológico y religioso del Mediterráneo. El viaje comienza de la mano de la civilización minoica y micénica, y culminará con dos de las obras cumbres de la literatura y la mitología griegas La Ilíada y La Odisea. Descubre el comienzo del universo y de sus primeros habitantes a través de la Cosmogonía, conozca el nacimiento de la humanidad y de sus creadores, los Dioses Olímpicos. Viva grandes venturas y hazañas imposibles con sus legendarios héroes y reconozca los dioses, seres y monstruos menos que completan el firmamento de una de las mitologías más antiguas de occidente, la mitología de Grecia.

De la mano de Rebeca Arranz Santos, autora de la obra y experta en el tema, descubrirá en un texto ameno y riguroso, todas las claves de los mitos, las hazañas heroicas, las grandes epopeyas, los cuentos y anécdotas de la evolución de cuantiosos pueblos semejantes que bañados por la historia y la leyenda conformaron el alma de la civilización occidental, Grecia.
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    A la Imperfección


    Οι θεοί έχουν το προνόμιο να μη χρειάζονται
 τίποτα, αλλά οι άνδρες που κατάφεραν να μοιάζουν
 στους θεούς έχουν το προνόμιο
 να χρειάζονται πολύ λίγα


    Diógenes de Sinope (412-323 a. C.)

  


  Prólogo


    Cuando emprendas tu viaje a Ítaca
 pide que el camino sea largo,
 lleno de aventuras, lleno de experiencias.

C. P. Kavafis, Ítaca



    En su décimo trabajo, Hércules, tras cruzar el desierto africano, llega al extremo de Occidente, concretamente a una isla llamada Erythea (hoy se piensa que es la isla de Cádiz), en donde se encuentra a Gerión, un ser tricéfalo con cuerpo humano. Hércules lo mata y le roba el ganado con el que viaja por toda la costa de la península ibérica hasta Roma y de ahí hasta Tirinto.


    Al otro lado del Mediterráneo, en Tiro, Zeus, dios supremo del Olimpo, observa a una joven llamada Europa. Encandilado con su belleza, decide transformarse en un fornido toro blanco. Europa se percata de la presencia del toro entre las reses de su padre y, al ver que era manso, se sube a su lomo, oportunidad que Zeus aprovecha para raptarla y llevarla a Creta, en donde tienen descendencia.


    Odiseo, rey de Ítaca y esposo de Penélope, recibe la visita de Menelao y Palamedes. Estos vienen a reclutarlo para partir hacia Troya, a quienes han declarado la guerra por el rapto de Helena. Este acontecimiento hará que Odiseo, después de aceptar su destino y luchar en la guerra de Troya durante diez años, emprenda un viaje de regreso que durará otra década. Durante esa larga odisea, recorrerá gran parte del Mediterráneo occidental, parando en algunos puertos del norte de África, las islas (Baleares, Córcega, Cerdeña, Sicilia y Malta) y la península itálica para, al fin, retornar a su amada Ítaca.


    Como se puede ver, esa construcción mítica sobre la que subyace la base de la cultura europea contiene todos los elementos de las grandes epopeyas: la mitología griega se construye sobre los viajes que conectan todo el Mediterráneo de Oriente a Occidente, las aventuras y el amor, pero también sobre las guerras, la violencia y el sexo (consentido o no). Estas historias míticas no dejarán de repetirse en todos los ámbitos de la vida cultural de Europa. Reiteradas hasta la saciedad en el arte y la literatura clásica, medieval, renacentista, barroca, romántica y actual, forman parte de un núcleo de identidad común. Este vínculo directo entre el pasado y nuestros días es una parte esencial de lo que somos.


    La construcción de la cultura mediterránea y europea ha sido un proceso milenario y cambiante, pero gran parte de sus bases se retrotraen al mundo clásico, como puede verse a través de esos tres ejemplos. Es evidente que aspectos como la lengua han evolucionado directamente de la de los griegos y romanos que poblaron el Mediterráneo hace más de veinte siglos, pero muchas otras referencias que tenemos hoy en día se imbuyen en la ancestral mitología clásica que enraíza con las primeras obras escritas en la Grecia arcaica, donde todo ese conocimiento épico era ya una narración vetusta y atávica.


    En los muy brevemente mencionados pasajes mitológicos, vemos cómo los lazos culturales del Mediterráneo se entremezclan. Ya en época romana las ciudades intentaban buscar su vínculo con el pasado mitológico griego de una forma u otra, tuviesen pruebas o no, buscando una verdad en el pasado que era importante para la construcción de su presente. Europa montada en el toro es el símbolo de un continente volcado en un mar (nuestro mar, el Mare Nostrum lo llamaban los romanos). Hércules, a su paso por la península ibérica dio otro nombre al estrecho de Gibraltar, conocido desde la Antigüedad y de manera folclórica como las columnas de Hércules. Su camino desde Cádiz a Roma se conoció como el Camino de Hércules y al héroe también se le atribuyen las fundaciones de ciudades como Herculano o Pompeya (Pompe/pompa en griego y latín significa “procesión” y alude al peregrinaje de Hércules). La geografía mítica de Odiseo (su forma latina) es aún más extensa. A él se le atribuyen igualmente numerosas fundaciones como Lisboa (Olissipo en latín) o el nombre de algunos lugares de las costas mediterráneas como el monte Circeo (San Felice Circeo, Italia) o como el lugar en donde el héroe se encontró con la maga Circe.


    Gracias a Rebeca Arranz Santos, especialista en historia de la arqueología e historia de Grecia, tenemos la gran suerte de contar con esta obra que nos abre una ventana a una parte fundamental del origen de la cultura mediterránea y europea. Esta obra guía al lector en un tema muy complejo como son los mitos de una manera didáctica y amena, lejos de lo que hacen muchas veces las obras eruditas escritas en un complejo lenguaje científico. Manteniendo siempre un cuidado rigor histórico, esta obra se inicia con una importante cuestión de método, explicando exactamente qué es un mito. Lejos de ser banal, esta cuestión sumerge al espectador en la cuestión filosófica que encarna toda la construcción simbólica e ideológica del mundo en la Antigüedad y le permite conocer cómo ese mundo ha sobrevivido en textos e imágenes y ha llegado hasta nosotros. Esta obra también desarrolla y explica los verdaderos protagonistas del mundo religioso y mítico griego: dioses, héroes y monstruos. Todos esos grandes personajes míticos se encuadran en el espacio de un Mediterráneo abierto y multicultural en donde su base griega está imbuida de un trasfondo panmediterráneo y en el que se incorporan otros idearios míticos como el fenicio-púnico o se reinventan en el mundo etrusco-lacial.


    Esta completa obra renueva la visión de la mitología griega que permite al lector conectar de manera directa con el pasado, lo guía y le da pistas que le permiten entender muchas cosas del presente, ya que muchos aspectos de nuestra propia cultura no se pueden entender sin comprender su origen en el pasado. Al finalizar esta obra, el lector entenderá que los mitos griegos siguen ahí, en el presente, y sabrá buscarlos en la decoración de edificios históricos, en cuadros, en la literatura y en otros aspectos de su vida que hasta entonces no se había percatado. Breve historia de la mitología griega le hará vivir esos mitos.


    Sergio España-Chamorro


    Institut Ausonius (CNR-Universitè Bordeaux Montaigne, UMR 5607)
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  El comienzo


    Aunque lógicamente siempre han existido varias versiones sobre el origen de los dioses, la humanidad y el universo físico, los griegos tomaron la Teogonía de Hesíodo, una historia épica sobre el orden divino, compuesta, en torno al año 700 a. C., como la narración mítica estándar sobre la historia más antigua del mundo y sus habitantes. A lo largo de la narración sobre el surgimiento del mundo, de las divinidades mayores, y de cómo Zeus y los dioses olímpicos consiguieron la autoridad suprema, contemplaremos cómo estos dieron lugar a la especie que los adora y rinde culto, la humanidad.


    COSMOGONÍA: LOS ORÍGENES DEL MUNDO


    Los sistemas religiosos deben tener un comienzo, si no presentan en su creación primaria un ente creador, al menos debe existir una materia que se crea. Este es el caso de la mayoría de las religiones de los pueblos antiguos. El origen de la religión politeísta griega tiene un comienzo que se da a través de una materia preexistente, los griegos antiguos lo definieron como el Caos, un abismo vacío en el que podría entenderse que se situaba el universo cósmico. Afortunadamente, se ha conservado una única representación de este cosmos, un hombre barbado y con un velo sobre la cabeza.
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        Fig. 1. Mosaico Cósmico (ca. siglo II d. C.), Casa del Mitreo, Mérida (España). www.teselashispanas.blogspot.com. Los componentes de la naturaleza aparecen personificados e identificados con sus nombres latinos: en la parte superior, en la bóveda celeste, aparecen las figuras de Saeculum, Caelum, Chaos, Nubs-Notus, los Vientos, Oriens, Occasus; en el centro: las Estaciones, la Naturaleza y la figura de Aion; en la zona inferior: los ríos y el Océano.

      
    


    Ovidio escribió en sus Metamorfosis así:


    […] un dios y una mejor naturaleza solucionaron este laborioso trabajo, la función de escindir las tierras del cielo, las aguas de las tierras… Y el límpido cielo del aire espeso […]. Estas cosas, después de ser separadas y eximidas de su ciega acumulación, fueron disociadas por lugares, y con una concorde paz se unieron […]


    Dando a entender que son acciones realizadas por un ser o un algo, estas expresiones son el fruto de la confusión de las ideas que en aquel momento tenían. Estas pocas palabras desarrollaron un debate intenso entre los historiadores, filólogos, filósofos y mitólogos, pues parecía esclarecerse que la creación del cosmos había sido realizada por un dios, aunque es cierto que se hace de forma muy sutil. Otras teorías en lugar de atribuir la creación del universo a un dios indefinido veían a la naturaleza como creadora de este. Parece que los investigadores consensuaron que Ovidio se refería a un demiurgo, es decir, un dios ordenador del caos, un dios que se asemeja mucho al dios creador del Antiguo Testamento.


    En realidad, el verdadero creador de la cosmogonía del mundo griego fue Hesíodo, quien en su obra Teogonía, escribió:


    […] ante todo existió el Caos. Después aparecieron Gea, de ancho pecho, morada perenne y segura de los seres vivos, que surge sobre profundo y tenebroso Tártaro, y Eros, el más bello de los dioses inmortales. Del Caos nacieron el Érebo (las tinieblas del mundo inferior y en concreto del Tártaro) y la negra Nyx (la noche), y de esta última, encinta por su unión amorosa con el Érebo, se originaron el Éter (la más alta esfera del cielo, o la claridad del mundo superior) y Hémera (el día). Gea parió [en] primer lugar a un ser de igual extensión que ella, el estrellado Urano (el cielo), con el fin de que la cubriese toda y fuera una morada segura y eterna para los bienaventurados dioses […].


    Por lo tanto, lo primero que se estructura es el cosmos en su compleja estructura, en su parte más alta se coloca el cielo, alumbrado por el éter; en el centro, racionalmente, se colocó la Tierra (en la que se alternaban el día y la noche); y por último, la parte más baja se cubre de oscuridad por medio del Érebo.


    Como cuenta Hesíodo, fue la fuerza energética del amor, en la forma del dios Eros, la encargada de mover las partículas que accionan la creación o hace interactuar los elementos que allí se encuentran para dar vida a otros nuevos. El siguiente paso a la creación de la Tierra es obvio, el crecimiento interno de la misma, y así se describe de nuevo en la Teogonía: «[…] dio a luz a los grandes montes, moradas de las divinas ninfas que habitan en las boscosas montañas, y también parió al estéril mar de agitadas olas, Ponto, sin mediar Eros para ello […]».


    Los griegos antiguos conocían esta cosmogonía, pero posiblemente en una versión más corta y sencilla, pues debemos recordar que la mitología se transmitía oralmente, y estas versiones son fruto de su transcripción tras una revisión de forma y contenido que las completa y las convierte en obras de culto. La mayor parte de la sociedad conocería una versión minimalista: Gea es la Tierra y Urano es el cielo, ya a partir de ellos, todas las demás deidades que proceden de la tradición de Hesíodo buscan su lugar en la creación del cosmos, unas con carácter activo como el día y la noche que se asociaron a Helio (sol); Eros (amor) a Afrodita; y Selene (luna) a Eos (aurora).


    Como el último vestigio de la religión primitiva naturalista encontramos en esta organización del universo a las personificaciones de los montes y las ninfas (en todas sus tipologías) que se situaron en la Tierra creando los bosques y campos.


    Las demás entidades hesiódicas se vieron relegadas a ser personificaciones con escasa o nula repercusión en el arte: Ponto se difuminó con las aguas del océano, el Tártaro y Érebo se disolvieron con las fronteras entre el Hades y el mundo de los vivos y, por último, el Éter se confundiría con el cielo. Tan solo Gea y Urano consiguieron perpetuarse como dioses que incluso en sus inicios recibieron culto (se han conservado templos consagrados a su nombre), lo que no les excluyó de ser tomados también como personificaciones.
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        Fig. 2. Gea en los relieves Gigantomaquia del Altar de Pérgamo (188 a. C.), Museo de Pérgamo. www.wikipedia.com. En el relieve aparecen Atenea y Niké luchando contra Alcioneo (situado en la parte izquierda) y Gea se levanta del suelo (en la parte derecha).

      
    


    La personificación de la Tierra y símbolo de la fecundidad, Gea, fue concebida en la Grecia antigua como una divinidad primitiva, y fue la diosa vinculada con el oráculo de Delfos. Pausanias describe la representación que tuvo en el arte, y la imagen de culto en los santuarios con su nombre respondía a una grandiosa diosa vestida con ropajes lujosos coetáneos, tocada con una diadema y, en la mayoría de los casos, con medio cuerpo fuera de la tierra, es decir, como si emergiera de ella para simbolizar que ella es la tierra, aunque también se la representa en su figura antropomorfa completa. También aparece en algunas historias mitológicas: en la mayoría de los casos aparece en ayuda de sus hijos los gigantes cuando estos se enfrentan a los dioses en la Gigantomaquia, y en la ciudad de Atenas, pone en brazos de Atenea al recién nacido Erictonio (el primer rey mítico de Atenas, hijo de Hefesto y Atis, pero también se le identifica como hijo de Gea).


    Al contrario de lo que ocurrió con Gea, Urano apenas tuvo representación iconográfica en la antigua Grecia, dado que su historia mitológica se reduce a su castración por parte de Crono no tuvo una repercusión importante en la religión. Urano (cielo) suele aparecer figurado entronizado e imberbe; aunque la mayoría de sus representaciones lo presentan como un hombre con barba que sostiene por encima de su cabeza la bóveda celeste. Tras la creación y establecimiento de Urano y Gea, la mitología nos cuenta cómo nacieron los hijos de estos, tanto Apolodoro como Hesíodo establecieron tipologías, el primero en su obra Biblioteca, además lo hizo con una descripción muy detallada de su aspecto:


    […] desposando a Gea [Urano] engendró en primer lugar a los Hecatónquiros (Briáreo, Gíes y Coto), que eran insuperables en fuerza y tamaño por tener cada uno cien manos y cincuenta cabezas. Después, Gea dio a luz a los Cíclopes (Arges, Estéropes y Brontes), que poseían cada uno un solo ojo en la frente. Pero Urano los encadenó y los arrojó al tenebroso Tártaro […].


    A la sociedad griega, aunque conocía estos mitos, le era muy difícil identificar en las representaciones a estos dos tipos de seres. Además, tenemos que sumarle la dificultad de la representación veraz de las características físicas de los mismos: este es el caso de los hecatónquiros, que solo se les identifica si llevan el nombre al lado, y las representaciones que más se acercan a las descripciones antiguas mitológicas son las que componen a estos monstruos con algunos pares de brazos, cuya respiración más similar es la de un pulpo.


    Contrariamente, los cíclopes que fueron representados de manera más activa, pero su tipología de representación fue variando durante la historia: desde tiempos muy tempranos, remontándonos incluso al Heládico (siglo V a. C.) encontramos una iconografía triple para los cíclopes, pues se distinguían entre tres grupos diferentes: el cíclope Polifemo y sus compañeros isleños; los cíclopes micénicos, que según la tradición levantaron las murallas de esta ciudad; y por último, los cíclopes uranios, los hijos de Urano y Gea. Los cíclopes uranios van a relacionarse con la historia mítica de los dioses y convivirán en muchas ocasiones con ellos: fueron los encargados de fabricar las armas de Zeus, le acompañaron en su batalla contra los titanes y tras esta se convirtieron en los ayudantes de la fragua divina de Hefesto, donde trabajarán hasta el final de los tiempos como herreros de dioses y héroes. Fue Hesíodo en su obra Teogonía, quien nos da los nombres de estos tres cíclopes de época urania, cada uno de ellos se relaciona con un elemento de composición del rayo: steropé (“relámpago”), argés (“claridad”) y bronté (“trueno”). La representación canónica de los cíclopes desde el siglo VII a. C. será la de unos gigantes de un solo ojo (imagen sacada de la descripción de Polifemo, de la obra Odisea), pero estos cíclopes uranios serán representados como hombres-herreros con dos ojos, aunque en contadas ocasiones aparecen representados con uno.


    Pero sin lugar a duda, uno de los personajes más importantes de esta era primitiva de la religión griega fue Crono, el titán más joven y peligroso de todos, de nuevo Apolodoro realizó una magistral descripción de este personaje y el destino de sus hermanos los titanes, que fueron engendrados por Urano tras ser encerrados en el Tártaro sus otros hijos los cíclopes y los hecatónquiros, dice así:


    […] irrita Gea por la suerte de sus hijos arrojados al Tártaro, convencer a los Titanes para que ataquen a su propio padre y entrega a Crono una hoz de acero […]. Crono, tras cortar a su progenitor los genitales, los arroja al mar: de las gotas de sangre así derramadas nacieron las Erinias (Furias) […]. Por su parte, los Titanes, una vez apartado Urano del poder, hicieron retornar a sus hermanos del Tártaro y confiaron el mando a Crono. Sin embargo, este volvió a atarlos y a encerrarlos en el Tártaro y tomó como esposa a su hermana Rea. Como Gea y Urano le habían profetizado que perdería el poder a manos de su propio hijo, iba comiéndose a sus vástagos según nacían. Devoró a Hestia, la primogénita, después a Deméter y a Hera, y tras ellas a Plutón y Poseidón. Encolerizada por los sucesos, Rea, al sentirse en cinta de Zeus se dirigió a Creta y dio a luz en una cueva del monte Dicte […]. Después, envolvió una piedra en unos pañales y se la entregó a Crono, como si fuese un niño, para que lo devorase […].


    Crono fue un personaje mitológico de escasa relevancia para la religión, pues al fin y al cabo, debemos apuntar que su episodio más épico se basa en acabar con su padre para poder obtener el poder del mundo, y el hecho de que un hijo desafiara a un padre no era del agrado del civil. Por lo tanto, sus representaciones también son escasas, solo se conoce la noticia de su representación en una crátera de bronce que fue depositada en el santuario de Rodas en el siglo VI a. C., Engoaras nos dice que en ella se pintó la famosa escena de Crono devorando a sus hijos, y gracias a su aparición en algunas escenas de las Titanomaquia podemos situar a este titán en el arte arcaico. Desde el siglo V a. C., la iconografía de este titán se establece en dos direcciones: en las pinturas de vasos donde recibe de Rea la piedra envuelta en pañales (supuesto Zeus) como un monarca barbado; y como dios semidesnudo y barbado en las escenas del nacimiento de Zeus.
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        Fig. 3. Crono y Rea (ca. 460-450 a. C.), Metropolitan Museum of Art. Vaso ático de figuras rojas atribuido al pintor Nausica. Cronos recibe la piedra de Omphalos de Rea. El rey de los titanes levanta una mano para recibir la piedra y sostiene un cetro real. Rea lleva una corona y se inclina hacia delante con el pie apoyado en un afloramiento de piedra elevado.

      
    


    Un tiempo posterior, durante el período de dominio romano del mediterráneo, Crono fue asimilado como Saturno, el dios de los cultivos. Su transformación para el mundo romano no fue difícil, ya que en el mito griego Crono, tras ser vencido por Zeus, se había escapado a Italia y allí había cambiado su nombre por el de Saturno. Crono siguió formando parte del elenco de los dioses griegos, aunque como destronado. Durante el Helenismo y la República romana, esta característica de ser un dios huido le permitió ser representado de forma abundante como Crono-Saturno desde el siglo IV a. C. Además, como Saturno dio nombre al planeta más alejado que se conocía en la Antigüedad esto significaba que se encontraba en el límite del cielo ejercitando el giro más lento de todo el sistema solar. Al mismo tiempo fue la imagen simbólica del invierno, de ahí que en Roma las fiestas saturnales se realizaran en este momento; pero también va a ser símbolo del último día de la semana, recordemos que en inglés el domingo recibe el nombre de Saturday en honor al dios Saturno. La iconografía de Crono fue cambiando en la medida que pasaban los siglos, y pasó de ser un dios semidesnudo y barbado a un dios anciano, humillado, taciturno e iracundo, y bajo estas características fue tomado como imagen simbólica de algunos elementos de las disciplinas científicas: en la medicina clásica antigua Crono será la personificación del humor negro (relacionado con la melancolía), en la alquimia será la imagen del plomo, el metal más pesado y menos brillante de todos y, por último, en relación con los elementos de la naturaleza será la personificación de la Tierra.
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        Fig. 4. Rea-Cibeles, fragmento de kylix ático de figuras rojas (siglo V a. C.), Museum of Fine Arts, Boston. En ella se representa a la diosa Rea-Cibeles montada en una silla lateral en la espalda de un león. Como atributos lleva una corona y una túnica elaboradamente bordada.

      
    


    Rea, como titánide, hija de Urano y Gea, fue elegida por Crono (su hermano) para crear otro matrimonio divino. Rea fue una de las deidades más importantes de la mitología griega, pues fue la madre de la mayor parte de los dioses olímpicos, de ahí que se la relacione como una gran diosa madre capaz de enfrentarse al rey dios para proteger a sus hijos. Teniendo en cuenta su implicación en la historia del advenimiento de los olímpicos lo natural hubiera sido que hubiera recibido un gran culto y que su representación fuera de las más grandiosas. Pero al contrario de lo que se puede esperar, Rea no recibió honores particulares, siempre aparece en escenas o historias con relación a sus hijos, es una diosa sin atributos. Las escenas en las que la mitología la hace protagonista son: el nacimiento de Zeus y la entrega de la piedra envuelto en pañales a Crono para que la devore. Por lo tanto, si se trata de una diosa con escasa representación su simbología no puede ser propia, sino que fue asimilada a otras diosas de la fecundidad de la tierra como fueron también Deméter y Perséfone, su madre Gea y su hija Hera. Es importante señalar en este punto cómo la diosa Rea griega fue confundida desde la época arcaica con una diosa frigia, Cibeles, pues en el propio altar de Zeus en Pérgamo vemos la representación de Rea con un león, animal de montura de la diosa frigia Cibeles. El mundo romano tomó como válida la acción de estas dos diosas desde las primeras asimilaciones de su primitiva religión, llamándola Cibeles y haciéndola portadora de una corona torreada y siendo transportada en un carro tirado por leones.


    TEOGONÍA: EL NACIMIENTO DE LOS DIOSES OLÍMPICOS


    Apolodoro describió de manera excepcional el nacimiento de los dioses olímpicos:


    Cuando Zeus se hizo mayor, tomó como compañera a Metis, una de las hijas de Océano. Esta dio de beber a Crono un brebaje que le hizo vomitar la piedra, y tras ella los hijos que se había tragado. Junto a ellos inició Zeus su guerra contra Crono y los Titanes. Tras diez años de lucha, Gea profetizó a Zeus la victoria si contaba con la alianza de los encerrados en el Tártaro. Entonces este los liberó de sus ligaduras, y los Cíclopes entregaron a Zeus el trueno, el relámpago y el rayo, a Plutón el Yelmo y a Poseidón el tridente. Armados de este modo, vencieron a los Titanes y, encerrándolos en el Tártaro, les pusieron como vigilantes a los Hecatónquiros. Los vencedores echaron a suertes el poder, y a Zeus le correspondió el dominio del cielo, a Poseidón el del mar y a Plutón el del Más Allá.


    Esta historia mitológica es una fusión entre la historia real y la mítica, nos cuenta cómo Zeus consigue llegar al poder gracias a vencer a su progenitor, este es el reflejo más evidente de la victoria de una nueva religión de origen indoeuropeo sobre una tradición primitiva de los dioses antiguos prehelénicos. Son los detalles de esta y otras historias lo que confirma esta hipótesis, por ejemplo, Zeus es un dios nuevo, hijo de un prehelénico, pues bien, el nacimiento de Zeus se sitúa siempre en Creta, con una clara intención de asimilar el nacimiento de este dios a una religión primitiva, y hacer así su instauración en la sociedad más paulatina evitando el rechazo por ser considerado un dios extranjero.


    Por otro lado, y volviendo al relato de la Titanomaquia, debemos señalar algunos matices que parecen imprecisos en esta historia. Se ha definido como Titanomaquia la lucha entre los titanes y los dioses olímpicos por el dominio del mundo, pero sin pretender hacer un examen racional, cosa que sería un error si partimos de la naturaleza esencial de irracionalidad de un mito, intentaremos dar solución a algunas cuestiones que aparecen al leer este relato: ¿quién participó realmente en este combate? Sabemos que no todos los titanes estaban contentos con el reinado de Crono, como fue el caso de Rea, Temis y Mnemosine (quienes se posicionaron en favor de nuevos dioses) y nada sabemos de los titanes Tía y Febe; por parte de los olímpicos no parece que lucharan Hestia, Deméter y Hera, esta última se encontraba protegida por Océano y Tethys (ambos se mantuvieron neutrales). Por lo tanto, si seguimos el relato de Píndaro en su Pítica, podemos determinar, en consonancia con las palabras de Apolodoro que debió de ser la lucha de unos pocos encabezada por Zeus y con Crono en defensiva, lo que sí quedó claro es el hecho de que Zeus liberó a sus tíos los cíclopes y hecatónquiros de Tártaro, quienes también se posicionaron a su favor y fueron casi determinantes para poder conseguir el triunfo.


    El episodio de la Titanomaquia no tuvo una gran repercusión en la estética del mundo antiguo, como se ha comentado con anterioridad, por tratarse de la traición de un hijo a un padre, una cuestión difícil de defender para una sociedad con firmes convicciones morales y políticas. Pero aun así se han conservado algunos vestigios en piezas artísticas: Jenágoras en varias de sus obras nos cuenta cómo para el frontón del Templo de Artemisa en Corfú (ca. 580 a. C.), se habían diseñado una serie de esculturas con esta temática, también hará descripción de una cratera de época arcaica realizada en bronce y depositada en un santuario en Rodas donde parece que fue pintado este episodio.


    Con el fin de la Titanomaquia los titanes fueron de nuevo encerrados en el Tártaro, pero como sabemos, uno de ellos consiguió huir a Italia, Crono. El siguiente paso era repartir la recompensa, Homero, Apolodoro y otros tantos nos hablan de que esta división del mundo se hizo por sorteo y que esta quedó así: «[Zeus] el ancho cielo en Éter y en las nubes», «[Poseidón] el canoso mar» y «[Hades] hubo de contentarse con el tenebroso Occidente y el mundo subterráneo, que le hizo rico por sus minas de metales preciosos». Sin embargo, Hesíodo nos habla en su Teogonía más bien de una distribución del mundo por Zeus: «[…] por indicación de Gea animaron a Zeus Olímpico, el de amplia mirada, para que reinara y fuera su soberano, y él les distribuyó bien las dignidades».
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        Fig. 5. Detalle del frontón del Templo de Artemisa en Corfú (ca. 580 a. C.), Archaeological Museum of Corfú. www.amcorfu.gr. Las figuras situadas a la derecha representan a combatientes en la batalla de los dioses y los titanes; en ella el gran dios Zeus aparece empuñando el rayo, ha hecho arrodillar a un titán anónimo, y otro yace en posición supina.

      
    


    De un modo u otro Zeus se convirtió en el rey de todos los dioses y tomando el poder del mundo reunió a todos sus hijos y a todos los demás dioses dándoles libertad, y señaló un lugar en la tierra como la morada de estos: el monte Olimpo, una de las cumbres más altas de toda Grecia, situada al sur de macedonia. El monte Olimpo es el hogar de los dioses y es allí donde se reunirán siempre que se los reclame para solventar cualquier dificultad que se produzca en el mundo, este también será el lugar donde se celebren los simposios de néctar y ambrosía, cuya simbología representa la armonía universal y las buenas relaciones. Es casi imposible determinar en qué momento la sociedad comenzó a pensar en el Olimpo como en un lugar simbólico. En época arcaica se produce el cambio de mentalidad, se pasó de pensar en esta cumbre como la morada real de los dioses a deducir que en realidad los dioses viven en el Olimpo celeste, que se encontraría a una altura superior.
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        Fig. 6. Tesoro de los Sifnios en Delfos (ca. 530 a. C.), Museo Arqueológico de Delfos. www.guiadegrecia.com. Representa una asamblea de los dioses del Olimpo discutiendo por la guerra de Troya y escenas de la guerra. Los dioses protectores de los troyanos (Ares, Afrodita, Artemisa, Apolo y Zeus, este en un lujoso trono) están sentados a la izquierda.

      
    


    Esta cuestión tan simple en primera instancia fue de gran importancia para la construcción de la iconografía de los dioses olímpicos, pues desde muy antiguo aparecen en el arte reunidos todos ellos indistintamente en el monte Olimpo o bien en el Olimpo celeste. Esa temática de la reunión de dioses será dada en escenarios tan diversos como la mítica boda de Tetis y Peleo, la observación de la guerra de Troya y los recibimientos de Heracles y Dioniso en el monte Olimpo.


    Era tan común la representación de los dioses olímpicos en su conjunto, expuestos en muchas ocasiones como un catálogo de deidades que suelen aparecer representados en posiciones paratácticas o con las figuras yuxtapuestas, este tipo de iconografía se denomina «la reunión de los doce dioses» o Dodekatheon. La estructuración de los dioses olímpicos en doce personajes es una influencia egipcia de los hititas, es un número mágico según la tradición, pero este número de doce divinidades se establece en Grecia a mediados del siglo VI a. C., cuando en Atenas se construye un altar mandado elaborar por Pisístrato en honor a los doce dioses. Sin embargo, no parece que desde la Antigüedad se tuviera claro quiénes fueron los principales dioses del Olimpo, oficialmente son once: Zeus, Hera, Poseidón, Deméter, Afrodita, Atenea, Apolo, Artemis, Hermes, Ares y Hefesto. Son variadas las discusiones que durante largo tiempo han tenido los mitólogos sobre la designación del duodécimo dios; algunos de ellos defienden que este último dios podía ser elegido por la ciudad; es decir, que dependía de las preferencias de sus habitantes. No obstante, al realizar un encargo un artista para que representara a los doce dioses, este último podía figurar al dios Dioniso (como en el caso del Partenón, por su fuerte vinculación gran culto que recibió en Atenas), pero en otras representaciones también era costumbre que apareciera Heracles divinizado o Hestia. Como vemos, Hades no se encuentra dentro de esta lista obviamente por su vinculación con el mundo de los muertos y, por tanto, al no vivir junto a los demás dioses del Olimpo quedó fuera de los dioses oficiales, pero siempre relacionado con ellos.


    Los doce dioses olímpicos, como se ha comentado anteriormente, tanto iconográfica como literariamente se encuentran acomodados en el Olimpo, sea este un paisaje o directamente sobre las nubes. Como sabemos, en las primeras representaciones los dioses aparecen simplemente alineados reconocidos por sus atributos, pero con la evolución artística los dioses aparecen representados en múltiples escenas siempre aprovechando el espacio para recrear alguna historia mítica concreta. En algunas ocasiones no nos han llegado representaciones de estas reuniones de dioses pues puede que no fueran de interés para ello, como la celebración de las bodas de Amor y Psique, o Apolo frente al tribunal de los dioses. Sin embargo, no siempre las reuniones de los dioses se ciegan por una celebración relevante, cualquier pretexto de banquete es óptimo para crear composiciones de dioses llenas de dinamismo y riqueza artística.


    Gigantomaquia


    Los dioses se reunían en numerosas ocasiones, como se ha descrito en las historias mitológicas, pero la primera vez que tuvieron que hacerlo por un hecho notable fue para poder defenderse contra los gigantes, quienes en un momento indeterminado buscaban apoderarse del mundo. Este suceso solo pudo solucionarse con una guerra, la batalla mítica de la Gigantomaquia, la escenografía que más veces ha sido representada en la estética no solo griega antigua, sino en la iconografía clásica.


    Los gigantes, como sus hermanas las erinias, nacieron de las gotas de sangre que se derramaron de los genitales de Urano cuando Gea se los seccionó. La Gigantomaquia no parece ser uno de los mitos más antiguos de la religión griega, pues Homero no lo cita ni menciona en ninguna ocasión, y Hesíodo en su obra Teogonía se restringe a decir: «los altos gigantes de resplandecientes armas». Pero gracias a las representaciones artísticas sabemos que esta batalla entre los dioses y los gigantes formaba parte de la memoria colectiva desde principios del siglo VI a. C., dado que una de las figuraciones más antiguas que se conservan aparece en la decoración de vasos cerámicos fechados ca. 570 a. C. Pero será en la representación en relieves arquitectónicos y en las esculturas cuando se produzca una difusión total de esta escena mítica, la primera representación de una Gigantomaquia se encuentra en el Tesoro de los Sifnios en Delfos (ca. 530 a. C.), y tras ellas se puede rastrear una gran difusión de esta escena en diversos actos de los mitos que aparecen indistintamente en frisos, frontones y metopas. Es de interés remarcar cómo se representan a los gigantes, quienes, desde los últimos años del arcaísmo, en todas las tipologías de representación, estos aparecen siempre como hombres armados como soldados.
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        Fig. 7. Tesoro de los Sifnios en Delfos (ca. 530 a. C.), Museo Arqueológico de Delfos. www.guiadegrecia.com. Friso norte del Tesoro de los Sifnios, con escenas de la Gigantomaquia. Los gemelos Artemisa y Apolo combatiendo. El gigante Efialtes yace muerto.

      
    


    Durante el Período Clásico el tema de la Gigantomaquia, debido a su popularidad, comienza a absorber detalles, será Píndaro quien en su obra Pítica nos dé algunos de ellos, que son contrastados con las metopas que se han realizado para el Partenón: los gigantes ya no portan las armaduras propias de los hoplitas, solo en algunos casos aparecen con un escudo o un casco, como alusión a la acción de batalla; además, aunque siguen siendo representados como humanos, su aspecto es despectivo, tratados como salvajes se les caracteriza con cabellos largos y barbas abultados y ataviados con pieles de animales. Esta iconografía de combate fue distribuida con excelente rapidez por todo el mundo helénico, su influencia llegó a la creación de un arquetipo de combate individual o colectivo que los artistas utilizaron para representar posteriormente las batallas entre griegos y persas entre otras muchas ocasiones. El tema de la Gigantomaquia era tan habitual que se ha encontrado en centenares de cerámicas, pero una de sus representaciones más especiales se realizaba cada año al ser esta bordada en el peplo de la escultura de Atenea en Atenas.


    Los pormenores sobre la Gigantomaquia llevaron a finales del siglo IV a. C., a ser objeto de las discusiones más varias, por ejemplo, sobre el lugar geográfico de su enfrentamiento: la tradición de la geografía mitológica lo sitúa en Macedonia, posiblemente muy cerca del monte Olimpo; sin embargo, cuando leemos a Timeo, vemos cómo este escenario se traslada al sur de Italia; otros expertos en mitología son partidarios parciales de este último, pues pretenden relacionar a los gigantes con los volcanes de esta región de Italia, y para ello dirán que tras ser abatidos por los dioses, los gigantes fueron encarcelados dentro de ellos, y así las erupciones volcánicas no son otra cosa que los quejidos de los gigantes por su condena. Esta teoría tendría sentido si la asociamos a la representación de gigantes con piernas de serpiente (serpiente como animal que se arrastra por la tierra y que en algunas ocasiones se toma como símbolo de esta).


    El Helenismo será la época en la que se desarrollen de manera más notable todas estas teorías y, además, tuvieron una buena acogida. El interés por la Gigantomaquia, pero sobre todo por los gigantes, lleva a la individualización de cada gigante dándoles nombres propios: Porfirión, Alcioneo, Oto, Efialtes, entre otros; fue entonces cuando se diseñaron las tramas más complejas, pues se llegó a señalar qué gigante había luchado con qué dios. Pero fue Apolodoro quien dio un paso más y en su obra Biblioteca, vemos como describe este enfrentamiento con todo lujo de detalles, sus escritos han quedado plasmados en un paralelo artístico, una de las obras más monumentales que se han realizado nunca sobre la Gigantomaquia, el altar de Zeus en Pérgamo: en este friso que rodea la estructura, todos los gigantes responden a las características estéticas de «salvajes», los gigantes son representados alternamente con piernas humanas o con serpientes.


    Tifón y los alóadas


    El caso contrario sucedió con una de las leyendas más antiguas de la mitología griega, la Tifonomaquia, que tuvo una difusión muy corta y apenas representada. Este episodio mitológico relata una leyenda antigua de tradición hitita que se ha encontrado documentada en poemas y atestiguada en relieve senatorial.


    Para conocer a Tifón debemos acercarnos de nuevo a Hesíodo y su obra Teogonía, en ella narra cómo Gea, enfada por el resultado de la Titanomaquia tuvo relaciones sexuales con el Tártaro y de ellas nació:


    […] de sus hombros surgían cien cabezas de serpiente… con negras lenguas cono dardos. Destellos de fuego salían de los ojos que, bajo las cejas, tenían estas cabezas…, y estas emitían voces variadas y fantásticas: unas veces pronunciaban articulaciones de aspecto divino, otras un mugido semejante al poderoso toro, otras un regido de león… y otras un silbido que el eco de las montañas devolvía […].


    El ser que llevó al mundo era un monstruo, que dirigido por su madre dedicó su existencia a recorrer la tierra lanzando vientos, provocando tormentas marítimas y llegó a amenazar y aterrorizar a los dioses del Olimpo. Zeus, lleno de valor, se acercó a él y combatió con sus rayos, Tifón quedó envuelto en llamas y se precipitó hasta el fondo del tártaro, su padre.


    Esta historia de Tifón contra Zeus fue muy conocida en la Antigüedad y, dado que fue relatada una y otra vez por sus mitógrafos y, por lo tanto, tenemos una descripción de Tifón que se atestigua gracias a que coincide con sus numerosas representaciones: «[…] de muslos para abajo poseía enormes cuerpos de víboras, todo su torno estaba cubierto de alas, mugrientos cabellos se agitaban al viento desde su cabeza y mejillas, y en sus ojos centelleaba fuego […]». Una de las versiones más complejas fue la realizada de nuevo por Apolodoro quien según nos cuenta en su obra Biblioteca: los dioses olímpicos desesperados y aterrados huyeron a Egipto y allí se transformaron en animales para no poder ser reconocidos, por su parte Tifón tras haberse enfrentado a Zeus fue aplastado por el monte Etna (dato que puede hacernos confundir a Tifón con los gigantes). De nuevo tenemos que traer a colación lo difícil que es distinguir en las representaciones a los gigantes de Tifón, pero este monstruo de cola de serpiente y tres cabezas que adorna un frontón de la Acrópolis ateniense (ca. 560 a. C.), aún hoy sigue siendo imposible de señalar como Tifón.


    Se ha encontrado la representación de una Tifonomaquia en una vasija del sur de Italia datada de finales del siglo IV a. C., se trata de la representación excepcional del relato mitológico, en ella aparece Zeus luchando contra Tifón, y sabemos que se trata de este monstruo porque sobre su cabeza aparece una máscara soplando viento, gracias a este detalle no hemos confundido a Tifón con uno de los gigantes quienes en sus primeras representaciones aparecían con serpientes en la parte inferior del cuerpo. La figuración de Tifón en esta vasija es fundamental para entender cómo la iconografía de los gigantes toma la iconografía de Tifón a finales del Período Clásico, un hecho que se contrasta con las fuentes y textos antiguos donde podemos leer que desde entonces la sociedad mezclaba a estos dos seres míticos en los enfrentamientos contra los dioses olímpicos.
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        Fig. 8. Batalla entre Zeus y Tifón, hidra calcídica con figuras negras (ca. 550 a. C.), Metropolitan Museum of Art, Nueva York. www.documentalium.blogspot.com. Tras un arduo enfrentamiento Tifón al final cae y Zeus se alza sobre el victorioso con un gran grito de burla diciendo que será enterrado en las colinas de Sicilia, y en su cenotafio se dirá: «Este es el túmulo de Tifón, hijo de la Tierra, que una vez azotó al cielo con piedras y el fuego del cielo lo quemó».

      
    


    En los primeros años del gobierno de Zeus, se sucedieron además de la Gigantomaquia y la Titanomaquia dos esfuerzos por arrebatarle el poder del mundo en el Olimpo. En este último lugar, Zeus tuvo que sofocar una rebelión palaciega que Homero recuerda en su obra Ilíada, cuenta como Atenea, Poseidón y Hera intentaron hacer prisionero a Zeus, pero no lo consiguieron debido a que la nereida Tetis advirtió del complot y llamó para ayudarles a los hecatónquiros. Por último, hablaremos de una última batalla comenzada por dos gigantes los alóadas (hijos de Poseidón). Oto y Efialtes, nombre con el que se conoce a estos personajes de proporciones monumentales, intentaron sin éxito amontonar montañas para conseguir entrar en el monte Olimpo o posiblemente en el Olimpo celeste, cuando consiguieron entrar en él violaron a Artemis y Hera y encerraron a Ares. Consecuentemente los demás dioses entraron en batalla con ellos, según cuenta la tradición mitológica fue la propia Artemis quien les envió a su cierva y ellos, al intentar cazarla, se mataron el uno al otro. Cayeron al hades y fueron condenados a ser atados eternamente a una columna con serpientes. Esta escena mitológica parece no interesar mucho al arte ni a la sociedad griega, pues solo se ha encontrado una representación de estos dos gigantes intentando dar caza a la cierva en una vasija ática de ca. 440 antes de Cristo.


    LA CREACIÓN DEL HOMBRE Y LA MUJER


    La sociedad de la Grecia antigua no concebía una vinculación entre la creación de la humanidad y la de los dioses. La población de la Grecia del II milenio concebía que los mortales ya vivían en la tierra cuando Zeus aún no había nacido y, por tanto, el mundo tenía vida y era dinámico antes de la instauración de los dioses; pero esta no fue la única teoría que nos habla del nacimiento de los hombres y mujeres, sino que fue un hecho interpretado desde muy diversas perspectivas. Se puede afirmar que la mitología griega no llega nunca a concluir el debate sobre cuál es el origen del hombre y la mujer, por lo que convivieron al mismo tiempo, y sin ser unas contrarias a las otras, se han conservado múltiples episodios mitológicos que narran el nacimiento o la creación de la humanidad.


    La población griega antigua estableció en su memoria colectiva una primera teoría que se fundamentaba en la creencia de la denominada por las fuentes como generación espontánea. Esta teoría defiende el nacimiento de la humanidad a través del barro, pero no solo de la humanidad sino también de las especies animales y otros seres vivos de la mitología. Esta creación espontánea está sumergida en la memoria colectiva por lo tanto no necesita de una explicación. Por otra parte, serán otras las historias que hablen de Gea (tierra) como la madre de toda la humanidad, vinculándola a la idea de la creación a través del barro.


    Los griegos de las primeras religiones solían considerar como hombres solo a «los hombres verdaderos», es decir, solo aquellos que pertenecían a su pueblo o etnia llegando incluso a considerar a estos hombres solo a los de su propio linaje. Gracias a este fenómeno social primitivo se han conservado docenas de leyendas tebanas, arcaicas, áticas y argivas, que intentan dar una explicación racional o mítica y establecer una cronología para la aparición de los primeros hombres. Casualmente estos primeros hombres de las leyendas aparecieron en las regiones donde son contados estos relatos, pues todos quieren ser los primeros hombres y, para ello, en algunas ocasiones se vinculan genealógicamente con algún dios local. El concepto de humanidad tuvo una asimilación social y filosófica muy tardía, posiblemente a partir del siglo VII a. C., por lo que se entiende que las sociedades griegas primitivas no tuvieran una necesidad de vincular el nacimiento de los hombres al mundo religioso y, por tanto, no entienden al hombre como la creación de un dios, sino como el ser que está antes de su llegada. Por lo tanto, teniendo en cuenta todas estas consideraciones, a continuación, vamos a ver cuáles fueron las teorías que más éxito tuvieron en la sociedad griega antigua y consecuentemente cuáles fueron sus representaciones. Para ello se necesita del conocimiento de las obras elaboradas no solo de mitógrafos, sino también de poetas que trataron el tema del nacimiento o creación de un «hombre unitario» (siguiendo el concepto filosófico de la Grecia antigua).


    Prometeo, padre de la humanidad


    Prometeo es un titán, hijo del titán Jápeto y de la oceánide Clímene, según aparece en la Teogonía, Prometeo, cuyo nombre significa “el que piensa antes”, fue el mismo titán que durante la Titanomaquia se encargó de dar a la humanidad las claves para la supervivencia ante esta terrible batalla que tendría lugar en la tierra y en el Olimpo indistintamente, dado que Zeus no se preocupó por su existencia. Este titán ha sido considerado por muchos como el verdadero padre de la humanidad, y así lo presentó Hesíodo en su obra Teogonía, pues al establecerse sacrificio cruento que los hombres brindaron a los dioses: «[…] puso [Prometeo] de un lado la carne, las rocas vísceras y la grasa, cubriéndolas con la piel…; del otro lado, recogiendo los blancos huesos del buey con falaz astucia, los disimuló cubriéndolos con brillante grasa […]». La finalidad de esta exposición era la de propiciar para la humanidad la mejor parte, la de la carne. Zeus eligió la segunda, juzgando únicamente el sacrificio por su aspecto y, así, la humanidad fue recompensada gracias a la peripecia y el ingenio de Prometeo.


    Zeus quedó disgustado por haber caído en la trampa y enfadado les quitó a los hombres el fuego, pero Prometeo de nuevo apiadándose de los hombres: «[…] de nuevo le burló el sagaz hijo de Jápeto, pues escondió… el infatigable fuego en una caña hueca […]». Hesíodo nos relata cómo Prometeo robó el fuego del Olimpo, no se sabe si del carro de Helio o de la fragua de Hefesto, y se lo devolvió de nuevo a los hombres, para que pudieran cocinar sus alimentos y defenderse de los animales en la oscura y peligrosa noche. Esta acción fue tomada como una revolución ante el poder supremo de Zeus, pues un simple titán estaba desobedeciendo las palabras y las acciones del padre supremo. Prometeo como fiel defensor de la humanidad fue considerado durante muchos años como el verdadero padre de los hombres, ya que como vemos en los relatos de Hesíodo Zeus no mostraba en ningún momento aprecio por ellos.


    Zeus vio en Prometeo a un provocador y agitador y, por tanto, tras haber engañado en varias ocasiones al vencedor de la Gigantomaquia y la Titanomaquia, Prometeo fue condenado con uno de los peores castigos que se relatan en la mitología griega. Zeus, ayudado por Hefesto y en compañía de la Bía (la violencia) y de Krátos (la fuerza): «[…] ató a Prometeo, el abundante en recursos, con irrompibles ligaduras y dolorosas cadenas…, y lanzó sobre él su águila de amplias alas: esta le comía el hígado inmortal, que durante la noche le crecía en la misma proporción […]». Fue condenado a sufrir este episodio eternamente atado a, según algunas leyendas a una columna y, según otras, a la roca del Cáucaso. Pero la eternidad para Prometeo tenía fecha de caducidad, durante la realización de uno de sus trabajos, Heracles lo vio y apiadándose de él, lanzó flechas contra el águila y le quitó las cadenas. Zeus, padre de Heracles consideró buena la acción de su hijo y recibió a Prometeo de nuevo en el Olimpo.


    En este punto debemos plantearnos el porqué del empeño de Prometeo por proteger y salvar a la humanidad del dios más poderoso y, por consiguiente, su protector. Si recordamos que Prometeo es un titán podemos ver en su intención la de ayudar a todos aquellos seres que no pertenecen al linaje divino de Zeus o a todos aquellos que no son considerados dioses olímpicos. Estas cuestiones fueron tratadas también por los antiguos, en el siglo IV a. C. se ponen en discusión estas ideas mítico-filosóficas, al mismo tiempo que Platón está elaborando su teoría del demiurgo (ente divino que modela la materia y crea los seres que componen la naturaleza). En este momento de efervescencia cultural otra teoría sale a la luz, que fue difundida rápidamente gracias a las comedias de Filemón y Menandro quienes, alrededor del 300 a. C., defienden a Prometeo como el creador del hombre, estos habrían sido hechos con arcilla y, por tanto, la rebelión de Prometeo es solamente la protección de sus hijos.


    Esta última teoría tuvo tanto éxito que fue formando parte de la memoria colectiva hasta el punto de que Ovidio la recoge así:


    […] nació el nombre, sea que lo crease de semen divino el Hacedor del Mundo (Demiurgo)…, sea que, al retener la Tierra, recién separada del elevador Éter, el semen de su pariente el Cielo, el hijo de Jápeto la mezclase con agua de lluvia y la moldease dándole la forma de los dioses que o gobiernan todo. Mientras que los demás animales, inclinados, miran hacia la tierra, dio al hombre un rostro frontal y le ordenó que lo elevara al cielo, dirigiéndolo hacia las estrellas […].


    Esta leyenda mitológica que ve a Prometeo como el creador de los hombres siguió evolucionando y adaptándose a las necesidades de los tiempos, el mundo romano siguió contribuyendo a la historia desde época imperial hasta que en el siglo V a. C., el mitógrafo Fulgencio crea la versión casi definitiva:


    […] Dicen que, cuando Prometeo modeló con barro la figura de un hombre, Minerva admiró la obra tan excelente y prometió a su autor el bien celestial que quisiese para perfeccionarla. Como este respondió que desconocía que bienes de los dioses podrían serle útiles, ella lo elevó al cielo. Allí, viendo que los elementos celestes estaban animados por llamas, concibió el deseo de introducir fuego también en sus obras y, en consecuencia, acercó ocultamente una rama a las ruedas de Febo (el Sol). Logró así encenderla, descendió a la tierra con este fuego robado lo acercó al pecho del hombre que había modelado y lo dotó así de vida.
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        Fig. 9. Prometeo, Heracles y el águila (ca. 625-575 a. C.), Crátera ática de figuras negras atribuida al pintor de Nettos. Museo Arqueológico Nacional de Atenas. Heracles apunta y dispara con el arco hacia el águila caucásica. El titán agachado está sujeto a una estaca atado de las muñecas y los tobillos. El águila es atravesada por dos de las flechas del héroe.

      
    


    Al ser uno de los mitos más conocidos de la Antigüedad de Grecia, su representación aparece en cerámicas pintadas desde el siglo VII a. C., Prometeo puede aparecer en diversos momentos puntuales de su castigo: siendo encadenado, amenazado o atacado por el águila, o salvado por Heracles; escena que con el tránsito al siglo VI a. C. fue ampliando paulatinamente a los dioses espectadores del momento, la liberación de Prometeo. Además de la representación de esta escena puntual, se ha encontrado otra escena curiosa en una cerámica ateniense de mediados del siglo V a. C., en este momento la fama de Prometeo no se debe a su historia mítica, sino a su asimilación profunda al aparecer en un drama satírico de Esquilo titulado Prometeo alumbrador del fuego (obra de la que solo conocemos su título), en la cual son los sátiros los que se apoderan del fuego del Olimpo que Prometeo ha traído para los hombres.


    A partir del siglo III a. C., se va a reproducir una nueva imagen de Prometeo, una imagen innovadora que se extendió durante el período helenístico, la de Prometeo como artesano o artista modelando al hombre con barro (esta iconografía se repite sobre todo en gemas y anillos). Y no será hasta época romana, coincidiendo con el período imperial, cuando se complete la historia de Prometeo y aparezca este en las pinturas y relieves en todas sus facetas: como revolucionario liberador, castigado, como creador y, a partir del siglo II d. C., su imagen se concentrará en los relieves de los sarcófagos haciendo apelación simbólica a su faceta de protector de los hombres.


    Debemos hacer notar, como muchas veces, incluso las representaciones antiguas del castigo de Prometeo han sido confundidas con el de Ticio, llegando a ser identificadas por la historiografía moderna como de uno y otro indistintamente, pudiendo solo confirmar aquellas en las que aparece el nombre de su protagonista con unos elementos propios de Prometeo como su vinculación con Heracles; y en el caso de Ticio la introducción de serpientes, buitres, además de las águilas encargadas de devorar su hígado. Así describe Virgilio el castigo de Ticio: «[…] allí se veía a Ticio, vástago de la Tierra, madre de todos, cubriendo nueve yugadas enteras con su cuerpo. Un monstruoso buitre situado en su pecho, le va royendo con su corvo pico el hígado siempre vivo y las entrañas, que crecen sin cesar». La historia de Prometeo se desarrolla al aire libre o sobre una montaña, y se le suele colocar al lado una antorcha, mientras que a Ticio se le coloca como símbolo las serpientes.


    Es igualmente importante señalar, a diferencia de lo que ocurrió con la historia de la Teogonía, aunque igualmente se trate de la representación de un tema sobre la sublevación del poder y que posiblemente pudiera incitar a las revueltas sociales, el castigo que se le impuso a Prometeo no fue nunca considerado como justo. Pues la sociedad griega antigua veía en él un acto de filantropía y piedad para con ellos mismos; pero si nos basamos en las leyes morales Prometeo fue un rebelde, un ladrón y, por tanto, un criminal que necesita de un castigo a la medida de sus actos. Por ello, el castigo de Prometeo tiene una compleja interpretación si se le ve como un rebelde liberador para los reyes gobernantes absolutos de la Antigüedad, como si se le trata como un criminal pues sus actos eran en pro de un bien común.


    Este episodio mitológico del duelo entre Prometeo y Zeus por la prosperidad de los hombres y las mujeres y su dependencia con los dioses da como fruto el castigo del hijo de Jápeto, un mito etiológico que quiere transmitir la desgracia de la condición de la humanidad atribuyéndola a la actividad de una mujer, Pandora, creada por orden de Zeus con este fin.


    El mito de Pandora


    Pandora, nuestra protagonista, no puede identificarse con ningún ser ni divino ni mortal. Su mito, aparece ya descrito por Hesíodo, quien lo mostró en sus dos obras principales la Teogonía y Los trabajos y los días. Debemos tener en cuenta la discusión sobre los orígenes de la leyenda, y no cabe sino recordar paralelos con el cuento egipcio de Anup y Bata y el mito bíblico de Eva. Pandora se creó de este modo:


    […] ordenó al muy ilustre Hefesto que mezclase tierra con agua, que hiciese una encantadora figura de doncella semejante en su rostro de las diosas inmortales y que le infundiese voz y vida humanas. Encargó después a Atenea que le enseñara sus habilidades de tejer y coser. Mandó a la dorada Afrodita que rodease su cabeza de gracias, irresistible sensualidad y rasgos cautivadores; y a Hermes… le encargó que la dotase de una mente cínica y de un carácter voluble […].


    Una vez acabados los trabajos de los dioses, el propio Hermes «puso a esta mujer el nombre de Pandora (pan significa “todo” y dora, “regalos”), porque todos los habitantes del Olimpo le hicieron algún presente». En el momento en que Pandora apareció en público por primera vez, deslumbró tanto a los mortales como a los dioses, era la creación perfecta.


    Hesíodo en su obra Los trabajos y los días, nos narra cómo se consiguió mezclar a Pandora entre los hombres, para ello Zeus seleccionó de entre todos los mortales a Epimeteo, «el que piensa demasiado tarde», hermano y antítesis del propio Prometeo. Epimeteo vivía entre los mortales y, debido a su ignorante carácter, Zeus sabía que haría caso omiso a las advertencias de su hermano Prometeo, por lo que le entregó a Pandora como un obsequio divino de parte de los dioses del Olimpo. Como supuso el monarca del cielo, Pandora fue bienvenida en el seno de la humanidad y Hermes la llevó entre los mortales, quienes ignoraban por completo los terribles acontecimientos ante los que se estaban exponiendo:


    […] antes vivían sobre la tierra los hombres libres de males, ajenos a la dura fatiga y exentos de las penosas enfermedades que acarrean la muerte, pero aquella mujer, al quitar con sus manos la enorme tapa de una jarra, dejó diseminarse y desencadenó en los hombres lamentables inquietudes. Solo permaneció dentro (de la jarra) la esperanza…, que no pudo volar hacia la puerta […].


    Como ha ocurrido en otras ocasiones, no todas las versiones de los mitos hacen hincapié en los mismos aspectos, el caso del mito de Pandora no es una excepción. Debemos preguntarnos en primer lugar de dónde procede la jarra de los males que destapa Pandora y que más tarde será conocida como la caja de Pandora; pues no se sabe nada acerca del origen de esta. También debemos centrarnos en la figura de Pandora como la primera mujer, pues si Hesíodo dice de ella que: «desciende de la estirpe de las mujeres», por lo tanto, Pandora fue la primera mujer griega, del mismo modo que se crea la Eva bíblica, hubo por tanto antes que ella una humanidad compuesta únicamente por hombres. El mito de Pandora y su representación no corrió la misma suerte que la de Prometeo, pues ha sido representada en muy pocas ocasiones lo que nos habla de que su interés no era social sino más bien cultural, puesto que fue mencionada por mitógrafos y literatos. De ahí que no se hayan conservado apenas las imágenes más tipificadas de la historia mitológica de Pandora en la Antigüedad, podría casi reducirse a la ciudad de Atenas y concretamente al siglo V a. C., pues según parece en ese mismo momento Sófocles escribió una obra satírica que llevaba por nombre Pandora, cuyo cuerpo estaba basado en el episodio de preparación de esta mujer por los dioses, aquello que podía hacer denominado como «nacimiento de Pandora». Este episodio gozó de tal fama gracias a esta obra teatral, fue Fidias el que lo colocó en uno de los lugares más dignos para ser observado, la base de la escultura de la Atenea Pártenos.
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        Fig. 10. La creación de Pandora, crátera ateniense de figuras rojas, atribuida al pintor de Niobe (ca. siglo V a. C.), British Museum. Pandora aparece representada como una figura escultural que mira hacia delante. La diosa Afrodita se adelanta para coronarla con una corona de mirto. Ares, armado con un escudo y una lanza, y Poseidón, sosteniendo un tridente, se colocan a ambos lados. Otras figuras completan la escena: Hefesto, Atenea, Zeus y Hermes.

      
    


    Aun teniendo en cuenta estas temáticas, el mito de Pandora es especialmente simbólico por dos momentos: por la belleza que desprende y por ser el fruto del peor regalo al servicio de un dios. No obstante tenemos que reflexionar sobre una cuestión importante, ¿realmente es Pandora la causa de todos los males del mundo? Este es un problema que la iconografía antigua no se plantea. Pero con el paso de los siglos y la recuperación de este personaje, se convirtió en una imagen muy activa para representar a la mujer sobre todo a partir del siglo XIX, se trata de la concepción de la mujer como la mujer fatal, siendo esta una figura femenina refinada y que desprende inocencia infantil mientras abre su jarra. En relación con este último objeto, tendrán lugar contemporáneamente en la Antigüedad dos iconografías: en la primera aparece esta mujer junto a una vasija o en su defecto un cofre; esta secuencia suele confundirse con la de la figura de Psique (si no aparece figurada con alas), quien abrió la caja de Perséfone consignada a Afrodita mientras está saliendo del Hades; y en la segunda iconografía aparece como mujer fatal portadora de enigmas.


    Las edades del hombre


    Los problemas cronológicos siempre han sido una de las áreas más arduas para los mitógrafos, dado que muchos de los mitos son atemporales y no suceden en un espacio concreto de la historia, incluso desde épocas de Hesíodo y Homero, paralelamente al mito de Prometeo, se desarrolla otra historia mítica que trata el problema del inicio de la humanidad. Es lo que ha sido denominado como las sucesivas «razas» o «edades» que denotaban simbólicamente cómo la moral humana fue decayendo.


    Por lo tanto, la humanidad, aunque no se concrete su momento, debió tener un inicio, un estado de partida ideal que progresivamente fue degenerándose en etapas concretas (dependiendo de unos poemas u otros estas pueden ser tres, cuatro o cinco) hasta llegar al punto final de la degradación que sería la humanidad en nuestro estado actual. Parece que todos los mitógrafos y poetas coinciden en que la primera etapa de la humanidad fue la Edad de Oro, que según relata Hesíodo en su obra Los trabajos y los días, estuvo formada por: «una dorada estirpe de hombres mortales que vivieron los tiempos en que reinaba Crono en el cielo». La continuación de la historia ha sido tratada por Ovidio en su obra Metamorfosis, siendo esta una fuente de inspiración para otros poetas, mitógrafos y dramaturgos, pero sobre todo fundamentalmente para los artistas de época moderna, esta humanidad de la Edad de Oro se caracterizaba porque:


    […] la gente vivía sin problemas en medio de una agradable paz. La tierra lo entregaba a todo por propia iniciativa, sin que el azadón la tocara ni el arado en la hiriera… La primavera era eterna, y la tibia brisa de los plácidos Céfiros acariciaba las flores nacidas sin simiente… Ya corrían ríos de leche, ya ríos de néctar, y la amarilla miel goteaba de la verde encina.


    Pero tras esta generación tan idílica, la humanidad aún tenía que pasar por todos los momentos de la denominada Edad de los Metales «[…] vino en tercer lugar… La generación de bronce, más cruel de carácter y más dispuesta a las temibles armas, aunque lo criminal […]»; para otros autores el final de la Edad de Bronce cedía a la conocida como Era de los Héroes, que tendría su fin como es lógico coincidiendo cronológicamente con la guerra de Troya. Después se llega a la Edad de Hierro, que según nos relata Ovidio se extiende en el tiempo hasta el momento en el que el propio mitógrafo vive: «[…] enseguida irrumpieron en esta edad del peor metal crímenes de todo tipo, al tiempo que huían el pudor, la verdad y la lealtad; en su lugar penetrar a los engaños, los fraudes, las insidias, la violencia y el deseo criminal de poseer».


    Volviendo de nuevo a retomar la Era de Oro, debemos añadir que, en ningún momento, ni literatos ni artistas se plantearon la idea de que en este momento la tierra estuviese únicamente habitada por hombres, dado que aún no había sido entregada a ellos Pandora. Más bien la simbología de la era dorada es la recreación de una sociedad libre, un momento donde hombres y mujeres podían pasearse desnudos sin complejos ni maldad por un mundo idílico. Indudablemente y en relación con la mitología de las edades del hombre debemos nombrar a Astrea (hija de Zeus y Temis), una doncella que fue la personificación de la virtud y la justicia, pues según cuenta la leyenda fue la única que vivió en la Edad de Oro con los hombres, y que con el transcurrir de los años se fue apartando de ellos dado que estos empezaron a corromperse por los vicios y a cambiar su carácter con actitudes malignas. Cambiando etapa hacia la Edad de Bronce, según nos narra Ovidio: «[…] abandonó las tierras empapadas de muerte […]», decidió mudarse a la bóveda celeste donde se convirtió en dos signos zodiacales: virgo (como ella misma en su forma de mujer alada) y en libra (su atributo la balanza quedó plasmado junto a ella en el cielo). Estamos ante la evolución de la personificación de la justicia, y esta iconografía primitiva irá evolucionando paulatinamente hasta convertirse en una de las virtudes cardinales, como virtud consiguió una iconografía independiente, Astrea aparecerá entonces como una mujer semidesnuda que porta en sus manos una espada y una balanza.


    Relacionado con la creación de la humanidad debemos señalar cómo esta en cualquiera de sus formas mitológicas creía en uno de los pensamientos filosóficos más antiguos, el mito del eterno retorno, según esta historia los astros, en algún momento indeterminado, vuelven a situarse en su posición de origen ocupando el principio de los tiempos, será entonces cuando el mundo se renueve, inevitablemente la historia vuelva a repetirse en un ciclo infinito. La sociedad griega antigua piensa constantemente que al finalizar el por ellos conocido como «gran siglo», que sería la contemporaneidad en su estado más puro, comenzará el nuevo siglo, y este será de nuevo ocupado por la humanidad de la Edad de Oro. Esta visión futurista de prosperidad es cuanto menos una esperanza vital, el deseo de una renovación y mejora que sucederá en algún momento, pero que al mismo tiempo nunca sucede, fue un ideario de promesa que funcionó igualmente como propaganda política y como forma para manejar a las clases populares.


    La barbarie primitiva


    Como hemos observado, el futuro de la humanidad nunca ha sido contemplado como un futuro idílico, y el mito de las edades del hombre no es precisamente una historia paradisíaca, por lo que en contraposición a esta la filosofía epicúrea diseñó una imagen sobre la evolución humana mucho más alegre y optimista. Estos filósofos argumentaron una teoría basándose en que la evolución cultural se adquiere a través de la adquisición de nuevas influencias y en la mejora técnica de la sociedad, por lo tanto, defiende que los primeros hombres vivieron no en una edad dorada sino en una época salvaje, la conocida como «barbarie primitiva». La imagen que nos plantean los epicúreos es la de un neolítico que poco a poco evoluciona gracias a sus innovaciones técnicas, llegando hasta el punto en el que la humanidad se encuentra hoy, dejando totalmente de lado el retrato aterrador de la Edad de Hierro de la humanidad.


    Esta nueva teoría de la creación del hombre a través de una barbarie es una imaginería que ha llegado a nosotros a través de diferentes escritores y poetas, aunque el mejor que ha descrito esta visión de la tierra fue Lucrecio en el libro V de su poema De rerum natura. Sin embargo, no fue el único que desarrolló esta nueva visión del mundo, destacaron también la de Diodoro Sículo, la de Plinio el Viejo y, sobre todo, la de Vitruvio: quien diseñó las ideas más atractivas en su obra Arquitectura II: «[…] los hombres más antiguos nacían, como las fieras, en las selvas, en los bosques tiendas cuevas, y pasaban su vida alimentándose con los frutos naturales de la tierra […]». Estos hombres se asombraron cuando apareció el fuego en un bosque, pero luego «[…] se fueron aproximando y, dándose cuenta de que aquel calor templado era muy agradable, añadieron leña… Y dieron a entender a otros hombres los provechos que podrían obtenerse de aquel fuego […]». Esto explica cómo se crearon y promovieron la comunicación a través del lenguaje y las reuniones en asambleas. La humanidad comienza a elaborar metodologías de trabajo arquitectónico, pues será entonces cuando comienzan a escribirse los principios de la arquitectura.


    EL GRAN DILUVIO


    Fueron numerosas las ocasiones en las que Zeus intentó acabar con la humanidad. Tras su fracaso ante Prometeo y el regalo envenenado de Pandora, el rey de todos los dioses se guardaba una última ocasión para terminar de una vez por todas con la existencia de los hombres y mujeres que poblaban la tierra. En esta última ocasión Zeus fue más destructivo que nunca, pues solo gracias a esta, a la destrucción, casi consiguió acabar con todo el género humano. Como pretexto se fijó en la figura del mortal Licaón y tomó como excusa la acción criminal de este para acabar con todos los de su especie.


    Licaón era un monarca primitivo de Arcadia, tierra de pastores donde los lobos eran los animales más emblemáticos. Su padre, Pelasgo, había sido el primer hombre que habitaba la región y él había heredado su poder. Su descendencia fue muy prolífera, pero mal proporcionada, pues tuvo, según cuenta la leyenda, cincuenta hijos y una única hija con Calisto (quien como veremos también fue una de las amantes de Zeus). Apolodoro, en su obra Biblioteca, nos narra cómo se produjo este momento trágico que cambió el destino de la humanidad, pues al parecer tanto este monarca como sus hijos llevaban a cabo rituales de antropofagia y sacrificios humanos y muy enfadado por ello Zeus: «[…] se presentó ante ellos bajo la apariencia de un jornalero. Ellos invitaron a su casa como huésped y, tras degollar un niño nativo y mezclar sus entrañas con la carne del sacrificio se lo ofrecieron».


    La historia continua en palabras de Ovidio, y en el mismo momento que Zeus se da cuenta de lo que acaba de pasar, convoca una reunión de los dioses en el Olimpo, y él mismo como narrador cuenta lo acontecido:


    […] tan pronto como se sirvió (la carne) en la mesa, yo hundí la casa con mi rayo vengador…; huyó él [Licaón] aterrorizado y, al llegar al silencioso campo, trató en vano de hablar, porque […] Su ropa se transformó empero, sus brazos en patas: se convirtió en lobo, aun conservando huellas de su antigua figura: mantuvo su pelo cano, su rostro violento, sus ojos brillantes y un aspecto salvaje […].


    Zeus consiguió convencer a todos los dioses de un proyecto común, tras poner en relieve la maldad de este hombre y sus hijos, decidían destruir a todos los hombres y mujeres para crear una nueva humanidad diferente. De inmediato, todos los dioses encabezados por el rey, desplegaron sobre toda la región de Grecia un gran diluvio cuyo fin era la destrucción total. Es evidente la influencia mesopotámica y hebrea cuando se habla de exponer a la humanidad a una gran destrucción a través del agua y, aunque no sabemos cuándo se produjo este contacto cultural, podemos concretar que fue en el siglo V a. C., cuando al menos se conocía este relato. Debió de ser un relato colectivo y bien asentado en la memoria social griega, dado que Píndaro en su obra Olimpíacas, además de contar el mito nos da datos muy relevantes, como son el nombre de los Salvadores de la humanidad, los ancianos Deucalión y Pirra, quien más tarde otros mitólogos identificaron genealógicamente con el hijo de Prometeo. Pirra era hija de Epimeteo y Pandora.


    Tomando de nuevo el relato de la Metamorfosis de Ovidio, mientras se desarrollaba el diluvio y cuando el agua casi llegaba a los lugares más altos de los montes, alcanzó Deucalión la cúspide del Parnaso «[…] llevado por una barca junto a la compañera de su lecho [Pirra]; y ambos adoraron a las ninfas, a los dioses de la montaña y a la profética Temis, que entonces dictaba allí los oráculos […]». En ese momento Zeus decidió que el diluvio había actuado lo suficiente y ordenó que todas las aguas se dispersasen, paralelamente Temis dio un consejo a Deucalión y Pirra: «[…] marchar del templo, cubríos las cabezas, aflojamos los vestidos ceñidos y arrojados por la espalda los huesos de la gran Madre […]». En tales palabras no debemos ver una imagen terrorífica, pues simbólicamente esta gran diosa madre es la propia Tierra y sus huesos son las rocas. Por lo tanto, los ancianos comenzaron a tirar hacia atrás las piedras, y en el mismo momento que estas tocaban el suelo se iban convirtiendo en mujeres las que tiraba Pirra y en hombres las de Deucalión, dando comienzo a una nueva generación de seres humanos.


  2

  Los dioses olímpicos


    Los griegos creían que los dioses habían establecido su residencia en el monte Olimpo, en la región griega de Tesalia. En el Olimpo, los dioses formaban una sociedad organizada en términos de autoridad y poder, se movían con total libertad y formaban tres grupos que controlaban el firmamento, con el padre Zeus a la cabeza, el mar con su hermano Poseidón como gobernante y la tierra, con Hades como soberano. Pero también estos son dioses humanizados, y estos experimentan sentimientos tales como el amor, el odio y la compasión; y experiencias humanas como el matrimonio, la guerra y el placer. Lo que les diferencia de los hombres es su inmortalidad, su invisibilidad, su facultad de metamorfosis y su dominio del medio al que representan.


    ZEUS, PADRE DE LOS DIOSES


    Un gran número de poblaciones, desde los lugares más distintos del mundo, repiten en su religión una estructura mítica, la construcción piramidal de un dios del cielo a veces único y otras acompañado por otras deidades de menor rango. En muchas de ellas la idea de un Dios único parece absurda, ya que aún con todo su poder no podría controlar todas las necesidades humanas, de ahí que esta figura unitaria se vea completada por un conjunto de dioses que le acompañan.


    En la primitiva sociedad griega, este esquema había quedado fielmente figurado en el enfrentamiento entre Urano y Crono. En el II milenio, con la asimilación de los dioses europeos, esta idea se fortifica, pues estos últimos están gobernados por Dyaus (su nombre significa “el luminoso”), es decir, el Zeus griego. Dyaus es un dios que habría tenido ya una transformación previa, posiblemente nació como la deidad celeste del día, pero con su evolución fue adquiriendo otras particularidades y funciones más importantes, como la de ser el monarca de todos los dioses y como tal hizo suyos los tributos del rayo, y la lluvia. El primitivo Zeus fue entones el dios supremo de las poblaciones nómadas indoeuropeas antes de adentrarse en los Balcanes, lo que no fue una dificultad para que las poblaciones de la Hélade preindoeuropeas, quienes utilizaron los mitos del nacimiento y la infancia de Zeus en Creta conocidos en la religión minoica.


    Pero estas no fueron las únicas excusas para forjar la imagen del dios Zeus en la población, además se le relacionó con otras deidades de tradición neolítica. Zeus en su perfil canónico será siempre asimilado como el dios supremo cuya simbología se atribuye a la realeza y al arquetipo de monarca absoluto en todas las épocas históricas. Como rey de todos los dioses actúa sobre las demás deidades como tal, se encarga de establecer las jerarquías y su palacio se encuentra en la parte más alta del Olimpo, donde comparte espacio con sus divinos compañeros; además es el encargado de sentenciar y ejercer la justicia entre la humanidad, pero también entre los seres divinos y mitológicos. Además de ejercer todas estas funciones, es también el dios del trueno, el relámpago y las nubes, y tradicionalmente también es el símbolo de la fertilidad masculina y, como tal, su función es la de fecundar la tierra. Más su faceta de fecundador también le convierte en padre, pero es concebido como un padre universal de todas las cosas y seres y, por lo tanto, simbólicamente es la imagen del cabeza de familia que desprende un régimen patriarcal.


    Zeus parece ser el dios definitivo, pues en él se concentran las funciones y poderes más relevantes, llega a convertirse en un dios casi omnipotente, pues su poder llega hasta los lugares donde no tiene potestad, como el Hades. Hemos señalado su calidad de casi omnipotente y se debe a que este dios estuvo puesto en jaque por algunas deidades como las erinias, quienes libremente se permiten no responder ante él como ley suprema. Sin embargo, algunas corrientes filosóficas sí que otorgaron a Zeus el adjetivo de omnipotente, de este modo los filósofos estoicos preservaban la teoría de que bastaba solo con la figura de Zeus para que el universo se rigiera a través de sus poderes y leyes cósmicas.


    Homero fue el encargado de redactar la imagen más perfecta e ideal de Zeus, el arquetipo que se repetirá incesantemente en la memoria colectiva, la imagen que ha llegado hasta nuestros días, esta imagen se lee en su obra Ilíada, en el contexto de la guerra de Troya en el episodio en el que Tetis (nereida) fue al encuentro de este para defender a su hijo Aquiles y dice así: «[…] halló al Cronida de amplia voz sentado aparte de los demás en la cumbre más elevada del enriscado Olimpo[…]»; continúa así tras las petición de la nereida: «nada respondió Zeus, el que acumula las nubes, y permaneció un rato sentado en silencio […]». Supremamente, consintió a la petitoria de Tetis: «¡Asentiré con la cabeza, para que me creas! Entre los inmortales, esta señal mía es la prueba más segura, pues es irrevocable, no tiene engaño y siempre se cumple lo que garantizo con mi asentimiento».


    Al contrario de lo que se podía esperar, crear un prototipo para Zeus fue una tarea que llevo un tiempo progresivo en el arte y la estética, aunque si es cierto que su concepción primitiva fue evolucionando con el cambio de los siglos y de las circunstancias histórico sociales. Durante el siglo VII a. C., encontramos a Zeus en asociación con Hera, la esposa real, en varias historias míticas, iconográficamente muy diferente en unos y otros: Zeus puede aparecer con el cabello largo, con barba o sin ella, y vestido con una túnica corta (propia de la juventud), aunque también se le encuentra con el manto sobre un solo hombro; portará sus atributos indistintamente, combinados o no: uno o un ramo de rayos, espada, cetro o lanza, y como animales se le asocian las aves (y en alguna ocasión es él mismo el que lleva alas), para remarcar su función de dominador del cielo.


    En el siglo VI a. C., la concepción iconográfica de Zeus comienza a perfilarse un poco más, y a partir de entonces será un dios barbado y siempre ataviado con una túnica larga y casi siempre con manto (vestimenta propia de la madurez, nunca más será representado con túnica corta). Respecto a la actitud escenográfica que toma se bifurca en dos caminos: podemos verlo entronizado o en posición erguida, ambas serán válidas para su iconografía de soberano, pero la última por ser más dinámica se extenderá hasta el siglo V a. C., es la propia del Zeus Keraunios, donde desnudo, como un héroe o vestido adelanta un pie para simular la acción en movimiento, mientras que con el brazo contrario lanza un rayo con la mano por encima de la cabeza. Los atributos de este momento comienzan de igual modo a definirse, junto a él aparecen: el águila, el rayo o flumen (cuyo esquema varía dependiendo del artista que lo trate, puede aparecer: con un mango central, del que surgen, a menudo simétricamente, elementos centrífugos: durante el arcaísmo son simples conos o entorchados, inspiradas en esquemas florales; después, llamas combinando con fechas angulosas).
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        Fig. 11. Zeus Keraunios o Zeus empuñando un rayo, ánfora ática de figuras rojas, atribuida al pintor de Berlín (ca. 470-460 a. C.), Musée du Louvre. En esta representación, Zeus apunta su rayo contra un gigante que no aparece en esta imagen, mientras que su otro atributo, el águila, se posa sobre su otra mano.

      
    


    En el siglo V a. C., durante el Período Clásico, Zeus completa su iconografía, será vestido con un manto por encima de un hombro que deja ver la otra mitad de su musculoso torso; en las esculturas en las que aparece erguido se pierde el movimiento en acción del Zeus Keraunios y se coloca de pie sosteniendo el fulmen o el cetro, a menudo con el águila a los pies. Volviendo a las iconografías de Zeus entronizado, debemos señalar que será en este momento cuando se realizan las obras de arte más impresionantes que serán las referencias para la historia del arte posterior. Sus formas, proporciones y dinámicas fueron el resultado de obras como el Zeus de Olimpia, obra de Fidias que nos describe Pausanias con todo detalle y de ella dice que tenía: cabellera, trono y manto, que en una mano portaba el cetro, aunque en otras ocasiones aparezca representado con una escultura de la Nike en la mano y la corona de olivo que porta, lo que puede interpretarse, sobre todo, como referencias concretas a las competiciones olímpicas que se celebraban en esta ciudad, Olimpia. Después del siglo V a. C., la figura de Zeus quedará inamovible, solo en algunas ocasiones se agregarán algunas ideas o atributos más a esta forma iconográfica definitiva, como pueden ser la de Zeus montado en un carro o, como se llegó a plantear en el Helenismo, en una fantasía maravillosa, se le representa encima de un águila como cabalgadura.


    Los atributos también se van a volver a diseñar a través de una fórmula definitiva que se establece en el Período Clásico que se arrastrará hasta el Helenismo sin apenas modificaciones. Ahora, además del fulmen y el águila, se le van a agregar como símbolos de poder el cetro y el roble (un árbol que atrae al rayo), este será también muy significativo por su utilización como oráculo de Zeus en Dodona, pues gracias al movimiento de sus hojas los sacerdotes escuchaban los augurios del dios supremo. Además, con las hojas del roble se pueden hacer su corona y entrecruzar estas hojas con las de oro, símbolo regio de la tradicional corona regia de Macedonia. Pero la riqueza iconográfica en algunas ocasiones le hace poseer atributos comunes a todos los dioses, algunos son: pátera o bandeja circular (símbolo benefactor) y las coronas de olivo y laurel (símbolo de la victoria).


    Crianza e infancia de Zeus


    Apolodoro en su obra Biblioteca nos cuenta como se suceden los acontecimientos de la historia mitológica sobre el nacimiento de Zeus. Según Apolodoro en su obra Biblioteca, Rea, después de traer al mundo a Zeus en el monte Dicte:


    Se lo entrega a los Curetes y a las ninfas Adrasteae Ida, hijas de Meliseo, para que lo criasen. Por tanto, ellas alimentaban al niño con la leche de Amaltea, mientras los Curetes armados custodiaban a la criatura en la cueva y entrechocaban los escudos con las lanzas, para que Crono no oyese la voz del niño.


    Sea donde fuera el nacimiento de Zeus, en la cueva del monte Ida o en el Dicte de Creta, dice la tradición que en aquella isla reinaba un monarca primitivo que se llamaba Meliseo, quien fue el primer hombre en realizar ofrendas y sacrificios a los dioses, era tan religioso que llegó a entregar a una de sus hijas para que fuera la sacerdotisa de Rea. Esta hija fue Melisa (cuyo nombre significa “abeja”). Pero fueron otras dos hijas de este rey primitivo las que se encargaron de la crianza del pequeño dios, las ninfas Adrastea e Ida (su iconografía es muy básica, pues aparecen como mujeres convencionales con túnica y manto), recibieron también la ayuda de Melisa y de Amaltea.


    Amaltea ha sido uno de los personajes más controvertidos de la mitología griega. Casi para la totalidad de los mitólogos, esta era una ninfa que tenía una cabra de gran tamaño, con ella lograron alimentar al dios niño Zeus. Otros expertos en los textos mitológicos han visto en esta Amaltea a la propia cabra. Lo que sí es cierto es que la «cabra de Amaltea» o la «cabra Amaltea» tuvo una importancia relevante en la iconografía del ciclo de la crianza de Zeus. Cuenta la leyenda mitológica que un día estaba jugando Zeus con Amaltea y de tal fuerza que tenía el dios rompió un cuerno a la cabra, el cual regaló después a sus madres adoptivas como agradecimiento por sus cuidados, este cuerno era mágico pues de él saldrían todos los bienes que ellas demandasen. Este cuerno no es otro que el mítico cuerno de la abundancia o el más conocido como cornucopia. La muerte de Amaltea tuvo lugar justo antes de iniciarse la Titanomaquia, y Zeus usará simbólicamente la piel de este animal para hacerse una coraza, la famosa égida.


    Melisa, la sacerdotisa de Hera, hija del más primitivo de los reyes, al igual que a su padre se le relaciona con el mundo primitivo, pero esta vez como una diosa-abeja, dado que su imagen procede con toda probabilidad de la iconografía minoica de una diosa-abeja. Según se muestra en la tradición religiosa el culto a esta diosa pudo perpetuarse en las regiones más alejadas, y que su transición a las nuevas formas de religión se realizó por su asimilación como mujeres-abejas, como es el caso del culto a esta diosa en Rodas constatado en el siglo VII a. C., Melisa, por tanto, formaba parte del grupo de crianza del dios Zeus, junto con Ida, Adrastea, Amaltea y los curetes. Estos últimos se han identificado como una especie de genios-niños (jóvenes que danzan semidesnudos, con cascos, escudos y espadas) cuya función era la de hacer ruido con sus armas desde la isla para que Crono no pudiera oír la risa ni el llanto de Zeus y, así, evitarían que fuera descubierto el escondite. El cruce de unas y otras historias mitológicas ha llevado a pensar que estos curetes pudieran ser los dáctilos del Ida, pero también pueden confundirse con los coribantes, algo que no nos debe ser extraño porque se les representa con la misma imagen, solo se pueden diferenciar si llevan el nombre escrito cerca.


    En el ámbito artístico parece que la temática que se encarga del nacimiento, crianza e infancia de Zeus no tuvo una gran repercusión, puede que fueran historias conocidas por la sociedad, pero no lo suficientemente simbólicas o potentes para recibir una iconografía y esquemas propios. Gracias al testimonio de Pausanias conocemos la representación de este ciclo en una fachada de un templo realizado en las últimas décadas del siglo V a. C., se trata del frontón del templo de Hera en Argos.


    Amores inmortales de Zeus


    Desde muy temprano Zeus va a explotar una de sus facetas más importantes para la evolución de las historias mitológicas, pues sin sus acciones amorosas no habrían existido muchos de los héroes y dioses. Su actividad como fecundador del mundo divino y terrenal ha llevado a los mitógrafos a elaborar listas con los amores (correspondidos o no) del dios, así como desde la Antigüedad se han esmerado en crear genealogías que nos ayuden a comprender el orden jerárquico de la mitología griega. Estos estudiosos pusieron en común dos formas para crear un orden entre esos amores y caprichos, por un lado, están los «amores inmortales», es decir, todos aquellos que conllevaron una relación larga o esporádica con el monarca divino. Estos «amores inmortales» pueden remontarse hasta tiempos primitivos; y el final de todos ellos conlleva el nacimiento de los hijos inmortales de Zeus. No obstante, por otra parte, se encuentran los «amores mortales», mujeres y heroínas que de algún modo formaron parte de su sexualidad, estas últimas relaciones tuvieron lugar después del matrimonio oficial con Hera; y el fruto de sus encuentros o desencuentros le dieron a Zeus como hijos a los héroes. Debido a la activa vida amorosa de Zeus, según cuentan las fuentes, tuvo varios amores que no podrían encuadrarse perfectamente en estas tipologías, pero que en este relato tendrán su lugar dependiendo del final que tuvieran cada relación.


    Uno de los mejores autores para conocer esta larga vida amorosa y sexual con las mujeres inmortales es Hesíodo y su obra Teogonía, la cual comienza con estas líneas:


    Zeus, el rey de los dioses mortales, tomó como primera esposa a Metis, la más sabia entre las deidades y las mortales. Mas cuando ya faltaba poco para que esta diese a luz a la diosa Atenea de ojos glaucos…, Zeus se la tragó por indicación de Gea y del estrellado Urano: así se lo aconsejaron ambos para que ningún otro de los dioses inmortales sustituyera a Zeus en su dignidad real […].


    El primer amor de Zeus fue la oceánide Metis (su nombre significa “prudencia”), además fue la misma oceánide que le dio a Zeus el brebaje que posteriormente este hizo tomar a Crono para que devolviera a la vida a sus hijos y hermanos de este, los dioses olímpicos. Debido a su condición de primer amor, pero sobre todo a que según el mito es tragada por Zeus, sus representaciones en la iconografía del mundo antiguo son casi desconocidas.


    Hesíodo sigue narrando de este modo el siguiente amor de Zeus con estas palabras:


    En segundo lugar, [Zeus] llevó consigo a la brillante Temis, quien parió a las Horas: Eunomía (la buena hora), Dike, es decir, Astrea y la floreciente Irene, protectoras de las cosechas de los mortales; también parió a las Moiras, Cloto, Láquesis y Átropo, a las que el prudente Zeus otorgó la mayor distinción, pues conceden a los mortales la felicidad y la desgracia […].


    La segunda fue la titánide Temis, personificación de la ley natural o ley eterna que rige la naturaleza. Este amor, a diferencia del primero, tuvo más repercusión en la sociedad, el arte y la religión de la antigüedad griega, pues según se ha constatado Temis sustituyó a Gea como diosa principal en el santuario del oráculo de Delfos y, por consiguiente, recibió culto. Cuando Apolo toma para él el oráculo de Delfos, Temis sube al olimpo y desde allí actuará como consejera de Zeus, una acción que vemos sobre todo en las decisiones que debe tomar este respecto a la guerra de Troya.
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        Fig. 12. Temis y el rey Egeo. Vasija ática de figuras rojas atribuida al pintor de Codro (ca. 430 a. C.), Antikensammlung Berlín. Temis aparece representada como pitia donde se figura la consulta remota del ateniense Egeo a este oráculo.

      
    


    De nuevo en la Teogonía hesiódica conocemos a la tercera de estas inmortales: «La bella y encantadora Eurínome, hija de Océano, le dio [a Zeus] las tres cárites de hermosas mejillas: Aglaya, Eufrósine y la deliciosa Thalía». Es difícil establecer algunas palabras más allá de lo aquí expuesto, pues esta oceánide es una de las más desconocidas. Según cuentan algunas alusiones a ella, en textos antiguos se la puede encontrar en los mares, ríos y montes de la Hélade. Su representación no debió de ser muy importante, dado que la iconografía se ha encontrado en la representación de sus tres hijas, las cariátides; aunque se sabe que tuvo una imagen en el santuario de Figalia en la Arcadia, dato que conocemos gracias a una descripción elaborada por Pausanias.


    Llegamos, entonces, siempre siguiendo el camino de Hesíodo a Deméter, a uno de los amores anteriores a su matrimonio más famoso: «Luego subió [Zeus] el lecho de Deméter, la nutricia de tantos seres. Esta parió a Perséfone la de blancos brazos, que Edoneo [Hades] arrebataría del lado de la madre». Esta diosa será tratada de un modo más amplio en el apartado que en este mismo capítulo trata sobre ella.


    De vital importancia, aunque menos conocida que la anterior es la titánide Mnemosine cuyo nombre deriva de mneme (que significa “memoria”), quien es descrita así en la Teogonía: «también hizo [Zeus] el amor a Mnemosine, la de hermosos cabellos, y de ella nacieron las nueve Musas de dorada frente, a las que encantan las fiestas y el placer del canto». Hesíodo dice que su amor se desarrolló durante nueve noches seguidas en las que mantuvieron relaciones sexuales en el monte Pieria (según la geografía mítica es un monte situado al lado del Olimpo), y de esas noches nacieron las musas, sus hijas más queridas a las que Zeus siempre ayudará y alabará en sus funciones como personificaciones de las artes poéticas y musicales. Parece que el amor que sintió Zeus por Mnemosine fue real y no se trató de un capricho pasajero, y de ello se hizo buena cuenta el arte, pues en sus representaciones siempre está acompañada de sus nueve hijas.


    Antes de pasar a relatar la relación del matrimonio divino con Hera, debemos saber que Hesíodo narra una relación paralela a esta, pues según parece debieron darse de modo simultáneo, aunque primero trate el tema del amor inmortal con Leda, ya que, como explica Hesíodo tras de ella, «finalmente, tomó por esposa a la floreciente Hera, quien dio a luz a Hebe, Ares y Ilitía en contacto amoroso con el rey de los dioses y los hombres». No obstante, aunque no siga la línea cronológica de Hesíodo debemos mencionar aquí a Dione, pues es un amor que aparece en las historias amorosas anteriores al matrimonio que debió darse, sino en el mismo momento, un poco más tarde que su relación con Maya. Estos cuatro últimos amores inmortales son de vital importancia pues si no se hubieran dado no habrían sido concebidos, como veremos a continuación, la mayor parte de los dioses olímpicos.


    Se ha considerado como amor inmortal o como esposa de Zeus en Epiro a Dione (por ser la diosa local más trascendental), la traducción de su nombre es la forma femenina del nombre del monarca del Olimpo, de ahí que la tradición religiosa creara esta unión. Además, es la compañera de Zeus en el santuario oracular de Dodona (oráculo de Zeus), y como diosa es madre de la diosa del amor Afrodita. Al respecto de la maternidad y paternidad de Afrodita por estos dioses, es una genealogía expuesta a debate arduamente por los mitólogos, pues solo es aceptada por los que toman como verídica la versión dada por Homero, en contraposición a la aceptación de Afrodita como diosa urania, pues según esta tradición habría nacido de la espuma del mar al tirar en él el semen de Urano. Tomando pues como válida la maternidad de Dione, podemos entonces identificar a esta diosa con la figura de la mujer sentada que acoge en sus brazos a Afrodita, en el frontón oriental del Partenón, pero su representación más auténtica es la que tiene en el Altar de Zeus en Pérgamo, pues aunque solo se ha conservado sin cabeza, emerge entre Eros y Afrodita.


    Como madre de uno de los dioses más importantes, no solo para el linaje olímpico, sino para el buen desarrollo y evolución de la sociedad griega antigua, tenemos que hablar de la diosa Maya, proviene de uno de los linajes más antiguos y es una de las siete pléyades, hijas de Atlante, el hermano de Prometeo y de la oceánide Pléyone. Pero, debido a su antigüedad como diosa primitiva, con la instauración de los dioses indoeuropeos, se convirtió en una ninfa del monte Cileno, en la Arcadia, y fue en este lugar donde tuvieron lugar los encuentros con Zeus, y donde posteriormente traería al mundo al dios Hermes. Es muy peculiar el modo en el que se ha tratado a la representación de esta diosa pues en Roma la Maya de la tradición griega fue identificada con una diosa local de igual nombre que era la diosa encargada de los frutos vegetales y de mes de mayo. Del mismo modo que le sucede a Dione, en las pocas representaciones que tenemos de ella en el arte griego suele aparecer siempre en compañía de su hijo.


    De la misma manera que ocurría con la anterior, Leto, hija de los titanes Ceo y Febe, es una diosa que recibió un culto local en el sudoeste de Anatolia y en Licia, pero no solo desde época antigua sino posiblemente su culto se remonte mucho tiempo atrás, dada su ascendencia titánica. Como se ha comentado anteriormente, el amor de esta con Zeus tuvo lugar al mismo tiempo que se establecía el matrimonio de este con Hera. Tras establecer las nupcias, Leto será según Hesíodo la última de las relaciones inmortales de Zeus y, por tanto, se creó una especie de triángulo amoroso divino. Fue además la primera en recibir la ira de los celos de Hera, una sensación que originó más de una historia mitológica a las amantes mortales de Zeus. Según se narra en las fuentes mitológicas, Hera muerta de celos por el amor que procesaba Zeus ante Leto, dictaminó que ningún lugar de la tierra la acogiera para dar a luz; pero por suerte, Leto era hermana de Asteria, cuya figuración puede contemplarse en la Gigantomaquia del Altar de Zeus en Pérgamo. Hera admiraba a Asteria por haber sido prácticamente el único capricho de Zeus que lo rechazó y logró escapar de él convirtiéndose en una codorniz, que, tras lanzarse al agua para no ser alcanzada por el águila de Zeus, se convirtió en una isla flotante y cambió su nombre por el de Ortigia. La única que ofreció un lugar a Leto para poder dar a luz fue Asteria-Ortigia, por lo tanto, y según nos cuenta Hesíodo: «parió a Apolo y a la flechadora Artemis, los retoños más deseables entre los retoños de Urano». Otras versiones mitológicas de esta escena dicen además que fue Artemis la primera en nacer y que además ayudó en el parto de su hermano Apolo. Sea como fuere, la buena acción de Asteria-Ortigia le supuso una recompensa notable, pues por fin quedaría amarrada en algún lugar del mar Egeo y, tras ello, volvió a cambiarse el nombre para pasar a ser Delos (que significa “la resplandeciente”). Volviendo a la trama mítica de Leto, tras el parto la ira de Hera no se detuvo y ahora, esta perseguida por la esposa real, comenzó a huir por el mundo con sus hijos; en una ocasión, Hera envió a la serpiente Pitón para que acabara con ellos y les persiguió hasta Licia, donde, según cuenta Ovidio en Metamorfosis, encontraron: «en el fondo de allí un lago de poca agua», pero de repente un grupo de campesinos les impidió beber, por lo que Leto les suplicó hasta que, molestada, «levantó sus manos a las estrellas y dijo: ¡vivid eternamente en esta laguna!», de inmediato a los campesinos «se les hincha el cuello, y sus mismos insultos dilatan sus enormes bocas. Las espaldas tocan la cabeza, los cuellos desaparecen, la espalda se hace verde, el inflamado vientre blanquea y todos saltan como nuevas ranas en la cenagosa laguna». Ciertamente se han conservado algunas figuras sobre Leto, pues debemos recordar que como diosa individual ya recibía culto, pero en la mayoría de los casos aparece junto a sus hijos gemelos; en acción de movimiento huyendo de la ira de Hera con sus hijos en brazos o con ocasión del relato de pitón junto a este monstruo, pero también la encontramos en esculturas totalmente erguida acompañada de Artemis y Apolo ya adultos, conformando la llamada «tríada de Delos»; este grupo iconográfico se consolida en los conocidos como los bronces de Dreros (siglo VII a. C.) y, desde entonces hasta época imperial augustea, los tres posarán juntos acompañados por sus atributos, Leto una antorcha (iconografía que repite en el Altar de Zeus en Pérgamo), Apolo una cítara y Artemis con el arco.


    Sin embargo, como hemos anunciado anteriormente, no todos los amores inmortales de Zeus pueden colocarse cronológicamente en un orden concreto, este es el caso del amor de Zeus por la ninfa Calisto, el cual es situado por la tradición mitológica en un período mítico remoto. Los autores antiguos identifican a esta ninfa con la hija de Licaón, mortal que provocó el diluvio de Deucalión y Pirra. Hesíodo sitúa esta historia amorosa en la Arcadia, y lo hace a través de su obra Catálogo de las mujeres (obra perdida que conocemos por la referencia de otros autores). Eratóstenes, al hablar de la Osa Mayor en su obra Catasterismos, referencia a Hesíodo de este modo:


    Hesíodo relata que esta (Calisto) hija de Licaón, vivía en la Arcadia, y que decidió dedicarse a la vida de la caza en las montañas junto a Artemis. Seducida por Zeus, ocultó su estado a la diosa, pero que, descubierta poco después, cuando ya estaba a punto de dar a luz, al ser vista por la diosa mientras se bañaba. Indignada por ello, la diosa la transformó en animal salvaje, y así, convertida en osa, ella paria al llamado Árcade… Después de algún tiempo, se adentró en un santuario de Zeus… perseguida por su propio hijo y por los arcadios. Cuando iban a darle muerte… Zeus la arrebató y la colocó en las estrellas… denominando a la constelación Osa.


    Eratóstenes nos cuenta todo el mito a excepción del modo en el que Zeus conquistó a Calisto, posiblemente omitido debido a que formaba parte de la memoria colectiva y no necesitaba de ninguna explicación; pues bien, para ello Zeus se transformó en la diosa Artemis. Las representaciones de Calisto fueron abundantes como diosa local, Pausanias nos habla de cómo su escultura fue ofrecida al oráculo de Delfos por los arcadios; además se conoce en Atenas el grupo que forma Calisto con Ío, realizado a colación de una tragedia de Esquilo. Volviendo a la relación sexual entre Zeus y la ninfa, cabe destacar que tuvo muy poca representación en la Antigüedad, y no por representar una relación sexual lésbica (recordemos que Zeus se transforma en Artemis), sino porque Artemis es una diosa casta y representarla manteniendo relaciones amorosas no era una imagen propia de la moral y el ideario común, pero esta relación es representada en el simpulum de Cullera, donde Zeus-Artemis abraza a la semidesnuda Calisto.
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        Fig. 13. Simpulum de Cullera (ca. siglo II d. C.), París, Petit Palais. www.parismuseescollections.paris.fr. Los amores de Zeus, figurados en el simpulum de Cullera, obra realizada en plata. En el mango aparece, junto a un altar, Zeus con sus atributos; en el desarrollo de la vasija vemos sucesivamente los mitos de Leda, Sémele, Calisto y Ganímedes.

      
    


    De menor importancia es la historia amorosa entre Zeus y Egina, hija del dios-río Asopo. Esta diosa fue uno de los caprichos del monarca divino, pues ella misma huía para no ser alcanzada por Zeus, mientras se sucedía la persecución, Zeus cubierto en llamas, después de alcanzarla se la llevó hasta una isla, la cual recibirá el nombre por esta diosa raptada. En ese lugar tuvieron relaciones y de ellas nació Éaco, padre de Telamón y de Peleo y, por tanto, de Áyax y de Aquiles. Esta iconografía del rapto aparecerá solo en algunas pinturas de vasos áticos del siglo V a. C., donde únicamente aparecen los dos amantes corriendo uno tras del otro sin rastro de la representación de las llamas. Sin embargo, esta historia ha llegado a nosotros gracias a Píndaro y en una tragedia perdida de Esquilo, pues ambos relatos fueron suficientemente conocidos como para formar parte de la memoria mitológica colectiva, pues en muchas ocasiones esta historia era confundida con el mito de Sémele.


    Amores mortales de Zeus


    Zeus, como padre de la humanidad, tuvo también encuentros amorosos y sexuales con mortales, lo que le permitió tener una descendencia muy prolífera, pues no serán solo suyos algunos dioses olímpicos, sino que también lo serán héroes y semidioses. Esto supuso un problema para los mitólogos y autores de la Antigüedad, quienes debían aceptar esta condición de dios supremo fecundador sin tener en cuenta que esta función la lleva a cabo a través de las infidelidades a Hera con quien mantenía un matrimonio sagrado. Pues este dilema fue solventado gracias a que los griegos del período micénico aceptaron que la importancia de Zeus podía sobrepasar cualquier problema moral que causara descontento en la sociedad, pues como dios supremo estaba por encima de la ley porque él era el encargado de juzgar y sus acciones no eran tema de los inmortales, y bajo esta ridícula premisa se entendió un dios padre de inmortales y mortales.


    Sin embargo, aunque parece difícil establecer una lista de amores mortales, tenemos testimonios muy variados de ellos. Desde época de Homero tenemos un compendio de mitos que este mismo recogió y que estaban impresos en la memoria colectiva griega, gracias a ellos Homero elaboró un catálogo de amores que pueden leerse en el canto XIV, de la Ilíada: aquí vemos cómo es el propio Zeus quien le cuenta a su esposa Hera que: «está más enamorado de ella que de las demás compañeras y amantes que ha tenido: Deméter, Leto, Dánae, Europa, Alcmena, Sémele y Día». En otras fuentes como en Hesíodo, solo encontramos una lista limitada a Maya, Sémele y Alcmena; por su parte Ovidio da un catálogo más completo que el anterior en su obra Metamorfosis, en la que aparecen: Asteria, Aracne, Europa, Leda, Antíope, Alcmena, Dánae, Egina, Mnemosine y Perséfone. Actualmente, existe un consenso entre los mitólogos que establecen en veinte estas aventuras amorosas, de muchas de ellas solo se conocen por ser fruto de algún descendiente importante para la mitología, y solo a través de obras literarias y artísticas.


    Uno de los mitos que menos representaciones en la Antigüedad ha tenido es el de la unión entre Zeus y Alcmena, aunque su importancia es demasiado transcendental como para dejarla de lado, pues esta mortal es la madre del héroe griego por excelencia: Heracles. Sin embargo, rompiendo una lanza a favor de los artistas, diremos que el motivo por el que no se representó demasiado no es porque careciera de importancia, sino por lo complicado que fue crear una iconografía. Según cuenta la leyenda mitológica, estando Anfitrión (rey argivo exiliado en Tebas) fuera de su casa a causa de la guerra y acompañado de su criado Sosias, Zeus aprovecha el momento para encandilar a Alcmena, pero esta le niega sus amores continuamente. En este punto Zeus se transforma en Anfitrión y hace que Hermes también se disfrace del criado Sosias, entonces es cuando ambos se presentan de nuevo en casa de Alcmena donde esta cae en la trampa y mantiene relaciones sexuales con él pensando que se trataba de su marido, quedando embarazada. Cuando el marido regresa y no encuentra entusiasmo en su mujer, piensa que esta no ha sido engañada y que le ha traicionado intencionadamente, y como castigo intenta quemarla en una pira. En el momento de la cremación apareció Zeus para salvar a su hijo y a la madre de este apagando las llamas y preludiando que el niño que saliera de sus entrañas sería el mayor de los héroes jamás conocidos, y así fue. Ahora entendemos la complejidad figurativa que plantea pues sería una confusión esculpir o dibujar a Zeus disfrazado, pues daría error a pensar que se trata del mismo Anfitrión.


    Otro de los mitos que se encuadran en la definición de los pocos representados se encontraría el de los amores entre una joven libia, Lamia, y Zeus. Esta mortal sufrió la ira de Hera por la infidelidad de su marido y condenó a la joven a ver morir todos sus hijos tras su nacimiento. Con el paso del tiempo Lamia se fue transfigurando en una serpiente insomne y se ocultó del mundo en una cueva, y dicen las leyendas que han llegado hasta la actualidad, que aún hoy se dedica a espiar a los niños para poder devorarlos. Sin embargo, en el arte antiguo griego solo se puede intuir su presencia hipotética en algunas imágenes de vasos cerámicos, cuya iconografía es la de una mujer salvaje, que como marca esta tipología debe aparecer desnuda y cubierta de pelo.


    Sin lugar a dudas será el mito del amor entre Zeus e Ío el que además de tener una estructura dialéctica muy elaborada aparecerá en mayor número de compendios y catálogos antiguos, entre los que destacan las palabras que dedica Hesíodo en su Catálogo de las mujeres. La ninfa Ío hija del río Ínaco (el cual cubre la llanura de Argos) era una sacerdotisa de Hera, por lo que el enfado de Hera por este amor fue doble, pues no solo le estaba faltando el respeto como marido, sino que también la ponía en evidencia en los cultos en su honor. Ío fue cortejada en varias ocasiones por Zeus, pero sabiendo lo que ocurría con las otras amantes, esperó a consultar a varios oráculos para poder tomar la decisión oportuna, y siendo estos positivos se entregó a Zeus en la laguna de Lerna. Dejemos que Ovidio tome el relevo en esta historia que se desarrolla en sus Metamorfosis: Zeus, para disimular su infidelidad, ocultó el lugar con una densa niebla, y ello hizo sospechar a Hera, esta bajó y el dios, al notar su presencia: «transformó la imagen de la Ináquide en una lustrosa ternera». Ante la insistencia de su esposa, no tuvo más remedio que regalarle el animal. Hera entrega la vaca, para que la custodie a Argo: «Por cien ojos estaba rodeada la cabeza de Argo, de los que dormían por turno dos al mismo tiempo, mientras que los demás vigilaban». Ío, en tales circunstancias, se sentía muy triste y Zeus decidió acabar con la situación: llamó a Hermes y le ordenó dar muerte a Argo. «Poco tarda [Hermes] en calzarse las alas en los pies, empeñar con su poderosa mano la somnífera varita y colocarse su sombrero en la cabeza». Llegando al lugar, se pone a tocar una flauta de caña y charla con Argo, hasta que se quedó dormido, y entonces: «Al punto, deja de hablar y refuerza su sueño acariciando sus entornados ojos con la varita mágica. E inmediatamente, mientras que Argo cabecea, le da un tajo con su espada curva allí donde la cabeza se une al cuello». Argo muere y Hera, para rendirle un último homenaje, recoge sus ojos «y los coloca en las plumas de su ave [el pavo real], llenando su cola de gemas estrelladas».


    Pero el mito de Ío no finaliza aquí, pues Hera aún necesita vengarse y es entonces cuando manda un tábano que persiga y hostigue a Ío, la cual comienza una huida que la llevará a realizar uno de los viajes más impresionantes que será el resumen de la geografía mítica de Oriente: atraviesa el Bósforo, después se introduce en Asia, y desde allí llega al río Indo, llevada por sus aguas desemboca en él hasta que se convierte en el río Nilo, y acabará su periplo en Egipto, allí dará a luz a su hijo Épafo (mítico fundador de Menfis y creador del reino egipcio, según la tradición helénica), y ella misma se convierte en una diosa con cuernos de vaca. Ío desde el siglo VI a. C., aparecerá en la iconografía como una heroína que, transformada en vaca, ve cómo Hermes engaña y da muerte de Argo (cabe destacar la curiosa representación de este reflejado con dos caras en un vaso del ca. 540 a. C., mientras que también va a aparecer con el cuerpo cubierto de ojos a principios del siglo V a. C.). A mediados del siglo V a. C., la iconografía de Ío abandona su forma animal de ternera para convertirla en una mujer joven con orejas de vaca y unos pequeños cuernos en la frente, imagen con la que se la representó en la escultura erigida en su honor en la acrópolis ateniense, mientras tanto, Argo perdió sus múltiples ojos y pasó a ser figurado como pastor con la mirada fija en la ternera.


    Otro de los mitos más antiguos y poco variables conocidos e impregnados en la memoria colectiva griega fue el mito del rapto de Europa. Esta historia es contada por Homero en la Ilíada, y también por Hesíodo en su obra Catálogo de las mujeres, además de estos grandes pilares literarios tenemos el relato escrito por Eumelo en el siglo VIII a. C. La versión mitológica más conocida y la que ha llegado con más fuerza a nosotros desde la Edad Media es la dada por Ovidio en su obra Metamorfosis, según la cual Zeus, de nuevo encaprichado de una joven, espera pacientemente a que esta bajara a dar un paseo con sus doncellas a la playa, fue entonces cuando Zeus transformado en un toro blanco de cuernos pequeños:


    Se maravilla la hija de Agénor de que sea tan hermoso y de que no amenace con embestir. Pese a todo, al principio teme tocarlo…; más después se acerca y le ofrece flores, colocándose ante su blanco hocico. [El toro] le va quitando poco a poco el miedo, ofrece el pecho a sus palmaditas juveniles y le acerca sus cuernos para que los ciña con guirnaldas frescas. A la princesa se aventura, sin saber quién es el animal, a montar sobre su lomo. Entonces el dios, apartándose poco a poco de la tierra y de la arena coloca sus fingidas patas en el borde del mar, se adentra en él, y por fin, se lleva a su presa surcando las aguas. Entonces se asista Europa y vuelve la mirada a la costa que, en su rapto, va dejando atrás; con su mano derecha agarra un cuerno, mientras que apoya la izquierda sobre el lomo; tremolantes, sus ropas ondean al viento.


    El dios supremo llevó a Europa hasta la isla de Creta, donde mantuvieron relaciones sexuales, concretamente en Gortina; de este acto nacieron los míticos Minos, Radamantis y Sarpedón. Tras conseguir su objetivo, fue el propio Zeus quien casó a Europa con Asterión (rey de Creta), quien además fue obligado a recoger en su seno a los hijos del dios. Con esta historia mitológica se explica la gran importancia y el poder que desarrolló Minos y la cultura que lleva su nombre, pues puede igualarse en categoría con sus culturas vecinas de Próximo Oriente y Egipto.


    Esta princesa fenicia obtuvo beneficios tras su relación con Zeus, pues como acogida recibió cultos religiosos en la ciudad de Gortina como diosa vinculada a la luna; pero además en estos cultos está acompañada por un Zeus-Asterio (nombre que combina a su amante y marido respectivamente) según las fuentes antiguas datadas en época helenística. Por lo tanto, Europa será una diosa con bastante repercusión en la plástica griega: conocemos su imagen a través de cerámicas atenienses de los siglos V y IV a. C., en las cuales como madre recibe a su hijo Sarpedón, que según otra leyenda mítica había emigrado a Licia, pero esta escena del encuentro entre madre e hijo no fue su imagen más conocida. Europa tendrá una iconografía prácticamente canónica, pues en la mayoría de las ocasiones la escena que se representa de su mito es la del rapto. Desde tiempos tempranos, en torno al siglo VII a. C., podemos ver cómo Europa aparece ataviada con un vestido largo y siempre montada sobre el toro blanco parece mostrar o una expresión de miedo o de aceptación; esta es una imagen muy dinámica, pues los únicos cambios son representar al toro corriendo o caminando y, además, a partir del siglo VI a. C., Europa en lugar de aparecer únicamente posada sobre el animal aparece agarrada a los pequeños cuernos. Al ser uno de los mitos más conocidos y representados por la sociedad es interesante ver cómo Europa va cambiando su vestimenta, dependiendo de la época en la que se la representa cambiará el peplo por una túnica y manto, imagen que mejor funcionó durante toda la Antigüedad.


    Sémele es uno de estos personajes cuya naturaleza cambia dependiendo de las fuentes antiguas, pues ha sido considerada tanto mortal como divina: como mortal fue hija de Cadmo (hermano de Europa) y de Harmonía, los primeros reyes y fundadores de la primera dinastía tebana, por lo que Sémele sería una princesa; en su faceta inmortal fue una diosa que recibió culto en Beocia. La importancia de Sémele va mucho más allá de su condición divina de un mortal pues se convirtió en la madre de uno de los dioses más aclamados de toda la cultura griega, Dioniso. Además, esta mujer o diosa tuvo la oportunidad de vivir eternamente en el Olimpo cuando su hijo la rescató de su encarcelamiento en el Hades, cambiando entonces su nombre por el de Tione. Tanto madre como hijo recibieron culto en todas las ciudades del Egeo, pero sobre todo en Tebas y, concretamente, en el santuario de Dioniso Lisio. Será Ovidio el encargado de contar de una manera más completa esta historia de la mitología, en sus Metamorfosis dice que Hera muerta de rabia y celos al enterarse del embarazo de Sémele empezó a urdir una trama, esta vez fue ella la que se transformó en humana, y tomando la forma de la nodriza de Sémele comenzó a hacerla dudar sobre si era Zeus en verdad el dios que la visitaba. Sémele llena de dudas le pidió a Zeus que se mostrase ante ella en todo su esplendor, pero Zeus augurando lo que podía pasar se negó, aun así la insistente Sémele obligó a jurar que se mostraría tal cual era para poder comprobar si en verdad y entonces Zeus «tristísimo ascendió al alto éter, y con una seña arrastró tras de sí las nubes, a las que añadió lluvias, relámpagos mezclados con vientos, truenos y el rayo infalible». Vestido de este modo, se exhibió frente a la princesa, «el cuerpo mortal no soportó la tempestad de los cielos y ardió con el amoroso regalo. El niño aún no formado del todo, fue arrancado del vientre de su madre y cosido, en el muslo de su padre, donde completó el período de gestación». De ahí que Dioniso fuese apelado en los textos antiguos como «el nacido dos veces».


    Nos encontramos de nuevo ante una forma de representación plástica de iconografía casi imposible, pues ni en el arcaísmo ni en el clasicismo griego supieron hacer una representación pictórica de esta escena en la que Zeus se muestra en todo su esplendor lleno de luz cegadora y cubierto de nubes. Por lo tanto, es muy probable que los artistas antiguos no utilizaran este momento del mito para su representación, el cual aparece de una forma muy simple en el ya conocido por nosotros Simpulum de Cullera. Las artes plásticas y pictóricas acudieron, no obstante a, la representación del parto prematuro de Dioniso, que además coincidía con la muerte de Sémele, esta escena concebida canónicamente aparece en época muy temprana, se ha constatado en una vasija apulia (ca. 330 a. C.), en ella la comadrona y otras mujeres se sacuden en torno a la parturienta desnuda, sobre todas ellas unas magnas pinceladas pretenden evocar los resplandores de Zeus. Esta iconografía se mejorará hasta llegar a su culminación en época imperial cuando consista en: la representación de relieves en sarcófagos, que se prestaba a la realización de escenas yuxtapuestas, muestra a Sémele muerta y a Zeus colocando el feto de Dioniso en su pierna, el simbolismo constante a la segunda titulación del dios «el nacido dos veces». Fue en este momento cuando Filóstrato creó una historia alternativa para el nacimiento de Dioniso, según la cual este nonato saltaría de las cenizas y «de las entrañas desgarradas de su madre, ensombreciendo el fuego con su brillo comparable al de un astro» y comenzaría de este modo su vida inmortal.


    El siguiente amor mortal de Zeus es el que procesó por Dánae, el cual aparece escrito por primera vez en la obra de Homero Ilíada como amante de Zeus y madre de Perseo, pero lo más probable es que este mito se fuera construyendo en torno a los siglos VII y VI a. C., junto a datos aislados recogidos por Hesíodo en su Catálogo de las mujeres, y por Píndaro en sus Píticas, pero además estos testimonios se constatan al aparecer su representación en cerámica ateniense. Independientemente de la fuente clásica que elijamos para relatar el mito, todas ellas es común el rey de Argos, Acrisio, por miedo a que se cumpliera la profecía de un oráculo que le vaticinó la muerte por su propio nieto, encerró a su hija Dánae en una habitación inaccesible. Pero Zeus, enamorado de nuevo de esta princesa consigue entrar en sus aposentos a través de una oquedad en el techo, se transforma en lluvia dorada e instantáneamente deja en cinta a Dánae, convirtiéndola en la madre del valeroso héroe Perseo. Acrisio seguía temiendo por su vida, por lo que decidió meter en un cofre de madera a su hija y al recién nacido y entonces los tiró al mar. Zeus intervino para poder salvarlos y erigió las aguas hasta hacerlos llegar a la isla de Sérifo, allí ambos fueron acogidos por unos pescadores. Pero, a pesar del gran número de intentos de Acrisio por salvarse de la muerte, el destino quiso que tiempo después Dánae y Perseo regresaran a Grecia y este último, participando en unos juegos atléticos, tiró un disco que desafortunadamente se desvió y mató a Acrisio de un solo golpe, cumpliéndose el oráculo.


    La representación iconográfica de este amor se realizará a través de dos momentos importantes: por una parte se representa a Dánae con Perseo dentro o fuera de la caja de madera siendo arrojados al mar, escena en la que puede aparecer junto a ellos o no Acrisio, de este momento destacamos la representación pictórica llevada a cabo en algunas décadas del siglo V a. C. Pero sin lugar a duda la escena más representada durante el mundo antiguo y que ha traspasado los siglos llegando a pintores de todo tipo de galerías, sobre todo modernas y contemporáneas, es el momento en el que Dánae recibe la lluvia dorada; esa imagen puede tener algunas variantes: en un presidio la princesa solía aparecer desnuda recibiendo las gotas doradas desde el techo de su habitación, en esas representaciones vemos cómo es Hermes o Eros el que se aparece a Dánae, quien puede aparecer sentada o de pie, y con el paso del tiempo va perdiendo la ropa, su expresión facial también cambia, pasa de un momento de placidez a mostrarse cerca de la representación de un orgasmo erótico ocasionado por la lluvia de oro.


    Pasamos ahora a narrar una de las historias amorosas con más variantes, pues sus autores no parecen haber quedado en consenso, de todos modos, podemos decir que Zeus se enamoró de Antíope, quien según algunos autores fue hija del héroe tebano Nicteo, y según especifica Eurípides y otros mitógrafos antiguos, Zeus tuvo relaciones sexuales con ella transformado en un sátiro. Como suele ocurrir tras tener relaciones con el padre de todos los dioses, Antíope quedó embarazada y aterrorizada por la reacción de su padre huyó a la corte del rey de Sición, donde Epopeo la acogió. Las consecuencias fueron fatales pues el padre de esta se suicidó y le encargó a su hermano Lico, futuro rey de Tebas que castigase a Antíope. Lico y su mujer, Dirce, mataron a Epopeo y secuestraron a Antíope. Pero en el viaje de vuelta a casa, esta dio a luz a sus hijos Anfión y Zeto, niños que fueron abandonados en el monte Cinterón. Según cuenta la leyenda mitológica, muchos años más tarde y ayudada por su amante Zeus, Antíope logró escapar y corrió a buscar a sus hijos al monte donde habían sido abandonados. Cuando los tres se reunieron los hijos no reconocieron a su madre, y si no llega a ser por la intervención del pastor que actuó como su padre en ausencia de la princesa, Anfión y Zeto habrían entregado a su madre a Dirce para que la atase a los cuernos de un toro. Pero este fue el destino final de Dirce, quien atada al toro sufrió de igual modo que Lico, a quien también mataron quitándole la legitimidad sobre su reino. Son escasas las representaciones de los amores de Zeus en la Antigüedad, el caso de Antíope no es una excepción, sabemos a través de Pausanias que Antíope había sido representada en una escultura depositada en el templo de Afrodita en Sición. Una de las escenas más representadas de esta historia mitológica es el momento en el que Antíope está ante un Zeus disfrazado, que no transformado de sátiro. Además, durante el Helenismo se realizó una de las esculturas más impresionantes del arte griego y que relata un episodio de este, la muerte de Dirce y el castigo de Lico, se trata del conjunto escultórico conocido como Toro Farnese del Museo Arqueológico de Nápoles, aunque cabe advertir que la escultura de Antíope es un añadido del siglo XVI.
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        Fig. 14. El suplicio de Dirce o Toro Farnese, atribuido a Apollonius y Tauriscus de Tralle (I a. C. - II-III d. C.), Museo Arqueológico Nacional de Nápoles. Fotografía de la autora. Representa 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.

      
    


    Uno de los últimos amores mortales de Zeus es conocido a través de un poema épico del siglo VII a. C. del que apenas hemos conservado algunos fragmentos, según cuentan las Ciprias: Zeus quedó totalmente prendado de Némesis (cuyo nombre significa la “venganza de los dioses” y representa la personificación de la justicia divina), pero esta intentó rechazar al dios en varias ocasiones, para ello se transformaba en animales muy diversos, pero en el momento que se transformó en una oca, Zeus contraatacó convirtiéndose en un cisne, y fue entonces cuando consiguió violarla. De esta relación sexual no consentida, inmediatamente después de realizarse, Némesis en su forma de oca puso un huevo, el cual fue entregado a la esposa del rey de Esparta, Leda. De este huevo nació Helena (la futura Helena de Troya), quien se crio junto a los hijos de la propia Leda, entre los que se hallaban Clitemnestra (la futura esposa de Agamenón) y Cástor y Pólux, considerados hijos de Tindáreo (rey de Esparta y esposo de Leda) según nos narra Homero en un su poema épico de la Odisea.


    Las representaciones más antiguas que conservamos de esta historia mitológica se encuentran en las pinturas de vasos cerámicos de finales del siglo V a. C., donde la iconografía canónica es la de Leda junto al huevo y su familia. Pero estas pinturas en cerámicas son coetáneas de una discusión que tuvo lugar entre los mitógrafos antiguos pues en los Himnos homéricos a los Dioscuros (siglo VI a. C.) se había afirmado que Cástor y Pólux eran Dióscoroi (significa “hijos de Zeus”) y, según Eurípides, en los primeros versos de su poema Helena (412 a. C.), pone en boca de esta otra teoría destinada a triunfar: «hay quien dice que un día Zeus, transformado en cisne y huyendo de un águila que lo perseguía, fue a refugiarse en el seno de mi madre Leda, la hizo suya, y yo fui el fruto de la unión». No obstante, según esta nueva versión del mito fue Leda y no Némesis la violada por Zeus, la historia continúa de forma parecida al mito original, aún será entonces cuando «Leda pondría uno o dos huevos, de los que saldrían Helena, los Dioscuros y Clitemnestra», para confirmar una línea más abajo que: «Tindáreo engendró en Leda a Clitemnestra y Helena».


    Iconográficamente hablando, y bebiendo de la fuente de Eurípides, se va a crear una iconografía canónica para representar este mito, desde finales del siglo V a. C., tanto en pintura como en escultura o relieve vemos a Leda acompañada del cisne en el momento en el que están manteniendo relaciones sexuales, este será el tema elegido para una de las representaciones escultóricas en las que se ensaya el desnudo femenino realizada por Timoteo en el ca. 370 a. C. Será entonces, a partir de la creación de este ensayo de semidesnudo femenino, cuando se incremente el erotismo de la escena: en muchas de las representaciones vemos cómo el cisne besa en la boca a la reina espartana, pero el erotismo llegará a su punto álgido cuando desde los primeros años del Helenismo se represente explícitamente el coito entre el ave y la mujer; en este esquema compositivo Leda puede aparecer de pie o tumbada (pero siempre desnuda), fuertemente sujetada por el cisne que alcanza unas proporciones casi humanas.
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        Fig. 15. Ganímedes, obra romana del siglo II d. C., inspirada en el original de Leócares (ca. 335 a. C.), Museo Arqueológico de Venecia. www.meravigliedivenezia.it. Ganímedes casi desnudo y tocado con el gorro frigio de los troyanos es sorprendido mientras vigila, portando el pedum (bastón de pastor) y acompañado de un perro, los rebaños de su padre en el monte Ida de Tróade. El muchacho da de beber al águila, intercambia caricias con ella o deja que esta le lleve por los aires

      
    


    Sin embargo, los amores de Zeus no fueron únicamente con mujeres o diosas, sino que también mantuvo una relación homosexual. Zeus se enamoró de un príncipe troyano llamado Ganímedes, hijo de Tros (héroe que dio nombre a la ciudad de Troya). Esta historia mitológica es conocida desde la Antigüedad, pero su versión definitiva se define gracias a una iconografía estándar que es la que hoy conocemos nosotros. Para los griegos antiguos como Homero, Ganímedes fue «el más bello de los hombres mortales: por su belleza lo raptaron los dioses, para que fuera escanciador de Zeus y para que conviviera con los inmortales». Tendremos que esperar al siglo VI a. C. a que Teognis detalle el porqué de la subida de Ganímedes al Olimpo, y lo describe así: «se enamoró [Zeus] en otro tiempo de Ganímedes y raptándolo se lo llevó al cielo y lo convirtió en dios, adornado como estaba por la flor amable de la juventud».
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        Genealogía 1. Genealogía de Zeus

      
    


    La iconografía de Ganímedes tiene una gran repercusión desde la segunda mitad del siglo VI hasta principios del IV a. C. En estas escenas el joven príncipe es perseguido y tomado por Zeus; esta imagen tan representativa podemos verla en un grupo de terracota de Olimpia (ca. 470 a. C.); en ella el dios se lleva volando a Ganímedes. Incluso sabemos, a través de ciertos vasos del período severo, que no era Zeus el único enamorado del troyano, sino que también lo perseguía Hermes encandilado por su belleza. A partir de mediados del siglo IV a. C. se van a desarrollar dos iconografías que cambian las versiones establecidas sobre el rapto de Ganímedes: en algunas vasijas suditálicas lo muestran llevado por un cisne, una imagen que solo se da en estos momentos y que puede llevar a pensar en el rapto de Leda. La segunda versión iconográfica será la dada por el relato de Ovidio en su obra Metamorfosis: «solo se digna transformarse en el ave que puede llevar sus rayos. Sin demora, tras abatir el aire con sus fingidas alas, rapta al troyano, que ahora prepara las bebidas y sirve el néctar a Zeus contra la voluntad de Hera».


    POSEIDÓN, EL REY DEL MAR


    Cuando la Hélade recibe a los indoeuropeos, y con ellos su forma religiosa, nos encontramos ante una situación peculiar. Como sabemos la tradición del mundo indoeuropeo buscaba asimilar los dioses primitivos a los suyos propios y establecer relaciones coherentes. Pues al llegar a este territorio encontraron que su geografía no tenía grandes explanadas, y la única superficie semejante era el mar siempre acompañado de la fuerza y ruido de sus olas. Decidieron entonces asimilar al dios de las aguas en señor y protector de estas, ofreciéndole como sacrificio a los caballos. Además, este animal se convertiría en la montura por excelencia del dios del mar, pero en forma híbrida, mitad caballo y mitad pez, y le dieron el nombre de hipocampo. Según la teoría bastante reciente, elaborada en el siglo XX de nuestra era, Poseidón pudo ser un dios primitivo que a lomos de un caballo recorría la tierra y la hacía temblar con el total de la fuerza de los cascos de este animal.


    Sea como fuere, Poseidón, como dios primitivo o como dios indoeuropeo, se le nombra en las fuentes antiguas como hermano de Zeus, en el momento que se le encarga el dominio de las aguas marinas y dulces, episodio que tiene lugar tras ganar a los titanes en la batalla por el mundo. Poseidón parece gobernar un mundo independiente, pues bajo su dominio marino se encuentran un gran número de deidades nuevas y otras más antiguas a él mismo. Para los griegos antiguos, el Ponto (que significa “mar”), era uno de los lugares más peligrosos sobre todo por sus fuertes oleajes, una característica que Poseidón tomó para sí, creando una imagen de dios poderoso y casi invencible. El reflejo de un dios tan fuerte sería también en su estirpe pues fue capaz de traer al mundo a monstruos y gigantes, que no son otra cosa que la imagen irreal de mamíferos acuáticos y que a veces los marineros griegos antiguos confundían entre otros con anguilas, calamares, pulpos, medusas, crustáceos y moluscos, delfines y focas. Poseidón como dominador del mar asumió como suyos a todos los seres que habitaban sus aguas y fue padre de todo tipo de seres híbridos que tomaban formas monstruosas.


    Como el hermano mediano entre Zeus y Hades, formaba parte de esta triada fraternal bien definida en la Grecia desde el II milenio a. C., dado que hemos conservado su nombre escrito en numerosas tablillas de barro micénicas. Aunque su transformación es un tema llevado a debate en numerosas ocasiones por los mitógrafos y especialistas en religiones antiguas, lo que sí está claro es que ante todo fue dios del mar (dada la importancia que este tiene para el desarrollo de la vida sociopolítica y cultural de toda Grecia durante todos sus períodos históricos); por lo tanto, además de ser el dios del mar, en consecuencia debe ser el dios del agua y como tal se le atribuyen los fenómenos meteorológicos como tormentas y tempestades, pero posiblemente relacionado con su origen primitivo también se le hace responsable de los terremotos. Según la tradición legendaria, muchos campesinos, aunque se encontraran lejos de la costa, tenían miedo a Poseidón pues podía conseguir inundar las llanuras costeras y por tanto es un dios que no solo recibe el culto en los lugares costeros sino que también recibirá ofrendas y sacrificios en lugares terrestres, de ahí que uno de los atributos de Poseidón sea el arado. También se le atribuye la capacidad de ser el dios de los ríos pues al fin y al cabo todos ellos depositan sus aguas en el mar.


    Las representaciones de Poseidón fueron bastante tardías en relación con la de sus otros hermanos, su iconografía se perfila solo a partir del siglo VI a. C., cuando se le atribuye el tridente, el arma por excelencia de los pescadores de atún. A partir de este momento el único modo de reconocer a Poseidón como dios es viéndole con este atributo esencial. Durante el Período Arcaico a Poseidón se le puede ver representado en todo tipo de vasijas, pero vamos a destacar una colección de pínakes (cuadros en terracota) encontrados en las excavaciones de Corinto, en estas primeras representaciones aparece como un dios joven y sin barba, pero lo normal es que su iconografía se incline más por representarlo con una complexión fuerte, con una barba negra, el cabello perfectamente peinado y ataviado con una túnica larga y un manto (solo en muy pocas ocasiones se le representa desnudo o con una túnica corta). La estandarización de esta iconografía requiere de unos atributos propios, además del tridente puede llevar como símbolo de poder el cetro y en contadas ocasiones un delfín o un atún en la otra mano. En cuanto a su composición puede aparecer montado en un toro, en un hipalectrio (monstruo con prótomo de caballo y parte trasera de ave con alas), en un hipocampo (con las patas de caballo y parte trasera de pez o anguila) o en un tritón (su hijo, mitad superior humana y mitad inferior pez). En las primitivas escenas de la Gigantomaquia arcaica puede aparecer representado sobre un carro tirado por caballos, y en las reuniones y banquetes de los dioses del Olimpo aparece acompañado por su esposa Anfitrite.


    En el arte que se desarrolla en el siglo V a. C. su iconografía se transforma para darle gran importancia como ser individual, en esculturas y relieves podemos encontrarlo en la misma composición que el Zeus Keraunios, es decir, en posición de movimiento dinámico en el punto justo de lanzar el tridente. Por lo demás, esta iconografía tiene una importancia primordial: pues para poder llevar a cabo sus funciones como agitador de los fenómenos meteorológicos, el dios debe tener libertad para moverse, y esto impone figurarlo desnudo en algunas ocasiones, lo que nos lleva a la asimilación de la característica principal de las esculturas de los atletas, los cuales competían desnudos por esta misma búsqueda de la libertad de movimientos.


    Por lo tanto, en el arte y la estética del Período Clásico y helenístico, a partir del siglo V a. C., Poseidón se desprende de la túnica larga e incluso se quita el manto para aparecer totalmente desnudo, su musculatura se vuelve mucho más definida y fuerte, pues no es insensato pensar que un dios que vive en el mar está curtido por este, y por tanto comienza a representársele como recién salido del agua, con una barba y un cabello despeinado. En este momento sus atributos se simplifican y solo llevará consigo su tridente y un delfín a los pies. En cuanto a las composiciones estéticas y artísticas es normal verle representado entronizado o erguido siempre apoyado sobre su tridente, el mejor ejemplo de esta imagen fue creada por el escultor Milo en el siglo II a. C.; o sobre un caballo como Poseidón Hippios; por último se le puede representar con un pie sobre una roca o un espolón de nave, posición a la que se le puede agregar el brazo sobre la rodilla, imagen que recreó a la perfección Lisipo en una obra suya en mármol datada en el siglo IV a. C. De un modo u otro la figura de Poseidón siempre estuvo marcada por una gran fuerza explosiva pues todas las representaciones parecen desprender una fuerza sobrenatural.
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        Fig. 16. Poseidón de Artemision (ca. 460 a. C.), Museo Arqueológico Nacional de Atenas. www.paperblog.fr. En el momento de su descubrimiento se le identificó con un Zeus Keraunios.

      
    


    Anfitrite fue la esposa de Poseidón, según algunos escritos es una diosa «de azules pupilas», pero Homero dice de ella que era una nereida (hija de Nereo y Dóride). Su historia más que una historia de amor es una historia de rapto, Poseidón enamorado de ella al verla bailar junto a sus hermanas en Naxos, quiso poseerla, pero la nereida emprendió una huida llegando hasta el océano, allí fue descubierta por un delfín quien puso en sobre aviso a Poseidón, rendida a su destino, se unió a Poseidón para convertirse en la reina del mar. Fue entonces cuando volvió de la mano de su amado en lo que se ha llamado «escena de retorno triunfal»: los reyes del mar y de las aguas hacen su entrada triunfal en su reino marítimo acompañados de otras deidades marinas y criaturas del mar.


    Aunque convertida en reina y esposa de uno de los dioses principales del Olimpo, la mitología griega clásica la ha considerado siempre una deidad marítima menor, y debido a esta condición, su iconografía es bastante simple y no tiene atributos y por lo tanto tampoco mitos en los que ejerza un protagonismo individual, siempre que aparece en alguna leyenda lo hace con su marido. Para identificarla podemos fijarnos en si lleva una diadema regia o se aparece vestida de novia con un velo sobre la cabeza, como podemos contemplar en la copa de Onésimo ca. 500 a. C. en la que los monarcas marítimos reciben a Teseo y Atenea. Su otra representación, es decir, como nereida, comienza a extenderse a partir del siglo IV a. C. En ella se muestra a Anfitrite sin velo y con un vestido que poco a poco se despoja de su cuerpo hasta representarla desnuda, o con un manto que se mueve por el viento marino con una vela encima de alguno de los hombros.


    El rey del mar es uno de los personajes principales de la mitología griega y como tal aparece en infinidad de mitos, de los que aquí solo diremos unos pocos, más o menos situados cronológicamente: aparece en el reparto del mundo con sus hermanos Zeus y Hades, es un invitado perpetuo a las reuniones, banquetes y bodas olímpicas, luchará en la Gigantomaquia junto a Anfitrite, interviene en el golpe de Estado organizado por Hera para acabar con el gobierno de su hermano Zeus y, a partir de entonces, aparece como figurante o como interventor secundario en varios mitos.


    Poseidón como protagonista absoluto de historias mitológicas va a destacar sobre todo por las aventuras de sus amores o caprichos extramatrimoniales, anteriores al mismo. También es un padre creador, pero en su caso es un creador de gigantes y monstruos, de entre ellos los más famosos son: los gigantescos alóadas, el cíclope Polifemo (el cíclope de la Odisea), Cerción y Escirón (combaten contra el héroe Teseo) y el gigante Orión, entre otras muchas criaturas. Sin embargo, los amores y desamores de Poseidón no interesan mucho a la plástica artística y solo vemos algunas representaciones en las pinturas vasculares del siglo V a. C., donde se hizo popular la relación que tuvo Poseidón con Medusa, de esta violación nacieron el gigante Crisaor y el caballo Pegaso.


    Poseidón quedó una vez profundamente enamorado de una mortal y casualmente este amor fue uno de los más representados en el panorama artístico griego, como en los vasos áticos desde mediados del siglo V a. C. Esta mujer fue Amimone, una danaide, hija del rey Dánao. Según se narra en la leyenda mitológica Poseidón perdió ante Hera ser el patrón de la ciudad de Argos, y tal fue su enfado que hizo que se secaran todas las fuentes de la Argólida. Por lo que las hijas del rey de esta región, las danaides, tuvieron que ir a buscar agua con grandes jarras, dentro de este grupo se encontraba Amimone. En el transcurso del camino fueron atacadas por un sátiro (esta escena dará como fruto una tragedia de Esquilo titulada Amimone), pero entonces la vio Poseidón que quedó obnubilado por su belleza, según nos narra Filóstrato en sus Imágenes: «el dios hizo huir al genio campestre y la danaide, aunque sorprendida al principio se entregó al dios». De esta relación sexual nació Nauplio (héroe del puerto de Argos). Tras este episodio de nacimiento de su hijo Amimone deja de ser relevante y vuelve a representarse, si es que se hace, junto a sus hermanas las danaides.


    Pero esta no será la única vez que Poseidón compita con otra diosa olímpica por el patronazgo de una ciudad, como vencedor fue el dios-protector de la isla legendaria de la Atlántida. Pero, sin lugar a duda, la competición más extrema por el patrocinio de una ciudad la tuvo al presentarse a un concurso frente a la diosa Atenea por el ática. Esta fue una leyenda muy conocida pues implicaba el destino de una gran cantidad de ciudades griegas. Para ganarse el beneplácito de sus habitantes, de los héroes y los dioses locales de Atenas y conseguir así ganar el concurso, debían mostrar su poder y dar un tributo a la ciudad. Atenea hizo crecer un olivo en la propia acrópolis, mientras que Poseidón hizo surgir una fuente de agua salada, según otros tratados antiguos un caballo, en el mismo lugar. Todos sabemos cuál fue el destino de esta ciudad y el veredicto de los jueces, en agradecimiento al vencedor se levantó un frontón conmemorativo en la parte occidental del Partenón (ca. 430 a. C.), de la ciudad de Atenas, la cual recibe su nombre por la diosa protectora Atenea.


    Poseidón también tuvo una gran influencia en el desarrollo de la trama de la guerra de Troya. Si nos adentramos en las fuentes más antiguas podemos desentrañar cómo este conflicto bélico entre la Hélade y la ciudad de Troya tiene un origen completamente divino, pues es la reminiscencia de un enfado entre Apolo, Poseidón y Éaco con el rey Laomedonte de Troya, pues este les encargó que construyesen la muralla de la ciudad y después se negó a pagarles. El temperamento incontrolable del dios del mar llevó a este a vengarse enviando sobre la ciudad de Troya una serpiente marina, a la que finalmente consigue dar muerte Heracles, iniciándose así la conocida como primera guerra de Troya. Posteriormente a este acontecimiento fue Heracles el mismo que comenzó la verdadera guerra de Troya, en la que, obviamente, Poseidón participó ayudando a los miembros de la Hélade. Sin embargo, Poseidón tiene un carácter cambiante y fuertemente impulsivo, circunstancia que sufrieron los aqueos cuando quisieron volver a sus ciudades tras finalizar el combate, pues fue Poseidón quien cambió el rumbo de la historia de Odiseo; aunque de nuevo Poseidón será humillado y derrotado por este en numerosas ocasiones. Como dios vengativo del mar también se va a enfrentar a otros héroes en sus viajes marítimos, que como nos cuenta Virgilio en su Eneida, decidió, Poseidón desató una gran tormenta son los barcos de los troyanos fugitivos en el que viajaba Eneas.


    HADES, SOBERANO DE LOS INFIERNOS


    Los hombres y mujeres de la Grecia primitiva tenían el firme convencimiento de que no existía la vida después de la muerte, que los difuntos esperaban en la sepultura a ser honrados por los vivos con ofrendas hasta el fin de los tiempos. No fue hasta el II milenio a. C., cuando se extienda por Grecia la idea de la vida en el más allá, una teoría exportada de la cultura egipcia o mesopotámica, ambas creían en la existencia de un reino de los muertos, un lugar geográfico en el más allá o situado en el infierno, su posición nunca estuvo clara, suele situarse entre el occidente y por debajo del mundo terrestre. Este reino de los muertos tenía un rey, Hades, el hermano mayor de Zeus y Poseidón; equivocadamente y sobre todo en la época más antigua este más allá de los muertos también recibirá el nombre de «Hades».


    Las descripciones más antiguas que nos han llegado sobre este reino de los difuntos pertenecen a la literatura y se encuentran en la obra de Homero, la Odisea, y relata el viaje de Odiseo por el inframundo griego: «[…] al palacio de Hades, mansión de la temible Perséfone, para consultar como a un oráculo al alma de Tiresias». El héroe y sus compañeros navegan, atraviesan el océano hacia el noroeste y llegan a «una playa larga y a unos bosques consagrados a Perséfone, con elevados álamos y estériles sauces… Allí, el Piroflegetonte [un río de fuego] y el Cocito [el río de los llantos], un arroyo que sale de la laguna Estigia lleva sus aguas al Aqueronte [el río del dolor], y surge una roca en el lugar donde confluyen esas sonoras corrientes. Era una zona siempre envuelta en nubes y en bruma, nunca alcanzada por los rayos del sol fulgurante». Una vez llegado a esa costa, el héroe hace sacrificios y libaciones, solicita «largamente a los muertos, seres sin fuerza». De pronto, «del Erebo [es decir, de las tinieblas inferiores] surgieron, reunidas, las almas de los muertos…; se acercaban en gran multitud, con clamor horroroso». Odiseo tuvo que defender la carne de las vísceras para posteriormente entregarlas como obsequio a Tiresias. Entonces este profetizó a Odiseo su futuro y, tras él, fueron surgiendo otros muertos, cautivados por la sangre y las libaciones.


    Siguiendo los versos de Ovidio, vamos intuyendo las características del Hades y sus habitantes, como por ejemplo el hecho de que las almas de los muertos son incognoscibles, dado que «escapando a manera de sueños, revolotean por aquí y por allá», todas las almas de los muertos están impregnadas de tristeza y el espíritu de Aquiles habla de esta eterna sensación: «No pretendas consolarme, que más querría ser siervo en el campo… que reinar sobre todos los muertos»; luego se aparta «dando pasos gigantescos por la pradera de asfódelos», donde el gigante Orión «sigue a la caza de las fieras que en vida mató por las sierras bravías». Tendrá lugar también allí un encuentro con el legendario rey Minos, «quien, sentado y con cetro de oro, juzga a los muertos, mientras que ellos aguardan, sentados o en pie, sus fallos en el Hades, mansión de anchas puertas». Parece ser que no muy lejos de ese lugar están sufriendo los castigos eternos los «grandes condenados» (Ticio, Tántalo y Sísifo), y en este mismo lugar se encuentra también la sombra de Heracles, ya que «él participa en los festines de los dioses junto a Hebe la de lindos tobillos». Odiseo hubiera querido ver a algunos otros difuntos como los héroes Teseo y Pirítoo, pero la circunstancia era tal que él mismo dice de los muertos: «[…] se arremolinaron por miles los muertos con chillido horroroso y fui presa de lívido pavor, no fuese la augusta Perséfone a enviarme desde el Hades la monstruosa cabeza de la terrorífica Gorgona».


    Existe, desde tiempos antiguos, otra visión de un futuro un poco más positivista que Homero relata en la Odisea, en esta versión existe un futuro feliz para los héroes que acabará en los denominados Campos Elíseos, de igual modo en Hesíodo encontramos otros lugares con nombres parlantes que indican la recepción de qué tipo de almas las habitan, se trata de «las islas de los bienaventurados […] junto al Océano de profundas corrientes», y que a quienes los habitan «el campo fértil les produce frutos dulces como la miel, que maduran tres veces al año», y desde allí reinaron hasta la eternidad Crono y el rey cretense Radamantis. Sin embargo, este lugar idílico de reposo para los héroes supuso un problema a la hora de determinar cómo se podía acceder a él, es decir, quiénes serían los elegidos para habitarlo. Sabemos que en la época histórica griega los requisitos para ser considerado héroe o para darle a un mortal el rango de héroe se debe tener poder y pertenecer a una estirpe importante ya sea divina o regia.


    Considerando estas teorías y otras tantas complementarias, se puede afirmar que en torno al 500 a. C. se creará el que ha sido denominado como «Hades popular», el cual se asegurará un gran éxito cultural y social durante la democracia ateniense siendo totalmente instaurado en la memoria colectiva durante el período helenístico. Gracias a Pausanias conocemos una de las primeras representaciones artísticas de los infiernos, se trata de una pintura realizada en Delfos por Polignoto titulada Nekyia o «evocación de los muertos» (460 a. C.). Sin embargo, conocemos la visión más populista de este Hades gracias a una comedia de Aristófanes, Las ranas, que Platón utilizaba como influencia para crear un nuevo movimiento filosófico donde concederá gran importancia a los conocidos como «jueces de los infiernos», encargados de valorar justamente el destino de las almas según hayan actuado en el mundo sus hombres y mujeres; para Platón: los buenos van a las islas de los bienaventurados, y los malos, al Tártaro. Siguiendo la teoría filosófica de Platón entendemos el recorrido del Hades popular: para este filósofo, las almas de los muertos son dirigidas por Hermes hasta llegar al río Estige o Aqueronte, o a la laguna Estigia o Aquerusia, donde las espera el barquero Caronte, para proceder al traslado deben pagarle con una moneda, el óbolo (de los cadáveres de los difuntos), si no podían pagar al barquero entonces no podrían cruzar al mundo del Hades popular y estas almas estaban condenadas a vagar por la tierra condenadas a vivir en el mundo de los vivos sin poder acceder a la vida en el más allá con los muertos.
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        Fig. 17. Fachada de la tumba de Filipo II de Macedonia (ca. siglo IV a. C.), Necrópolis rea de Vergina. www.cellcode.us. Escena conocida como Cacería de Filipo II de Macedonia, en ella aparece la representación de las islas de los bienaventurados que se describen en los versos de Hesíodo, y debajo una recreación pictórica de la misma.

      
    


    Las almas de los difuntos que han conseguido cruzar las negras aguas pueden contemplar un paisaje que dependiendo de las fuentes varía en su descripción: hacia un lado puede verse un cenagal en el que habitan todo tipo de monstruos míticos y además entre sus aguas nadan serpientes; desde ahí se puede ver a los grandes condenados, custodiados por las erinias. Otra parte del Hades popular está compuesta por la llanura de los asfódelos (en ella se puede ver vagar algún alma perdida), y tras esta explanada se encuentran las puertas del palacio desde donde reinan Hades y Perséfone; en su puerta se encuentra el temible Can Cerbero (monumental perro de tres cabezas), y en la fachada de la misma residencia regia se sitúan los jueces del inframundo Minos, Radamantis y Éaco. Tras el veredicto de estos las almas pueden pasar a los Campos Elíseos.


    Las representaciones artísticas que han llegado hasta nosotros en lo que se refiere a este Hades popular son muy limitadas, la primera representación que tenemos se remonta al ca. 450 a. C., se trata de una pintura encontrada en la Tumba de los demonios azules de Tarquinia, y de un modo muy esquemático nos muestra iconográficamente cómo sería la Nekyia de Polignoto. También es de relevante interés mencionar la Tumba de Lefkadia, en Macedonia (ca. 300 a. C.), donde aparece el alma de un fallecido conducido por Hermes y juzgado por Radamantis y Éaco. Pero por su brillante peculiaridad debemos señalar también una pintura descubierta en Alejandría (siglo II a. C.) mediante la cual vemos los infiernos desde el punto de vista de las almas que se acercan montadas en la barca de Caronte.


    Si la imagen de Hades o infierno se perfiló con el tiempo, la iconografía de su soberano lo hizo con él. Hades, cuyo nombre significa “el oculto”, obtuvo el reino de los muertos y por tanto es un dios subterráneo y reina en un mundo muy diverso al de sus otros dos hermanos. Sus funciones son la de recibir a los muertos y crear un orden dentro de este caos de inframundo. Hades además se va a relacionar con la germinación de las plantas, con las rocas, pero sobre todo con las piedras y metales preciosos que nacen de estas. De ahí que reciba el segundo nombre de Plutón, que significa “el rico”, nombre muy popular en Atenas durante el siglo V a. C. Era el único de los dioses olímpicos que tenía un trabajo constante y, por lo tanto, en muy pocas ocasiones subía al Olimpo para compartir espacio y banquetes con sus allegados. Es un dios que tampoco recibe culto, pues entre sus funciones no estaba la de juzgar las almas, de ahí que la humanidad no quisiera comprar su favor con ofrendas o rituales. No obstante, las representaciones que tenemos de Hades son muy pocas y la mayoría de ellas serán tanto de época helenística como romana, momento en el que se le asimila con la figura de Serapis (dios grecoegipcio). En su iconografía será representado siempre con una túnica larga y en kálathos, una especie de cesto cilíndrico en el que se depositan semillas y frutos (e incorrecta relación con su carácter de germinados de la tierra).


    En cierto sentido, Hades sigue la tradición iconográfica proyectada para sus dos hermanos Zeus y Poseidón: en el Período Arcaico el arte lo retrata como monarca, pero con el paso de las décadas únicamente conserva el mando, y su cabellera y barba comienzan a desaliñarse. A diferencia de lo que ocurre con sus hermanos los atributos de Hades no quedaron plenamente establecidos, parece que los artistas han olvidado su protagonismo en la historia en la que los cíclopes entregan las armas a los tres dioses fundamentales, forjadas por estos mismos: Zeus recibe el fulmen, Poseidón su tridente y Hades un yelmo, este último debía entenderse como su atributo fundamental, pero en raras ocasiones aparece junto a él. No obstante, Hades en sus representaciones va a portar atributos propios de los reyes: diadema, pátera y un cetro a veces rematado en una esfinge o bien adornado con serpientes; para resaltar su carácter de dios rico en muchas ocasiones aparece junto a él una cornucopia y, para señalar su función como fertilizante natural, se le suele asociar una espiga. Sin embargo, y tras conocer estas varias atribuciones esenciales, solo sabemos que estamos ante la representación de Hades si junto a él aparece el guardián Can Cerbero.


    Debido a su carácter sombrío, ya que está siempre en un constante trabajo, Hades no participa de forma activa en muchas historias mitológicas. Sus primeras apariciones están relacionadas con la división del mundo junto a sus hermanos, y después le veremos recibiendo como rey a los demás dioses y héroes que se atreven a entrar en sus dominios, como fue el caso de Heracles y Orfeo. En tales circunstancias, la única aventura que tuvo en el mundo de los vivos fue el único mito del que es protagonista, el famoso rapto de Perséfone, la amada hija de Deméter.


    La historia mitológica sobre este rapto parece no entablar ninguna discusión entre los mitógrafos antiguos, todos parecen indicar que Hades se encontraba dando un paseo montado en su carro tirado por dos o cuatro caballos de color negro, color que se asimila siempre a este dios. Esta escena ha sido representada muy tempranamente y encontramos al dios en su carro en las tablillas de terracota de Locris (ca. 470 a. C.), en ellas los caballos tienen alas, posiblemente de forma intencionada para resaltar su rapidez. También aparece Hades en representación del matrimonio infernal junto a su esposa Perséfone, de pie o sentada junto a su esposo, iconografía que posteriormente será reproducida de manera reiterada en sarcófagos y todo tipo de soportes relacionados con el mundo funerario. Para la figura de Perséfone se respetaba desde sus inicios una iconografía muy clara: en el momento de ser raptada, la diosa agita fuertemente sus brazos para escapar, y como mujer casada aparece siempre representada con un velo en la cabeza.


    
      [image: img10]

      
        Fig. 18. Trono Ludovisi (ca. 460 a. C.), Palazzo Altemps, Roma. Fotografía de la autora. La obra se encontró en Roma en 1887 durante el desarrollo de la Villa Ludovisi en el área correspondiente a la antigua Horti Sallustiani, cerca del templo de Venus Erycina.

      
    


    Por lo tanto, la escena más representada de este mito es el momento del rapto, concretamente el episodio de la huida de Perséfone hacia los infiernos con Hades. La conjunción artística tiene una gran influencia en toda Grecia desde principios del siglo IV a. C. Y desde este momento y progresivamente en el tiempo, la escena ganará en dramatismo y en personajes: Perséfone poco a poco va perdiendo la vestimenta y, además, se suman compinches del rapto como Hermes, Hécate y una erinia, que encabezan el camino de vuelta, mientras que la composición se completa con la admiración y el terror que supone la desaparición de Perséfone para las compañeras que con ella estaban recogiendo flores, pero sobre todos destaca la figura de Deméter que incrédula contempla la escena sin poder hacer nada por evitarlo. Menos espectaculares fueron las representaciones de la vuelta de Perséfone al mundo de los vivos, pues desde el Período Clásico, los artistas se limitan a representar cabezas femeninas que salen de la tierra, iconografía que se repitió en gran número de vasos cerámicos. De especial interés es la interpretación que algunos investigadores hacen de la escena principal de Trono Ludovisi, algunos han querido ver en él, en lugar del nacimiento de Afrodita, la salida del Hades de Perséfone.


    En lo que se refiere a las imágenes de Hades y Perséfone, como dioses del infierno, es una imagen que aparece en muy pocas ocasiones y siempre de forma aislada: pueden aparecer montados en el carro de caballos alados, en composición de entronización o erguidos, en sarcófagos romanos, pero también en las vasijas clásicas aparecen en escenas cotidianas del infierno. Perséfone, ya como mujer del rey del inframundo, va a poseer algunos atributos identificativos con el mundo en el que reina como regente: su iconografía la suele representar con una diadema regia, un velo y puede llevar en las manos un cetro, además se asimilan también atributos como el kálathos y pátera, la espiga igual que su marido y la antorcha.


    HERA, CONSORTE REAL


    Hera fue sin lugar a duda una de las deidades más importantes de la Antigüedad clásica, pues en ella conviven la perfecta unión entre los cuentos tradicionales de la Hélade neolítica y la importación de los nuevos dioses indoeuropeos. En torno a Hera, se crea una teoría única al reconocerla como la mejor expresión de una diosa primitiva conocida por toda la cultura y la sociedad tradicional griega, la de una diosa madre con atributos de feminidad. Entre estos se encontrará de forma secundaria la función de ser una deidad fecundadora para la tierra, para tal función recibirá grandes cultos de manera cíclica que tienen su paralelo en los ciclos agrarios; estos ciclos también están representados con el ciclo vital de una mujer (entendido este como el ciclo concebido para la mujer en la Antigüedad): la virginidad, el matrimonio, el parto de los hijos y la vida en pareja y, en algunos casos, la viudez; este ciclo se renueva cíclicamente.


    Una deidad primitiva de tal calibre como lo fue Hera supuso, en cierto modo, un problema a la hora de asimilarla en todas sus funciones como una diosa preindoeuropea. Hera pasó a ser la esposa del dios más importante, actitud que no se relacionaba con la Hera tradicional, pues esta estaba acostumbrada a dirigir su mundo y tener ella un acompañante masculino cuya única función era la de servirle en los momentos de fecundación. Establecer una solución a este paradigma entre los dos dioses pasó por brindarle a Hera unos cultos religiosos muy superiores a todos los demás que recibieron las diosas olímpicas; además, Hera fue siempre una figura independiente dentro de la mitología, como consecuencia tuvo que aceptar sus constantes humillaciones procesadas por las infidelidades de Zeus, su esposo.


    La imagen de Hera tuvo una evolución independiente, y partirá de las imágenes que ya se encontraban de esta deidad en sus santuarios: la diosa suele aparecer siempre sola, es decir, en muy pocas ocasiones aparece acompañada de su esposo, a no ser que se trate de una imagen de representación de todos los dioses como la composición olímpica en Dodekatheon. Sus imágenes siempre transmiten una sensación de dignidad y poder, por lo que era reconocida inmediatamente y necesitó de pocos atributos para ello. Las primeras obras artísticas que la representaron están fechadas desde fines del siglo VIII hasta principios del VI a. C. En ellas aparece sentada o de pie ataviada con un peplo muy decorado y tocada con polos (por estas fechas esta iconografía también es utilizada por Deméter). En este momento histórico como signos identificativos se le suele añadir una pátera o un niño al que porta en brazos.


    En las representaciones artísticas del siglo VI a. C., Hera parece comenzar a cambiar un poco su estética, pero sin dejar de lado todas las características que la señalan como la más regia de las diosas griegas. Asimilada ya por entonces como la esposa de Zeus y, por tanto, como reina del Olimpo y de todos los dioses y hombres, como tal porta consigo los símbolos reales. Hera como reina será representada por la iconografía griega de todos sus cultos, pongamos como ejemplo una de las esculturas que mejor la representa en modo estático, fue realizada por Policleto para el propio héroe de Argos (ca. 420 a. C.), y nos es descrita por Pausanias de este modo:


    Hera está sentada en un trono… Lleva una corona sobre la que están labradas las horas y las cárites, sostiene una granada en una mano y porta un cetro en la otra. La razón de ser de la granada es absolutamente secreta y se aparta de mi pluma; sobre el cetro aparece un cuco porque cuentan que Zeus, antes de raptar a Hera para desposarla, se transformó en este pájaro, y ella lo cogió para jugar.


    Con la evolución artística llegamos a la época clásica y helenística, en este momento Hera sigue manteniendo sus atributos principales y, como diosa regia, ahora es ataviada con una túnica y un manto, y como mujer casada puede portar en algunas ocasiones el velo sobre la cabeza (la posición del mismo es muy importante puesto que en algunas ocasiones con él cubre la parte posterior de la cabeza dejando espacio para la corona o stepháne, la cual cambia dependiendo de la moda del momento por el gusto de los artistas, si tomamos como ejemplo la escultura de la Hera de Argos, esta corona será cilindro repujado, herencia del arcaico polos, en otras obras puede ser una mera cinta, como la diadema regia de los hombres, o convertirse en una joya de forma lunar, con la parte más ancha sobre la frente). Otros atributos generales como monarca divina son el cetro y la pátera en una mano y una flor en la otra o algún fruto (símbolos de la fecundidad y juventud). Además, se le van a atribuir unos animales muy específicos: el cuco y, a finales del Helenismo, el pavo real. Este último animal exótico es aceptado por las fuentes antiguas, aunque indudablemente es el reflejo de los contactos comerciales entre Grecia y la India, Ovidio lo explica así en su obra Metamorfosis, hubo interés en los ojos de este pavo real, refiriéndose a los dibujos de la cola de este animal son fruto del mito de Ío y Argo.
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        Fig. 19. Hera Campana (ca. siglo II a. C.), Musée du Louvre. Copia romana en mármol de la estatua griega (ca. siglo III a. C.).

      
    


    Hera comparte la misma importancia que su esposo en los mitos y, por lo tanto, son múltiples sus apariciones, que intentamos relatar aquí de modo resumido y cronológico: de igual modo que sus otros amores Zeus sedujo a Hera convertido en un cuco (ave que se convierte en el atributo de Hera) y fue entonces cuando accedió a ser su esposa y aceptar el Olimpo como su hogar; allí mismo donde fue violada por Ixión; pero sin duda aparece en mitos paralelos cada vez que Zeus se enamora o encaprichaba de otra diosa o mortal, era entonces cuando Hera entraba en cólera muerta de celos; además organizó una revolución para quitarle el poder supremo a Zeus que fracasó; fue la madre del dios de la guerra Ares; intentó matar a Heracles niño enviándole dos serpientes, pero igualmente se ofreció como su nodriza y lo amamantó, cuando este creció le volvió a perseguir intentando que nunca consiguiera entrar en el Olimpo; participó en el juicio de Paris; y por último, y no menos importante, apostó y ayudó a los aqueos en la guerra de Troya.


    Sin embargo, estas no son las únicas historias mitológicas en las que aparece Hera: existe una leyenda que nos habla de su infancia y crianza por parte de Océano y Tethys, además esta misma historia nos cuenta que fue educada por las horas; además como diosa regente debía presidir las reuniones y fiestas celebradas en el Olimpo. Cabe señalar en este momento, cómo en su matrimonio la figura de esta diosa toma un carácter de diosa resentida en contra de la estructura patriarcal que domina, no solo la mitología griega, sino toda la sociedad que la consume; por ello será el detonante de muchos desastres naturales, pero sobre todo será la causante del inicio de muchas guerras. Con el paso de los siglos, el carácter de Hera pasará de ser vengativo y resentido para convertirla en una diosa impulsiva cuyas acciones acaban siempre de forma ridícula.


    Sin embargo, a pesar de su importancia en las leyendas mitológicas en muy pocas ocasiones la muestran como protagonista única y, por tanto, sus cultos no se relacionan con estas historias sino más bien con su tradición religiosa anterior. Aunque es cierto que la gran boda real entre Zeus y Hera fue motivo de celebración conmemorativa en algunas ciudades de la Hélade. Pero será en una metopa encontrada en la ciudad de Micenas (siglo VII a. C.) donde encontremos la iconografía canónica de la reina del Olimpo en el momento de sus nupcias: en ella la diosa aparece representada en el momento exacto en el que se aparta el velo de la cara. Esta iconografía severa es repetida también en la metopa del Templo E de Selinunte (ca. 470 a. C.) donde Zeus agarra a su esposa por el brazo.


    Aunque menos importantes, mitológicamente hablando, Hera va a coprotagonizar dos leyendas mitológicas con Heracles, las cuales definirán un momento preciso de la historia de los antiguos griegos. Siendo Heracles un niño, por algún motivo que desconocemos, Hera se presta para amamantar al recién nacido hijo de Zeus y Alcmena, en este momento parece olvidar el odio que procesa ante este niño y los dioses, que se encuentran en este momento observando el hecho, relacionan la toma de esta leche con la inmortalidad del héroe, sucedió después que Heracles con su fuerza toma gotas de la leche de la diosa y las tira al firmamentos; estamos ante la leyenda mitológica que explica la creación de la Vía Láctea. Esta historia no tendrá apenas representación en el mundo antiguo, aunque fue un recurso muy utilizado por los autores modernos. La segunda leyenda mitológica tuvo lugar cuando Heracles era ya adulto, estando este en su viaje de vuelta de la guerra de Troya, Hera aún rabiosa por su nacimiento, le envió una tempestad, pero Zeus atendiendo a la maldad de su mujer y, según nos cuenta Homero en la Ilíada, ordenó el conocido «castigo de Hera» mediante el cual la diosa estuvo colgada del cielo por unos yunques atados a sus pies, uno de los castigos más humillantes que podía recibir un dios, pues como se sabe a través de las fuentes antiguas, este era un castigo solo ejecutado para los esclavos de la sociedad griega antigua.


    Como diosa femenina tuvo varios hijos, todos ellos dioses secundarios o principales. Con su esposo fue madre de: Ares, Ilitía y Hebe; pero también cuentan las leyendas mitológicas que fue madre de Hefesto por partida propia. Sus dos hijas simbolizan por separado dos de las características principales de su madre: Hebe, como diosa de la juventud, se convirtió en la escanciadora del Olimpo hasta la llegada de Ganímedes, por lo que quedó sin ninguna función hasta que esta fue entregada por su madre en matrimonio a Heracles cuando este consiguió formar parte de los dioses olímpicos; su iconografía la presenta como una diosa joven y alada desde los primeros años del siglo V a. C. Ilitía, otra hija de Hera, fue la diosa de los partos, y sin su presencia no podía nacer ningún niño, recordemos el episodio en el que Hera le prohíbe a Ilitía que ayude a Leto a dar a luz a los gemelos divinos Apolo y Artemis.


    Del mismo modo que Zeus tomó como mensajero a Hermes, Hera tomó para la misma función a Iris (personificación del arcoíris y unión entre el Olimpo y la tierra). No obstante, la iconografía de Iris en la antigüedad clásica no tiene muchas características propias: se la suele representar como a su paralelo masculino con los atributos de los mensajeros (caduceo, o el sombrero de ala ancha y las botas o altas sandalias propias de los caminantes) en muchas ocasiones se la suele confundir con Hebe y con Nike, ya que todas ellas son aladas en Grecia.


    ATENEA, DIOSA DE LA SABIDURÍA


    Según la tradición religiosa Atenea es una diosa prehelénica relacionada con los asuntos de la casa y, como tal, asumió unos atributos propios como son las serpientes (símbolo de la posición de la casa sobre la tierra) y la lechuza, animal que parece estar en constante vigilancia debido a la profundidad de su mirada. Por ello, recibió la titulatura de ser la diosa glaukopis, «la de los ojos de lechuza» o «la de los ojos claros». También desde época temprana se le adjudicó el olivo como planta protectora, uno de los árboles más beneficiosos y con más atributos simbólicos para la vida de todos los habitantes del mundo griego clásico.


    Atenea será una diosa reconocida ya desde período micénico, pues su nombre se puede leer en algunas tablillas de barro citada de este modo: «A-ta-na po-ti-ni-ja», que significa “señora Atenea”. Tempranamente será también la identificación de su personalidad y también su vinculación con las tierras áticas cuya ciudad más importante lleva su nombre, Atenas. Como ya sabemos, Atenea nació de la cabeza de Zeus y, como hija del dios supremo, ocupó un lugar importante en el Olimpo, cabe señalar aquí que nunca tuvo relación ni buena ni mala con Hera. Su antigua condición de diosa protectora de la casa evolucionó hasta convertirla en la diosa protectora de los palacios y por tanto de todas las monarquías, de ahí que los hombres siempre la elijan diosa protectora de las acrópolis (lugar en el que se situaban los palacios micénicos). Durante el período de los héroes, la figura de Atenea aparecerá siempre como acompañante de jefes militares y reyes, pues su gran inteligencia la hizo ser también la diosa consejera por excelencia.


    Atenea, en su faceta de protectora de ciudades y héroes, forjará una iconografía propia de la época clásica: será siempre una diosa virgen dado que como mujer independiente no acepta ser dominada por nada ni nadie; fruto de esta condición irá siempre armada, pero sobre todo se recalca su sabiduría, pues como predicaban los antiguos griegos: «fuerza y prudencia son las virtudes que caracterizan a los buenos monarcas». También será la diosa de las artes artesanales (tradicionalmente llevadas a cabo en los palacios de Micenas), entre ellas se encuentran todo tipo de talla, el arte de tejer, la decoración de objetos, entre otras muchas; quedando únicamente fuera de esta lista las artes que eran patrocinio del dios Hefesto, todos aquellos trabajos realizados en la fragua.


    Durante el desarrollo del período homérico, se ha perfeccionado una iconografía canónica de representación de Atenea, imagen que abanderarán los ciudadanos atenienses con orgullo, su figura está perfectamente descrita en el siglo VII a. C., en el Himno homérico a Afrodita:


    A Atenea, la de ojos de lechuza, no le agradan las acciones de la muy áurea Afrodita, sino que le atraen las guerras y la actividad de Ares, sus combates y batallas, así como ocuparse de bellos trabajos manuales: fue la primera que enseñó a los artesanos… a elaborar carrozas y carros con variadas decoraciones de bronce; fue ella también la que instruyó a las doncellas de piel delicada en la realización, dentro de sus aposentos, de espléndidas labores, inspirándoselas a cada una.


    Podemos atisbar desde muy pronto cuáles serían los cometidos principales de esta diosa, el dominio de las creaciones artísticas y la inteligencia en su forma más pura.


    La iconografía de Atenea, no obstante, no es difícil de definir, pues se han identificado como suyas algunas representaciones artísticas del mundo cretomicénico, se trata de figuras femeninas armadas con escudos y lanza o en otras ocasiones llevan en sus manos serpientes. Tras el momento de las edades oscuras, las primeras figuraciones que consideramos verdaderas de Atenea se remontan al siglo VII a. C., y se caracterizan por su composición: en el primer grupo podemos ver a una Atenea sentada y tocada a menudo por polos y portando atributos generales de las diosas como la patera o el cetro, y durante el arcaísmo en pocos momentos la podemos ver con un casco. En el segundo grupo de representaciones de la diosa, también desde los primeros años del siglo VII a. C., la diosa Atenea es ya claramente una diosa guerrera, imagen que será tomada desde entonces como la única valida: al principio, es una simple mujer con peplo que lleva un escudo, una lanza y, en ocasiones, un casco. Posteriormente, en el siglo VI a. C., coloca sobre su pecho la égida (la piel de la cabra Amaltea bordeada de serpientes, presente que le hizo Zeus y a la que ella agregó la cabeza de Medusa cuando la recibió de Perseo).
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        Fig. 20. Atenea Parthenos (ca. siglo II-III a. C.), copia romana de la estatua de oro y marfil de Atenea Parthenos realizada por Fidias (ca. 440 a. C.), Museo Arqueológico Nacional de Atenas. La diosa Atenea está de pie con una Nike con alas en miniatura que se sostiene en una mano y un escudo entrelazado con una serpiente en la otra. Lleva un yelmo con una decoración elaborada, una bata que se extiende hasta el suelo y un manto, y la égida, con adornos de serpiente.

      
    


    A mediados del siglo VI a. C., la imagen de Atenea cuenta ya con dos arquetipos iconográficos propios, esta diosa también podrá ser encontrada en las fuentes con el nombre de Palas. El primer prototipo es el de Atenea Prómaco, cuyas principales características son: ir ataviada con el casco y la égida, vestida con peplo o con túnica y manto y portando, en actitud de combate, el escudo y la lanza, además siempre llevará las piernas separadas como dando un paso hacia delante (una de las características principales para reconocerla). Sabemos a ciencia cierta cuándo se produjo su primera representación, pues fue en un ánfora que se daba como premio a las ganadoras de las celebraciones de las panateneas, célebres en Atenas en 566 a. C.; el segundo prototipo es el conocido como Paladio, que deriva del nombre con el que es conocida la diosa en la Antigüedad, Palas; esta iconografía repite prácticamente al completo la anterior, con la excepción de que en estas figuras, en lugar de mostrar a la diosa en movimiento, hacen todo lo contrario representándola con los pies juntos.


    Pero será la Atenea Prómaco la forma iconográfica que se tome como figuración estándar para las representaciones de la diosa. Atenea toma esta forma en: los frontones del Templo de Afaia en Egina (ca. 480 a. C.); en el frontón de los Pisistrátidas en la Acrópolis (ca. 520 a. C.); y en la escultura conocida como la Atenea de los Angelitos (ca. 475 a. C.), que muestra un rasgo de gran importancia: la recuperación del peplo como prenda ritual. A partir de ese momento, el camino hacia la Atenea de Mirón y hacia las grandes Ateneas fidíacas queda abierto.


    Podemos afirmar que la creación de una imagen propia para la diosa de ojos glaucos fue obra de Fidias, pues sus Ateneas (Prómaco, Lemnia y Pártenos) sirvieron en algún momento como modelo para la presentación de esta. Pero además se creó una variante de la representación de Atenea, no diferente en la estética o los atributos, sino en el modo de mostrarla: la nueva Atenea no lleva el casco en la cabeza, sino que aparece junto con el escudo en el suelo, no lleva lanza y la égida queda relegada a un tamaño menor; estamos ante la transformación progresiva de una «diosa de la guerra» en una «diosa de la victoria». Es la figuración simbólica de la paz conseguida a través de las armas, pero preconcebida en pro de las tradiciones y el cultivo de las artes y la inteligencia. Las artes plásticas del Período Clásico y el Helenismo van a continuar desarrollando esta variante, la colocan en una posición casi de meditación y hacen que la diosa tenga una expresión constante de serenidad; la vemos en esta posición en obras como la Atenea Giustiniani o las Ateneas del círculo de Praxíteles, entre otros tantos casos.


    El nacimiento de Atenea aconteció de un modo especial, según se nos relata en un himno homérico en honor a la diosa surgió, como ya hemos señalado, de la cabeza de su padre, según recordaban estos versos arcaicos:


    Canto a Palas Atenea, gloriosa deidad de ojos de lechuza, a la muy sagaz y augusta virgen, a la de corazón implacable, a la protectora de ciudadelas, a la valiente Tritogenia. A ella la engendró por sí solo el prudente Zeus en su augusta cabeza, cubierta ya con belicosas armas de radiante oro. Y un religioso temor se apoderó de todos los inmortales al verla. Ella saltó con ímpetu de la cabeza inmortal, agitando su aguda lanza delante de Zeus, el portador de égida, y el gran Olimpo se estremeció ante la pujanza de la de ojos de lechuza. Alrededor, la tierra bramó; también se conmovió el ponto de agitadas olas, quedando súbitamente inmóvil su salada superficie. Detuvo (Helio), el hijo de Hiperión sus corceles de raudos pies por largo rato, hasta que la virgen Atenea despojó sus inmortales hombros de sus armas divinas. Y se regocijó el prudente Zeus.


    La iconografía del parto de Atenea es una de las imágenes que más aparece en los relieves y vasos cerámicos durante todo el Período Arcaico, en ellos aparece Zeus sentado, rodeado de dioses olímpicos, tanto en la preparación del parto, en el momento del nacimiento de la diosa y el instante en que su padre la coloca sobre sus piernas. Esta iconografía no desaparecería en el Período Clásico, pero fue sustituida en el siglo V a. C. por una nueva versión: no se entendía la diferencia de tamaño entre el padre Zeus y Atenea niña y, por tanto, fue de nuevo el ingenioso Fidias quien dio con la fórmula para paliar este dilema, entonces configuró una Atenea adulta junto a Zeus.


    La aparición de Atenea en los mitos y sus relaciones con los demás dioses no se limita a aparecer en las reuniones, banquetes y bodas sagradas, sino que también participó activamente en la lucha contra los gigantes y, en varias ocasiones, tuvo graves discusiones con algunos de sus compañeros olímpicos, recordemos la rivalidad con Poseidón por el patrocinio de la ciudad de Atenas. Respecto a las relaciones de Atenea con los demás dioses, debemos resaltar la que tuvo con el dios de la fragua Hefesto, según nos cuenta Píndaro en su obra Olímpica, Hefesto estuvo presente en el nacimiento de Atenea, pero no solo como espectador, sino que ayudó a Zeus abriéndole la cabeza con un hacha permitiendo así que Atenea saliera. Paralelamente las leyendas de tradición ateniense nos hablan de que esta relación fue un paso más allá y que Hefesto sintió deseos sexuales por Atenea, la persiguió y consiguió violarla, fruto del cual nació Erictonio, primer rey de Atenas; así entendemos que Esquilo trate a los atenienses como los hijos de Hefesto. Parece que después todos estos dioses establecieron la paz y una amistad permanente que se fraguó en el siglo VI a. C.; en el siglo V a. C., la sociedad y la religión ateniense entienden a esta pareja divina como compañeros, ambos representantes de las artesanías.


    Atenea fue siempre una diosa defensora de los héroes, pues vela por su seguridad y en numerosas ocasiones intercede por ellos ante otros dioses, o les entrega arma o facilidades para que cumplan positivamente sus hazañas. Este será el caso de Heracles; Perseo, a quien le entregó Hermes de su parte las armas; Teseo; Jasón y sus argonautas; también apostó por algunos héroes de la guerra de Troya; y acompañó a Odiseo en su largo periplo.
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        Fig. 21. Nacimiento de Atenea, fragmento de Kylix ático de figuras negras, atribuido al pintor de Phrynos (ca. 555–550 a. C.), British Museum. En el lado A: Hefesto ayuda a nacer a Atenea de la cabeza de Zeus con el golpe de un hacha. El rey de los dioses está sentado en un trono decorado con la cabeza de un cisne y blandiendo un rayo en su mano extendida. Atenea brota de su cabeza, nacida casi adulta con un escudo. Hefesto agita una mano, imitando a una Eileithyia (diosa del nacimiento), y sostiene un hacha de dos cabezas o un mazo. Lleva un chitón corto de obrero y botas.

      
    


    No obstante, a pesar de sus numerosas intervenciones en mitos como coprotagonista, la historia mitológica más celebre en la que participa Atenea es la que narra su enfrentamiento con Aracne. Conocemos la leyenda completa a través de Ovidio y su obra Metamorfosis, según la cual Aracne era una mujer procedente de Lidia, cuya fama como gran tejedora y bordadora era reconocida y notable, pues jactándose de su don se atrevió en una ocasión a desafiar a Atenea. Esta se le apareció trasformada en una anciana para sugerirle más modestia, pero al ver que no escuchaba sus palabras, aceptó el reto. A modo de símbolo, Atenea eligió representar un bordado en el que podían verse a los doce dioses del Olimpo en toda su majestad y, como advertencia, añadió en las cuatro esquinas otras historias de mortales que fueron castigados por desafiar a los dioses. Pero Aracne tenía un carácter desafiante y, en forma de burla, recreó en el bordado todos los amores e infidelidades de los dioses del Olimpo. Atenea se enfadó tanto por la humillación que rompió la tela de su rival y Aracne, por la rabia, acabó ahorcándose. Pero Atenea no quiso apiadarse de ella, entonces la resucitó para convertirla en una araña.


    ARES, DIOS DE LA GUERRA


    Ares es uno de los dioses más controvertidos de la mitología griega, pues su nombre significa “desgracia”, y como tal es la personificación de la fuerza más destructiva que se encuentra en el mundo, la guerra. Entre los especialistas y mitólogos, no parecen encontrarle un origen concreto, pues los dioses de las guerras y los combates son muy difíciles de determinar en los períodos anteriores a la historia, pero parece que existe un consenso en considerar a este dios como un dios indoeuropeo; y según otros este dios podría haber emigrado como nómada, y cuando estuvo por tierras tracias se perfilaron los atributos del dios tomando referencias de su dios local. De un modo u otro, tenemos constancia de la aparición del nombre de este dios en las tablillas de barro micénicas, donde es titulado como «Are», por entonces también llamado hijo de Zeus y Hera.


    Realmente, y como nos cuenta Homero, Ares es un dios desgraciado, pues mantiene muchas enemistades incluso en el propio Olimpo, donde sus compañeros se burlan de él por ser el dios de la guerra y perder casi siempre todas las batallas. Es un dios que no tiene una mitología propia ni muy elaborada y, en cuanto a su iconografía, en los primeros años se le representa como una criatura o, más bien, como un hombre salvaje. En la sociedad griega antigua es un dios que no recibe muchos cultos ni tiene santuarios en su nombre, y las veces que esto sucede estos se sitúan fuera de la ciudad para evitar que su poder atraiga a las malas relaciones, los saqueos y los asedios. Ares, al ser un dios no deseado en Grecia, tendrá muy pocos atributos y será imagen simbólica de pocos aspectos. En el Período Arcaico sus imágenes se limitan a representarle como un soldado barbado, con un casco corintio, coraza, grebas, escudo y lanza o espada, por lo tanto, solo si porta consigo una inscripción podríamos identificarlo.


    Durante el siglo VI a. C., Ares comienza a perfilar algunos prototipos de su imagen definitiva, para ello, aparecerá como un guerrero totalmente armado o pueden reducirse sus armas a la lanza y el casco (desde entonces atributos esenciales del dios), dependiendo de la localidad aparece afeitado o no. Pero tendremos que esperar al siglo IV a. C. para contemplar su iconografía completa, tomaremos como ejemplo el Ares de Alcámenes (ca. 430 a. C.), primera imagen de culto del dios, representado como un joven, desnudo, con casco ático (que permite verle la cara y lanza); solo su actitud es de un leve movimiento y mira hacia abajo, símbolo de su carácter inquieto y sombrío.


    Ares es un dios con una personalidad muy simple, es la personificación de la guerra, aunque no siempre en su significado negativo como se ha querido hacer ver. En contraposición a la guerra inteligente que desarrolla la diosa Atenea, Ares sería la representación de la paz frágil, es decir, de los momentos de tensión que pueden concluir en otro enfrentamiento. Además, también este dios está estrechamente relacionado con los ejércitos y por tanto en muchas ocasiones es considerado como «señor de los ejércitos» (siempre entendido este como el ejército de tierra, de los ejércitos marinos se encargará Poseidón).
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        Fig. 22. Ares Ludovisi, copia romana de la estatua griega realizada por Scopas (ca. 340-330 a. C.), Palazzo Altemps, Roma. Fotografía de la autora. El dios Ares se sienta con un escudo a su lado y una espada en la mano. Un pequeño Eros alado juega a sus pies.

      
    


    Su carácter simplista hace que Ares no participe en muchas historias mitológicas, aunque como todos los dioses olímpicos formará parte de las fiestas, banquetes y demás celebraciones sacras que conlleven la reunión en el Olimpo; también va a participar en la Gigantomaquia y se enfrentará a los alóadas; estará presente en el nacimiento de Atenea y, como dios perdedor, apoyó a los troyanos en la guerra de Troya. En las numerosas ocasiones en las que ha participado en combate ha salido herido, este es el caso del enfrentamiento mitológico con Heracles, al defender a su hijo Cieno, el combate con Diomedes o la lucha contra Atenea.


    En cuanto a las historias mitológicas de los amores de Ares, estarán siempre encaminadas a formar parte del origen de sus hijos o a que como factor común tendrán un carácter cruel y bélico, serán hijos suyos: las amazonas, Cieno, Diomedes, Enómao, por señalar los más importantes. Pasando a relatar los amores propiamente dichos, tenemos que nombrar siempre en primer lugar el que mantuvo con la diosa Afrodita (quien estaba casada en un matrimonio sagrado con el dios Hefesto); ambos más que un amor parece que mantuvieron infinidad de relaciones sexuales movidos por el carácter agitado de uno y el erotismo de la otra. Los frutos de estas uniones carnales fueron Deimo, Fobo, Anteros (personificación del amor correspondido), Harmonía y, según algunos tratados antiguos, también Eros. Las tradiciones más antiguas encuentran un paralelo de estos encuentros entre Afrodita y Ares en la mitología chipriota, pero en Grecia esta pareja pasó a formar parte del concepto de adulterio, dado que la nueva religión decidió casar a la diosa del amor con el dios de la metalurgia, Hefesto.


    AFRODITA, DIOSA DE LA BELLEZA


    Voy a cantar a la augusta, a la coronada de oro, a la hermosa Afrodita, que tutela las murallas de toda la marinera Chipre, donde el húmedo ímpetu del soplador Céfiro la llevó entre blanda espuma a través del oleaje de la mar resonante. Las Horas de áureas diademas la acogieron de buen grado, la ataviaron con divinos vestidos y sobre su cabeza inmortal pusieron una corona bien trabajada, áurea y hermosa, mientras que colocaban en sus perforados lóbulos flores de oricalco y de oro precioso. Rodearon su delicado cuello y su pecho, blanco como la plata, con collares como los que ellas mismas se ponen cuando van al placentero coro de los dioses y a las moradas de su padre (Zeus). Y cuando hubieron colocado todo este ornato en torno a su cuerpo, la llevaron ante los inmortales. Ellos la acogieron con cariño al verla y le tendían sus manos. Cada uno deseaba hacerla su esposa y llevarla a su morada, admirados como estaban por la belleza de Citerea, la coronada de violetas. ¡Salve, la de ojos vivos, la dulcemente lisonjera!


    Con estas palabras fue descrita Afrodita en el Himno homérico VI a Afrodita, siglo VII antes de Cristo.


    Afrodita no solo será la diosa del amor, sino que lo es sobre todo del deseo sexual, la belleza, el erotismo y todos los demás aspectos secundarios que están relacionados con la fertilidad y el mundo amoroso, siempre desde la perspectiva de la humanidad. Como diosa de la fertilidad compartirá atributos y funciones con la diosa Hera, que a diferencia de esta es la diosa del matrimonio. Ambas serán una la contradicción de la otra, mientras que Hera se encarga de la protección de las bodas y el amor sagrado del matrimonio, Afrodita será la protectora de las prostitutas y defenderá la realización de esta actividad en algunos de sus templos.


    Los orígenes de Afrodita son de los más antiguos, pues el ser humano desde tiempos remotos ha tenido relaciones sexuales para seguir evolucionando como especie. Afrodita es una deidad que puede hundir sus raíces en el II milenio a. C. y, desde allí, acoplarse a una deidad prehelénica creando dos figuras independientes: la primera de ellas sería la considerada Afrodita indoeuropea, hija de Zeus y Dione. Por otra parte, se encontrará una Afrodita de influencia oriental, la famosa Astarté fenicia que recibía culto en la isla de Chipre, que a su vez se relacionaba con la Afrodita mesopotámica conocida con el nombre de Ishtar, y no podemos olvidar tampoco a las diosas primitivas de Anatolia. La Afrodita creada de la confluencia de todas estas nace de una historia mitológica muy particular, la Afrodita urania será fruto de la sangre caída de los genitales de Urano, cortados y tirados al mar por Crono, que al mezclarse con la espuma de las olas hizo salir de las aguas a la diosa del amor.


    El origen chipriota de Afrodita era algo muy conocido y extendido por los griegos y así se narra de manera explícita en el Himno homérico V a Afrodita, que se data en el siglo VII a. C., cuando Grecia reconocía las culturas orientales:


    Encaminándose a Chipre, penetró en su fragante templo, en Pafos, donde tiene un recinto y un altar perfumado. Allí empujó al entrar las resplandecientes puertas y allí las cárites la bañaron y ungieron con el divino aceite que cubre a los dioses inmortales, hecho de ambrosía, exquisito y perfumado para ella.


    Teniendo en cuenta las diversas historias mitológicas sobre su nacimiento, entendemos que fue una diosa muy representada desde antiguo y, de este modo, aparece en el arte micénico como una figura femenina desnuda y flanqueada por palomas. La Afrodita micénica, también podía aparecer representada a través de la simplicidad geométrica, pues se podía representar a estadios como un pilar, al cual se le rendían sacrificios y cultos, una imagen abstracta que se mantendrá viva hasta el I milenio a. C. Posteriormente, las representaciones de Afrodita se harán en materiales perecederos como la madera, cuya iconografía solo conocemos a través de algunas representaciones que se han conservado en marfil: Afrodita aparece igualmente desnuda, pero ahora tocada con el polos. Se han encontrado en Atenas varias imágenes que representan esta iconografía de clara influencia fenicia que pueden tratarse en el año ca. 710 a. C., coincidiendo con el período homérico.


    Durante el Período Arcaico (siglo VII a. C.), Afrodita sufre un cambio radical en su forma de representación: a partir de ahora la diosa será representada con una vestimenta muy aparatosa y con gran cantidad de tocados y joyas, será propia su imagen con peplo y los artistas la representaron con aires de grandiosidad. En este momento es cuando comienzan a designarle sus atributos propios, entre los que se encuentran vegetales y frutas como la grana de la manzana, un niño, animales como la paloma, la oca o el chivo. Además, para la creación de terracotas de pequeño tamaño será representada sentada. Se mantendrá su estética hasta los últimos años del siglo VI a. C., el peplo será cambiado por la túnica y el manto, y junto a la diosa ahora se colocan erotes. Es el caso de obras de gran relevancia artística: como la Sosandra, obra de Calamis (ca. 460 a. C.); las Afroditas realizadas por Fidias: Afrodita Urania, con la tortuga que recalca su origen marino, ca. 435 a. C., la Afrodita de los Jardines, obra de Alcámenes (ca. 420 a. C.); y la denominada Afrodita Olimpias (h. 430 a. C.) que se localiza en el frontón oriental del Partenón.


    Durante el desarrollo del Período Clásico, Afrodita y su iconografía están en constante cambio, mientras que algunos artistas la siguen representando en su magnificencia divina, como es el ejemplo de la escultura de Calímaco Afrodita de Fréjus (ca. 415 a. C.). Aunque el cambio real viene al recuperar el sentido simbólico de la diosa y al aproximarse a la tradición fenicia de la imagen desnuda de esta. Por lo tanto, los artistas del momento tenían que recuperar la tradición desde dos nuevas estéticas, función que realizó Praxíteles: creó la imagen de una Afrodita semidesnuda que se convirtió en la popular Afrodita de Arlés, y otra totalmente desnuda, vertida en la famosa Afrodita Cnidia (ca. 360 antes de Cristo).
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        Fig. 23. Afrodita Cnidia (ca. 360 a. C.), obra de Praxíteles, copia romana conservada en Palazzo Altemps, Roma. Fotografía de la autora.

      
    


    En el período helenístico, vemos cómo el arte jugará con todas estas diferentes bellezas, y las cuantiosas representaciones de Afrodita meditarán entre: figuras semidesnudas como es la Afrodita de Capua (ca. 320 a. C.) quien lleva en sus manos un escudo, identificado con el escudo de Ares; en su recreación de la Venus de Milo (ca. 130 a. C.). Otras representaciones artísticas optarán por tomar como tema el erotismo del momento de desnudarse antes de entrar en el baño, son ejemplos de ello la conocida como Venus Calípige (ca. 120 a. C.). Pero la versión más explícita de una Afrodita, la que aparece totalmente desnuda, tiene dentro de su propia estética algunas variantes, se pueden encontrar la Afrodita Púdica (ca. 300 a. C.), que se envuelve en sus brazos para salir sobre las olas; la Afrodita Anadiomene obra de Apeles (ca. 340 a. C.), que surge de la espuma marina escurriendo sus cabellos mojados; la Venus del Esquilmo (ca. 50 a. C.) y otras semejantes, cuyo juego estético es el de peinarse o secarse el pelo. Pero sin lugar a duda, las Afroditas más especiales son las que optan por ser representadas en escorzos, como la Afrodita desatándose la sandalia (ca. 130 a. C.) o la Afrodita agachada, obra de Dedalses de Bitinia (ca. 260 antes de Cristo).


    Los atributos de la diosa son numerosos y, además de las representaciones individuales, Afrodita se ha rodeado de compañeros como lo son en ocasiones los animales: se la puede ver con un toro, un macho cabrío, una oca, un cisne, un delfín y las palomas (encargadas en muchas ocasiones de tirar de su carro divino). Entre los elementos propios de la flora, atendemos como atributos la manzana (símbolo de la madurez y la fertilidad), las rosas, la violeta, el mirto; y, por último, como complementos materiales se identifican con esta diosa la diadema, los collares, entre otras joyas varias, el peine, pero sobre todo el espejo. Aunque el atributo más importante es un ser divino, Eros, quien la acompaña en todas sus tareas e historias mitológicas.


    Volviendo a las leyendas mitológicas en las que participa Afrodita, después de su nacimiento, cuentan las tradiciones que fue «impulsada por los vientos y los dioses del mar», en una especie de paseo triunfal marítimo hasta llevarla a la isla de Citera, al sur del Peloponeso, lugar que se convirtió simbólicamente en la isla del amor, por consiguiente, en este lugar se llevaron a cabo cultos en honor a la diosa. Después, Afrodita se trasladaría a Chipre, y desde esa isla subió al Olimpo, esta ascensión es representada en algunas cerámicas del Período Clásico. Como una moradora más va a estar presente en las reuniones, banquetes y bodas divinas, participa de modo activo en la Gigantomaquia y estará presente en el nacimiento de Atenea. Especialmente relevante será su actuación como vencedora en el mito del juicio de Paris, por ser elegida por este como la diosa más hermosa, consecuentemente, y ligada a este mortal, también estará presente en el rapto de Helena, y será una de las diosas principales en la guerra de Troya.


    Pero donde se desenvuelve como gran protagonista es en los mitos que tratan sobre temática amorosa, pues al fin y al cabo es la virtud que representa en el mundo de los mortales. En tales circunstancias, Afrodita tuvo amores carnales y verdaderos con Hefesto (matrimonio sagrado), Ares (amante), Hermes (amante) y Adonis (su amor verdadero). A propósito de este último, las fuentes mitológicas antiguas lo han identificado con un dios fenicio de influencia mesopotámica (el término semítico adon significa “señor”, reconocible con Dumuzi o Tammuz y paralelo de la diosa del amor y la belleza). En consecuencia el amor entre Afrodita y Adonis es una leyenda puramente oriental, que los especialistas en religiones antiguas han identificado con las celebraciones anuales en torno a los ciclos agrarios y vegetativos.


    La primera vez que se relató esta historia mitológica fue gracias a Apolodoro, quien nos dice que:


    Paniasis (ca. 490 a. C.) afirma que (Adonis) era hijo de Tías, rey de los asirios, el cual tenía una hija llamada Esmirna (Mirra). Ella, debido a la ira de Afrodita, a la que no veneraba, se enamoró de su padre y, con la complicidad de su nodriza, se introdujo en su lecho durante doce noches sin que él lo supiera. Cuando el padre se enteró, empezó a perseguirla con su espada desenvainada. Ella, viéndose perdida, suplicó a los dioses que la hiciesen invisible, y los dioses, compadecidos, la transformaron en el árbol que hoy llaman esmirna (árbol de la mirra). Diez meses después se abrió la corteza y nació Adonis. Siendo aún un niño, Afrodita se fijó en su belleza y lo ocultó en un arca a escondidas de los dioses, confiándoselo a Perséfone; pero esta, cuando lo contempló, se negó a devolvérselo. Llevado el caso ante Zeus, este dividió el año en tres partes y ordenó que Adonis permaneciese al lado de Perséfone una de ellas, otra al lado de Afrodita y la tercera donde quisiese; Adonis le asignó también a Afrodita esa parte. Más adelante, Adonis resultó herido por un jabalí mientras cazaba y murió.


    Según los versos de Ovidio en su Metamorfosis, la muerte de Adonis se produjo de este modo: Afrodita completamente enamorada del joven, siempre está a su lado, en ocasiones como sí misma y en otras transformada en Artemis, como su protectora le da consejos para protegerse de los animales salvajes en sus días de cacería; pero un día que Afrodita no está presente mientras el joven se divierte por el bosque tiene que hacer frente a un jabalí salvaje, consigue herirlo, pero la fiera se revuelve contra él, «le clava todos los dientes bajo la ingle y lo derriba moribundo sobre la rojiza arena». Afrodita oye su gemido, regresa y desolada por el dolor canta sobre el cuerpo de su amado; acto seguido «rocía con oloroso néctar la sangre» y así nace la flor de la anémona. Otros autores antiguos se aventuran a seguir la historia y cuentan que en el momento que Afrodita corre a ayudar a su amado se pincha con una espina y la sangre que cayó tiñó de rojo las rosas y, desde entonces, estas flores son su atributo.


    Un Himno homérico V a Afrodita (siglo VII a. C.) va a relatar otra de las historias románticas de Afrodita, en este caso las relaciones que tuvo con Anquises, según estos versos, Anquises, príncipe troyano, recogía sus ganados en los montes vecinos a la ciudad cuando Afrodita, enamorada de él, transformada en una princesa frigia se le acercó. Después de cierto tiempo, la diosa le desveló su identidad y le requirió que guardara el secreto, prometiéndole que lo volvería a ver cuando naciese el hijo de ambos, Eneas. No obstante, debemos añadir una historia mitológica protagonizada por Afrodita y otro mortal, Faón. Dice la leyenda que este era un barquero pobre que se asentaba en la isla de Lesbos, un día Afrodita se presentó frente a él vestida de anciana y este, al verla desvalida, se apiadó de ella y la llevó consigo en la barca sin cobrarle el viaje. Viendo nuestra diosa tanta generosidad insistió en concederle un presente, y entonces lo transformó en un joven bello y apuesto, el mismo Faón que años más tarde se convirtió en el amor mortal de la poeta Safo, quien al ser rechazada por el joven prefirió suicidarse a vivir sin su amor.


    HEFESTO, DIOS DEL FUEGO


    Hefesto fue considerado el dios más humilde de toda la mitología griega y, como tal, sufrió algunos desprecios de sus compañeros divinos. Será el dios de los herreros, broncistas; es decir, de todas las artes artesanales populares. Hefesto comparte con Atenea esta capacidad de ser el dios de los artesanos, por ello, también recibió cultos en Atenas, concretamente en un santuario situado cerca del ágora. Es este uno de los dioses más antiguos, pues se constata su nombre en las tablillas de barro micénicas donde aparece bajo el título de «A-pa-i-ti-jo», además nos informan de que fue un dios que debía recibir culto también en la isla de Creta y en Lemnos. Posiblemente, fue un dios extraído de la influencia oriental, se conocen dioses similares desde el II milenio a. C. relacionados con fuego en lugares como Anatolia, Siria, Chipre y Fenicia.


    Sin embargo, fue Hesíodo, el primero en marcar que Hefesto fue el fruto de la unión de dos dioses de tradiciones míticas diferentes, Hera y Zeus, y así lo expresó: «Hera dio a luz, sin trato amoroso, pues estaba furiosa y enfadada con su marido, a Hefesto, que destaca entre todos los descendientes de Urano por la destreza de sus manos». Pero esta no sería la teoría más generalizada, «Homero afirma que también lo concibió Zeus», según dice Apolodoro. La estrecha relación que tuvo Hefesto con su madre le trajo además no muy buenas experiencias, pues según nos narra Apolodoro:


    Zeus lo expulsó del cielo por haber prestado ayuda a Hera cuando estaba encadenada. En efecto, Zeus la había suspendido del Olimpo por haber enviado una tempestad contra Heracles cuando este navegaba tras la toma de Troya. Hefesto fue a caer en Lemnos fracturándose las piernas, pero Tetis lo salvó.


    Esta historia mitológica sobre cómo se produce esta característica física de Hefesto, la deformidad de sus pies o cojera, debió de ser conocida desde antiguo pues los primeros poetas griegos lo recogen en sus obras, entre ellos destaca Homero quien en su Ilíada da una versión un tanto diferente a la de Apolodoro, y en las palabras del propio ilustre artesano o ilustre forjador, se nos narra el suceso:


    Ella me salvó del dolor que tuve aquella vez que caí a lo lejos por voluntad de la perra de mi madre, que había decidido ocultarme porque era cojo. Entonces habría padecido dolores de no ser porque Eurínome y Tetis me acogieron en su regazo. Con ellas pasé nueve años forjando primorosas piezas de bronce, broches, brazaletes, sortijas y collares, en una hueca gruta rodeada por la corriente de Océano, que fluye indescriptible entre borbotones de espuma.


    En esta línea se muestra el carácter de artesano de Hefesto capaz de construir cualquier tipo de instrumento u objeto.


    En el arte griego Hefesto aparece por primera vez en el siglo VI a. C. En este período florece como un dios vestido con una túnica y una larga barba, en ocasiones se le representaba montado en un carro tirado siempre por animales de tracción, símbolo de su carácter de artesano. Como atributos en este momento se le colocan en las manos las herramientas propias de la forja (martillo, tenazas y doble hacha), y ya desde este momento en sus pies se intenta representar su carácter de cojo. Pero al entrar en el siglo V a. C. y coincidiendo con el culto que recibe Hefesto la ciudad de Atenas, la iconografía del herrero de los dioses cambia: ahora se le representa con una barba corta, en la cabeza lleva el pilos propio de los artesanos áticos y es ataviado con el exomís (túnica corta anudada al costado) y porta en las manos una antorcha, sin olvidarnos de sus herramientas de labor. Si recordamos que en el arte clásico lo que se busca es la perfección de las formas, es obvio que se omita la cojera de este dios. En cuanto a su composición se le suele representar en una fragua acompañado de los gigantes, en lugar de sátiros que le acompañan en su tarea de artesano desde este siglo; esta escenografía es el resultado de la fama que adquirieron las obras de Simónides y Esquilo, Prometeo, en las que Hefesto aparece trabajando con los cíclopes en el monte Etna.


    Si bien es cierto que el momento en el que Hefesto queda lisiado no está muy representado en el arte antiguo, sí gozará de gran importancia el momento de su retorno al Olimpo. Las fuentes mitológicas lo narran como el dios enfadado con su madre, dado que esta le había empujado al mar, Hefesto construyó y le envío un trono de oro; pero este tenía un mecanismo muy curioso. Cuando Hera fue a sentarse en él automáticamente quedó encadenada. Hefesto no quería volver al Olimpo y solo lo hizo gracias a la intervención de Dioniso, uno de sus grandes amigos, que le convenció para que volviera y desatara a Hera. La escena de la liberación de la madre aparece en muy pocas decenas de vasos cerámicos datados entre los siglos IV y VI a. C., mientras que el recibimiento triunfal de Hefesto en el Olimpo se relató en una de las obras más impresionantes de la cerámica ateniense del Período Clásico, el conocidísimo Vaso François (ca. 570 a. C.): en él Hefesto cabalga sobre un asno o mula que le ha prestado Dioniso de su cortejo báquico.
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        Fig. 24. El Vaso François, crátera de volutas ática de figuras negras, atribuida a Ergotimos “alfarero” y Klitias “pintor” (ca. 570 a. C.), Museo Arqueológico de Florencia. www.commons.wikimedia.org. Es una de las piezas más importantes de la cerámica griega y se conserva en el Museo Arqueológico de Florencia, puesto que fue encontrada por Alessandro François (1796-1857), en cuyo honor se le puso el nombre, en una tumba etrusca en la localidad italiana de Chiusi.

      
    


    Harto conocido fue la vida amorosa de Hefesto, pues fue brindado con la oportunidad de casarse con la más bella de todas las diosas, Afrodita, aunque como ya sabemos sintió una gran pasión por la diosa Atenea, de cuyas relaciones nació Erictonio. En el modo de la plástica artística griega únicamente interesó sus escenas de matrimonio, y de entre todas vamos a remarcar la más trágica, pues consistió en la infidelidad de su esposa Afrodita con el dios de la guerra Ares. Este relato es contado por Homero en la Ilíada y por Hesíodo en la Teogonía. Posiblemente esta historia de traición amorosa tenga unos orígenes antiquísimos, pues se conoce una historia muy similar de la diosa del amor y el dios forjador en la cultura popular de la isla de Chipre del II milenio antes de Cristo.


    Según nos cuenta Homero en la Odisea:


    Afrodita, la de hermosa diadema, y Ares se amaron un día a hurtadillas en casa de Hefesto…; más a este fue a contárselo Helio, que los vio desde arriba abrazados. Cuando Hefesto escuchó su punzante relato, emprendió el camino hacia su fragua entre oscuros pensamientos; montó sobre el banco un gran yunque y a golpes labró unas trabas sin engarces ni fallas… Concluido el engaño, marchó al cuarto donde estaba su lecho: a las patas y todo alrededor sujetó aquellos lazos colgando otros de la techumbre, cual finísima tela de araña, ardid sin parejo e invisible a los propios ojos de los felices dioses.


    Ares y Afrodita cayeron en el engaño y Hefesto, siendo informado por Helio, retornó al Olimpo donde convocó al resto de los dioses: «Llegados al umbral, los eternos dadores de bienes elevaron en sus felices una risa sin fin al observar la argucia del hábil Hefesto». En las representaciones antiguas suele verse el momento en el que son descubiertos los amantes. Pero a pesar del engaño, la pareja conformada por Afrodita y Hefesto sigue apareciendo en composición matrimonial, con la figura de Eros como acompañante; esta composición artística puede simbolizar únicamente dos cosas: por una parte la imagen de una pareja feliz en su vida cotidiana y Eros aquí sería el símbolo del amor conyugal; también puede simbolizar una escena contada por Ovidio en su obra Eneida, en la cual Venus en compañía de Cupido manda a Vulcano elaborar unas armas para Eneas, su hijo.


    HERMES, EL MENSAJERO


    En lo que respecta a sus orígenes, Hermes es uno de los dioses más desconocidos, posiblemente, debido a sus polifacéticas actitudes es muy difícil identificarlo con las funciones y atributos de otros dioses anteriores. De lo que sí estamos seguros es de su aparición en las tablillas micénicas de diversos palacios con el nombre de «E-ma-a», por lo que los estudiosos han deducido que debió de nacer en la Arcadia preindoeuropea y, según estos datos, concretamente en el monte Cileno, por entonces ya convertido en un dios totalmente griego. Las funciones principales que se han atribuido a este dios siempre han sido dos: se le ha considerado el dios protector de los viajeros y mercaderes, los cuales le hacen ofrendas y rituales en favor del cuidado de los caminos; por otra parte, se le considera el dios que acompaña a las almas de los difuntos al más allá, por lo tanto sería un dios psicopompo. Otros investigadores de religiones antiguas han visto en él también a un dios protector de la tierra, a quien se le rendiría culto para satisfacer la salud de los rebaños.


    Independientemente de cuáles fueran sus orígenes, el Hermes griego es hijo de Zeus y de Maya y, desde Homero, su perfil ha sido tratado escrupulosamente, tiene tantos atributos que dejaremos que los relate el propio poeta en su Himno homérico IV a Hermes, que lo califica de «versátil, dotado de sutil ingenio, saqueador, ladrón de vacas, señor de sueños, espía de la noche, vigilante de los accesos». Por una parte, nuestro dios es el ayudante de su padre, quien lo envía a los cometidos más variados. Llegó a convertirse en el mensajero particular de Zeus, relegando a Iris a ser la emisaria particular de Hera.


    Como dios mensajero, conoce todas las rutas y caminos del mundo de los mortales y los inmortales, por lo que en algunas leyendas mitológicas actuará como guía y acompañará a los distintos héroes y dioses que quieran llegar hasta la puerta del más allá, el Hades. En su faceta de dios de la fecundidad agraria y ganadera se le relaciona muchas veces con los cultos en pro de estos beneficios; e indirectamente cuando acompaña a Zeus en sus aventuras amorosas también goza de la compañía de algunas ninfas de la naturaleza. Por lo tanto, uno de sus atributos más representativos es el falo, que podemos verlo en la decoración de todo tipo de hermas, colocados en los límites de los caminos. No obstante, el falo será un símbolo de buena suerte y distribuidor de riqueza.


    Las primeras imágenes que tenemos de este dios mensajero se remontan a finales del siglo VII a. C., aunque es cierto que antes fue representado en materiales perecederos como prueba son de ello las xoanas, legado directo de los hermas en madera situados en los puntos estratégicos de los caminos. Es muy probable que estos hermas sean las esculturas más antiguas del dios, pues constan de un cuerpo de pilar adornado con un falo en relieve y sobre el mismo coloca una cabeza del dios Hermes; en estas efigies aparece barbado y con la barba y la cabellera larga, dos características físicas que le acompañan prácticamente durante toda su existencia, un ejemplo fabuloso es la obra de Alcámenes conocida como el Hermes Propileo (ca. 430 a. C.). En el Período Clásico se mantendrán estas dos características físicas del dios y, además, se le agrega un sombrero de perfil triangular, lleva un caduceo o kerykion (vara acabada en dos ramas que se trenzan), también porta unas botas grandes que finalizan en espiral sobre el empeine, viste una túnica corta y en los pies se atisban unas alas, símbolo de la rapidez del mensajero.


    Con la llegada del Período Clásico, la imagen del dios baja de velocidad y, ahora y durante todo el siglo VI a. C., se le representa en actitud más relajada, a veces en posiciones de reposo, físicamente se le va acortando la melena y también va perdiendo poco a poco su barba, el clasicismo que busca unas formas puras y perfectas lo ha convertido en un joven imberbe de musculatura ligera. Esta última imagen de Hermes es la que había sido descrita en la Ilíada y la Odisea por Homero. De igual modo que cambia su imagen también van a cambiar sus atributos: el caduceo se mantiene pero puede decorarse de formas más abigarradas, el sombrero puntiagudo se convierte en un pétaso o sombrero circular de caminante, pero puede a veces reducirse a un casquete con un mínimo reborde o incluso desaparecer, dejando al descubierto la corta cabellera; las botas darán paso a unas sandalias con alas, que transmiten una sensación de mayor ligereza; la aportación más novedosa es que se le colocan muchas plumas, las cuales pueden encontrarse en el casco, los pies o las sandalias. Tal es la imagen que se plasmará como canónica en el arte clásico y helenismo que utilizaran grandes artistas de la talla de Praxíteles y Policleto.
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        Fig. 25. Hermes, Lekythos ático de figuras rojas, atribuido al pintor de Tithonos (ca. 480-470 a. C.), Metropolitan Museum of Art, New York. Aparece representado Hermes, mensajero de los dioses, vuela con botas aladas. Sostiene la varita de su heraldo (kerykeion) en la mano y usa una gorra de viaje (petasos) y un manto (chlamys).

      
    


    Además, la tradición posterior convertirá a Hermes en uno de los planetas que hoy conocemos con el nombre de Mercurio y, por lo tanto, será también el dios de uno de los días de la semana (el miércoles); además de él van a derivar dos signos zodiacales: Géminis y Virgo. También se le va a relacionar con uno de los metales más misteriosos del mundo, al que también da su nombre, el mercurio. Además, está estrechamente relacionado con las religiones orientales antiguas, como dios psicopompo se corresponde con el dios egipcio Anubis, el cual en época imperial llevará también un caduceo. También se relaciona a Hermes con el dios ibis Thoth, señor de múltiples saberes religiosos y mágicos. Además se le hizo autor y creador de los primeros libros de ocultismo y alquimia, concretamente por el dios o sabio grecoegipcio citado como Hermes Trismegisto, «Hermes el tres veces grande»: estos son los famosos Libros Herméticos y Poimandres.


    Consecuentemente, Hermes será uno de los dioses que en más mitos aparezca, ya no solo como protagonista sino como acompañante de otros dioses como fue Zeus, a todos estos debemos sumarle su lucha en la Gigantomaquia, y todas las tareas desempeñadas en nombre del padre de todos los dioses muchas de las cuales suponían un combate por dar muerte a algún ser (Hermes fue el asesino de Argo). En su función de dios psicopompo, formará parte de otra gran cantidad de mitos que se relacionan con viajes al inframundo griego, también dará ayuda a Hades cuando este lo precise, como sucedió en el rapto de Perséfone; y, por último, se le tuvo como guía para muchos dioses y héroes que querían adentrarse en lo más profundo del Hades, siendo los más importantes Heracles y Orfeo. Como dios del Olimpo estará presente en las reuniones, banquetes y bodas sagradas; y además como Atenea también se encargará de proteger a algunos héroes.


    Como protagonista los mitos de Hermes se pueden dividir en dos temáticas concretas, por una parte las desarrolladas durante su infancia y juventud y, por otra parte, las directamente relacionadas con aventuras amorosas y sexuales. Según algunos testimonios antiguos que se colocan entre el Himno homérico IV a Hermes (siglo VI a. C.) y las Metamorfosis de Ovidio, nuestro dios llevó a cabo, con pocos días de vida, su primera aventura y más famoso robo: «se quitó los pañales y fue a apoderarse de los toros y vacas que guardaba Apolo; después, los condujo hasta donde se hallaba su madre, convirtió de paso en piedra a un campesino, Bato, que podía delatarle, y acabó escondiendo los animales en una cueva y borrado sus huellas». Además, según cuenta Filóstrato en su oba Imágenes, cuando Apolo enfadado fue a reclamar a Maya, «Hermes se colocó detrás de él y, saltando ágilmente sobre su espalda, desató con sigilo su arco». El doble hurto se solucionó porque Hermes-niño, acababa de inventar la lira (juntando una concha de tortuga y unos cuernos de cabra), y se la vendió a Apolo a cambio del ganado. Esta escena fue muy conocida en la Antigüedad, pero sin duda la primera representación fue en la hidria de Caere (ca. 530 antes de Cristo).


    Si recordamos el carácter fecundador de las tierras y ganado que procesa Hermes, entendemos que como dios olímpico tuviera una gran actividad sexual y amorosa, pues de todas estas relaciones nacieron tanto dioses como héroes. Aunque aquí vamos a destacar las dos más importantes: la primera de sus relaciones fue una aventura sexual con Afrodita, un acto que no ha tenido historia pero que sabemos que dio a la mitología a Eros y a Hermafrodita, simbólicamente la unión entre Hermes y Afrodita representan cómo el amor es la unión perfecta entre la belleza femenina y la seducción masculina.


    El segundo de sus amores es el que mantuvo con una mortal, cuyo origen se remonta a los primeros momentos de la historia de Atenas. Nos narra Ovidio que iba volando Hermes por el Ática cuando vio a unas mujeres que «según la costumbre, portaban sobre sus cabezas, en canastillos recubiertos de flores, ofrendas puras hacia la engalanada ciudadela de Palas». El dios quedó prendado de Herse, y fue a la casa donde esta vivía con sus hermanas, Pándroso y Aglauro. Astutamente, reveló a esta última su identidad y sus intenciones, y le pidió ayuda a cambio de riquezas. Seguidamente se nos narra igualmente en las Metamorfosis, que Atenea, enfadada por la indiscreción de estas mujeres, ordenó a la Envidia «emponzoñar con su veneno» a Aglauro. Así lo hizo, y logró que la joven se pusiese en la puerta de la casa, impidiendo la entrada de Hermes; sin embargo, no lo logró y el dios la convirtió en piedra.


    APOLO, DIOS DE LAS ARTES


    Pasamos ahora a tratar a uno de los dioses más venerados en todo el mundo griego, Apolo. Sus orígenes son muy confusos, y los diversos tratados de la Antigüedad y restos materiales nos cuentan que pudo tener diversas influencias. Lo que se sabe y está consensuado con los mitólogos es que la figura de Apolo es una figura única, es decir, que no supone la mezcla o asimilación de otras deidades. Aunque sí es cierto que Apolo fue el punto de inicio para la creación de deidades secundarias, o que directamente evolucionaron de él, el ejemplo más claro es el que representa la deidad primitiva del sol, Helio.


    Apolo fue un dios que proviene de Asia Menor, donde al igual que su madre Leto y su hermana gemela Artemis, se levantaron en su honor los más grandiosos santuarios. En los primeros tiempos a Apolo se le atribuyó la función de un dios sanador y, por lo tanto, era un dios purificador. No es extraño verle como un médico al que los habitantes de la Hélade enviaban sus plegarias, igualmente no es extraño verle como el dios al que los campesinos y ganaderos imploran para mantenerse sanos en sus modos de vida. Apolo ayudaba a estos últimos alejando a las alimañas de los campos y ganados, como tirador de flechas, de ahí su iconografía como un dios arquero. Formado ya con esta iconografía el culto a Apolo se extendió por todo el Egeo, llegando a Grecia en el momento en el que los aqueos estaban apostando por su supremacía; Apolo fue rápidamente aceptado, ya que suponía entre sus poderes el de sanar a los enfermos, además de ser considerado ya como un dios protector de la música y la danza.


    Sin embargo, con el paso de los siglos esta función de Apolo como médico y conocedor de la salud y todas las artes que conllevan la curación, se fue transformando en un dios con santuarios propios en los que comienza a ejercer su capacidad de adivino y, por tanto, como dios oracular su función fue la de predecir todo tipo de acontecimientos y contrariedades, apoyado en su propio poder y en el de Zeus, quien lo había reconocido ya como hijo. Consecuentemente, sus ritos mágicos estaban creados a través de las composiciones poéticas y la música que las acompañaba, fue entonces cuando nació una nueva iconografía de Apolo, la que lo denominaba Apolo citaredo. Sus funciones de curación y purificación ritual se fueron transformando y derivando hacia la imagen de claridad y luminosidad, Febo Apolo (significa “Apolo el Brillante”), pero también hacia el criterio de justicia racional.


    En las primeras obras artísticas en las que aparece Apolo, se le representa siempre con el arco en la mano, un ejemplo es una escultura fechada en el siglo VII a. C., conocida como el Apolo de Mantiklos, además en ella se ha encontrado una dedicatoria que nos permite su identificación segura, en la que dice: «al que lanza de lejos con arco de plata». Compositivamente, estas primeras imágenes del dios se caracterizaron por: mostrarlo estático y frontal, desnudo e imberbe, con una larga melena, a veces con el arco y otras sin él, estas imágenes se tomaron como canónicas durante más de un siglo. Los atributos de Apolo no son muy escasos, pues al ser uno de los dioses más griegos que ha existido, su simple aspecto jovial le sirve para identificarlo. Por otra parte, el Apolo Flechador es una imagen iconográfica que no dejará de utilizarse, se cambiará de postura, se le agrega y quita movimiento, uno de los mejores ejemplos los dio Leócares con su archiconocido Apolo de Belvedere (ca. 340 a. C.) y Fidias con su Apolo Parnopio (ca. 455 antes de Cristo).


    A principios del siglo VI a. C. se desarrolló una nueva iconografía para el dios, la conocida como «Apolo áureo», evocada por el citado Himno homérico III a Apolo:


    Tañendo la ahuecada forminge [cítara primitiva], el hijo de la gloriosísima Leto se encamina hacia Pito [Delfos] la rocosa, con sus divinas vestid más fragantes de incienso. Su forminge, al toque del plectro de oro, emite una deliciosa resonancia. Una vez allí, parte hacia el Olimpo: raudo como el pensamiento, desde la tierra se encamina hacia la morada de Zeus y hacia la asamblea de los demás dioses… Surge en torno suyo un brillante resplandor, y centellean sus pies y su túnica de fina textura.


    De modo paralelo al Apolo áureo se desarrolló otra de sus iconografías emblemáticas, el Apolo citaredo, cuya imagen se completa con todo tipo de símbolos poéticos (recordemos que la poesía en el mundo griego antiguo se canta) y de símbolos musicales. Específicamente en esta imagen de Apolo vemos al dios portar o incluso tocar la cítara, el instrumento de cuerda que usaban los aedos arcaicos para acompañar sus epopeyas e himnos. La imagen de este objeto es inconfundible, con su caja semicircular o cuadrangular prolongada por los brazos. Aunque es cierto que en ocasiones esta es sustituida por una lira, de tamaño mucho más pequeño y ligero (instrumento, según la leyenda inventado por el propio dios). Se le suele ataviar con las mismas ropas con las que lo hacían los músicos griegos de la Antigüedad, es decir, con una túnica larga, que podía llevar un cinturón ancho de tela y un manto en la espalda, además se le colocan unas sandalias elegantes y, para completar el conjunto elegante, se le coloca una corona de laurel en la cabeza, símbolo directo con su poder oracular en el santuario de Delfos.
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        Fig. 26. Apolo citaredo (ca. siglo IV-V a. C.), Palazzo Altemps, Roma. Fotografía de la autora. El joven Apolo, dios de pelo largo, se sienta en una roca sosteniendo una lira.

      
    


    Durante el desarrollo del Período Clásico (siglo IV a. C.), además de la continuidad de estas dos formas iconográficas se va a agregar un modelo a caballo, se trató de la representación de un Apolo citaredo desnudo o simplemente cubierto con una clámide, ahora de pie o sentado, cuyo mejor ejemplo lo realizó el escultor Praxíteles y que responde al nombre de Apolo Liceo (ca. 340 a. C.). Igualmente importantes son las iconografías que derivan de estas ideas, siendo su mejor baluarte una de las más conocidas esculturas de Policleto: el Diadúmeno (ca. 435 a. C.), la figura se sitúa en el contexto posterior a dar muerte a la serpiente pitón y se esculpe el instante en el que Apolo se corona como vencedor; representativo es también el Apolo Sauróctono de Praxíteles (ca. 360 a. C.), una escena compositiva atípica donde aparece Apolo joven apuntando con una flecha a un lagarto, algunos especialistas ven en este animal a la serpiente pitón que matará años más tarde.


    Los atributos de Apolo van creciendo en la medida que también lo hace su fama y la creación de nuevas escenas mitológicas que lo relacionan con lugares concretos del panorama geográfico-cultural en constante cambio que es el mundo helénico. Dejando de lado los atributos esenciales ya citados, vamos a ver cómo se le tribuyen otros nuevos dependiendo del lugar donde es representado en el santuario oracular de Delfos, el que él mismo preside. Se le hacen suyos el ónfalos (ombligo del mundo) y el trípode terminado por un caldero (donde la pitia se sentaba con laurel en las manos). Como atributos más generalistas se encuentran la diadema o cinta, símbolo de dignidad, y la pátera, portada por la mayoría de los dioses que reciben plegarias. En cuanto a los elementos de la flora, puede aparecer junto a una palmera, como recuerdo al árbol al que tuvo que agarrarse su madre para aguantar el dolor del parto de los gemelos. La fauna que acompaña a Apolo es igual de variopinta: el animal más representado es la serpiente pitón, que suele colocarse muerta; el lobo, en clara alusión al Apolo liceo (como protector de ganados); el ratón que aparece en el Apolo esminteo; y la langosta, también representada en la obra de Apolo parnopio; muy significativa será la aparición de la cierva, animal que comparte con su hermana Artemis; el cisne, animal que lo llevó volando al país de los hiperbóreos; el milano, el buitre y el cuervo, los tres relacionados con el mundo de la adivinación; el delfín; y un monstruo peculiar, el grifo.


    Apolo es un dios que contó con una buena cantidad de historias mitológicas, pero además de los mitos en los que es protagonista, Apolo participó como personaje secundario en todas las actividades, celebraciones, banquetes y bodas que tuvieron lugar en el Olimpo, participó también en la Gigantomaquia y en otras luchas como la de los lapitas contra los centauros y, por supuesto, fue influyente para el desarrollo de la guerra de Troya. También le vemos acompañado de su madre y su hermana en la denominada tríada de Delos, sobre todo en los mitos de su nacimiento de huida por el mundo. Apolo será un dios muy relacionado con Dioniso, pues ambos eran promotores de la música; además, fue uno de los constructores junto a Poseidón de las murallas de Troya; y no olvidemos la gran relación que tiene con su hermana Artemis, lo que los llevó a vivir aventuras juntos.


    Como personaje principal, Apolo va a coprotagonizar el mito de su nacimiento con su madre Leto y su hermana Artemis y, siendo aún los dioses pequeños, en el momento de la huida de la serpiente pitón. Además, en su infancia también va a protagonizar su viaje hasta el país de los hiperbóreos (la geografía mítica los sitúa en el extremo norte de la Tierra) montado en un cisne. Según las leyendas míticas, allí se mantuvo durante un año, donde aprendió todos los misterios religiosos que posteriormente llevó a Delos junto con sus compañeras las hiperbóreas. Después de esta primera salida, vamos a ver cuál fue el camino que tomó Apolo por Grecia con la intención de instaurar un santuario y su definitiva decisión por Delfos, donde se hallaba el oráculo, que como recordamos se encontraba en manos de Temis. Fue allí donde Apolo se vio de frente con la serpiente Pitón, que le impedía el acceso. Por primera vez, el dios hizo uso de su arco y en palabras de Homero sabemos que «cerca de la fuente [Castalia] de hermosa corriente el soberano hijo de Zeus mató con su poderoso arco a la serpiente gruesa y grande, un monstruo salvaje que causaba muchos daños a los hombres sobre la tierra, muchos a ellos mismos y muchos a sus ovejas de ahusadas pezuñas, pues era un azote cruento». Ovidio cuenta lo que sucedió después: «el Delio, orgulloso de haber vencido a la serpiente, vio al niño doblar el arco tensando la cuerda y le dijo: ¿Qué tienes tú que ver, niño juguetón, con las armas de los valientes?»; ante tal humillación, Eros lanzó a Apolo la flecha que lo enamoró de Dafne, mientras que a Dafne le lanzó una flecha diferente, que le impidió enamorarse de Apolo. En las representaciones plásticas de la antigua Grecia apenas se representa el combate contra la serpiente Pitón, aunque se han conservado algunos ejemplos datados en el siglo VI antes de Cristo.


    Apolo en pocas ocasiones actúa como un dios violento, pero cuando lo hace es por motivos importantes, como los mitos que protagoniza con su hermana Artemis, cuyo fin no es otro que el de proteger a su madre contra cualquier dios o mortal que intente hacerla daño. Esta es la historia mítica que enfrentó a los gemelos con el gigante Ticio, quien con la gratitud de Hera intentó violar a Leto. Sin embargo, mucho más conocida y más repercusión artística tuvo el mito de la muerte de los nióbides, según nos narra Ovidio, Niobe fue hija de Tántalo (rey de Frigia y uno de los grandes condenados), y se casó con Anfión, el matrimonio tuvo siete hijos y siete hijas. Niobe enaltecida por la gran cantidad de hijos que había tenido se burló de Leto por solo haber traído al mundo a dos, esta última se sintió tan agraviada que pidió a sus hijos que la vengaran. Cumpliendo con el deseo de su madre, Apolo y Artemis dieron muerte a todos los hijos varones de esta cuando se encontraban montando a caballo en una llanura cercana a Tebas. Como consecuencia de esta catástrofe Anfión se suicidó y Niobe pidió una gran venganza a los dioses olímpicos. En el momento en que las siete hermanas preparaban los funerales de sus hermanos, comenzaron a recibir desde el cielo una lluvia de flechas, que acabaron matando a todas ellas. Ante esta situación Niobe, según nos cuenta Ovidio, «por sus males se quedó rígida», y convertida en estatua de piedra «fue arrastrada hacia su patria; allí, enclavada en la cumbre de un monte, se transforma en agua, e incluso hoy la roca hace manar lágrimas».


    Otro de los mitos en los que aparece Apolo como flechador es el que protagoniza con uno de sus amores, Corónide (madre de Asclepio). Según nos cuenta Apolodoro:


    Asclepio… fue hijo de Corónide, hija del tesalio Flegias… Apolo se enamoró de ella y de inmediato le hizo el amor [dejándola embarazada]; pero ella… eligió como esposo a Isquis… Entonces Apolo maldijo al cuervo que le había dado la noticia, tiñendo de negro su blancura original, y dio muerte a Corónide. Cuando estaba siendo incinerada, Apolo apartó a la criatura de la pira y se la llevó al centauro Quirón, quien crio al niño a su lado y le enseñó las artes de la medicina y de la caza. Convertido en cirujano y llegado a la cumbre en el ejercicio de su arte, no solo impedía que murieran algunos, sino que incluso lograba resucitar a los muertos… Entonces Zeus, temeroso de que los hombres adquirieran de él el arte de sanar y se auxiliasen unos a otros, lo fulminó; indignado por ello Apolo, dio muerte a los Cíclopes, que habían provisto a Zeus del rayo. Zeus tuvo entonces la intención de arrojar a Apolo al Tártaro, pero, ante las súplicas de Leto, le ordenó estar al servicio de un hombre durante un año. Entonces Apolo se dirigió a Feras a casa de Admeto…, y mientras permaneció a su servicio hizo que todas las vacas parieran gemelos.


    Esta leyenda mitológica se finaliza con la rehabilitación de los cíclopes y de Asclepio, estas escenas pobremente han sido representadas en el arte antiguo, donde solo cabe aducir una figura de Corónide junto a Apolo en un vaso perteneciente a los últimos años del Período Arcaico y una pintura de Asclepio recién nacido, de nuevo en un vaso ático (ca. 420 antes de Cristo).


    Apolo como dios protector de las artes musicales también va a ser inspirador de poetas, por lo que se van a desarrollar mitos relacionados con esta faceta del dios. Dentro de estas leyendas mitológicas vamos a destacar la que más representaciones ha tenido en las artes plásticas griegas. La historia mitológica comienza con la competición musical entre Apolo y Marsias, que Apolodoro muestra con las siguientes palabras:


    Marsias, habiendo encontrado la flauta, que Atenea había desechado por deformarle el rostro, desafió a Apolo a un certamen musical. Acordaron que el vencedor hiciera del vencido lo que quisiera y, cuando se celebró la prueba, Apolo compitió con la cítara vuelta hacia abajo y ordenó a Marsias hacer lo mismo. Como este no pudiera, se declaró vencedor a Apolo, que colgó a Marsias de un pino que sobresalía de los demás y lo hizo morir desollándolo.


    Higinio amplía: «Apolo ató al derrotado Marsias a un árbol y se lo entregó a un escita, quien lo despellejó miembro a miembro y dio los restos de su cuerpo a su discípulo Olimpo para que los enterrara»; Ovidio en las Metamorfosis nombra a Apolo como el encargado de realizar el cruel castigo en la piel de Marsias.


    En algunas ocasiones este concurso de Apolo y Marsias ha sido confundido por los artistas y los estudiosos con el de Apolo y Pan. Este desafío tuvo lugar, según los versos de las Metamorfosis de Ovidio, en las laderas del monte Tmolo, en Frigia:


    Pan que se envanece de su música ante las tiernas ninfas y toca suaves canciones con la encerada caña [es decir, con la siringa o flauta de Pan], se atreve a despreciar como peores que su melodía los cantos de Apolo y llega con él a una competición desigual bajo la autoridad del dios-monte Tmolo como juez. Este anciano se sentó en su propio monte y despojó sus oídos de arboleda; solo portaba su oscura cabellera de encina y en torno a sus cóncavas sienes colgaban bellotas… Pan emite sonidos con sus rústicas cañas, y su música agreste seduce a Midas, que se encuentra allí por casualidad. Cuando concluye, el sagrado Tmolo vuelve su mirada hacia la boca de Febo…, quien, ceñida su rubia cabellera con laurel del Parnaso, barre la tierra con su manto teñido de púrpura de Tiro y sostiene con su mano izquierda la lira… Con docto pulgar pulsa las cuerdas, y Tmolo, cautivado por tanta dulzura, ordena a Pan que someta sus cañas a la cítara. A todos agrada el juicio y dictamen del sagrado monte: solo Midas lo censura y lo halla injusto.
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        Fig. 27. Marsias (copia romana del original griego del siglo II a. C.), Musei Capitolini, Roma. Fotografía de la autora. En esta escultura se puede ver a Marsias desollado, en su cara se puede apreciar el dolor que pudo causarle tal castigo.

      
    


    Entonces, Apolo, colérico, convirtió las orejas de Midas en orejas de un asno.


    Nos detendremos un momento en uno de los personajes de este mito, el rey Midas de Frigia, un personaje histórico de fines del siglo VIII a. C., al que conocemos a través de las fuentes asirias y que los griegos convirtieron en leyenda por ser uno de los hombres más ricos de su mundo conocido. Con el paso de los años esta leyenda fue incrementando su valor y poco a poco fue transformando su figura en un ser mitológico, con una historia mítica propia. Podemos verlo representado bastante pronto en torno al siglo VI a. C., aparecerá en algunas pinturas cerámicas una escena en la que interactúan el rey Midas con un Sileno que había sido capturado, este pasaje es contado por Heródoto en su Teogonía. Fue a partir del siglo V a. C., cuando se comience a representar en las cerámicas esta iconografía de Midas con orejas de burro.


    Será Ovidio el encargado de relatar la historia mítica del rey Midas y, en su obra Metamorfosis, narra cómo el Sileno fue apresado por unos campesinos que lo llevaron ante el rey Midas, este se mostró muy contento al recibirle y dejó que se marchara con una condición, que Dioniso le entregara un don, ante el cual el rey dijo así: «Haz que cualquier cosa que toque con mi cuerpo se convierta en amarillo oro». Pero esta petición no fue nada agradable en la práctica, pues ciertamente todo lo que tocaba se convertía en oro. Midas, desesperado, pidió de nuevo ayuda a Dioniso para que le quitara el don, el cual le dijo que solo podría hacerlo si se purificaba en el agua del río Pactolo, y así resultó, y hoy en día aún se pueden encontrar pipitas de oro en las dulces aguas de ese lugar.


    Los amores de Apolo


    Las historias mitológicas que relacionan a Apolo con sus amores y amantes tienen siempre una connotación floral, es decir, muchos de ellos explican el nacimiento o crecimiento de una flor o árbol, lo que nos hace entender que las representaciones de estos mitos también se correspondan con los períodos más tardíos. En el momento en el que se crean estas historias, existía una creencia que relacionaba al dios Apolo con Helio, esta perfecta conjunción hace posible el crecimiento voluble del medio natural.


    La leyenda mitológica más famosa que protagoniza Apolo es, sin lugar a duda, el que tiene como personaje femenino a Dafne, una ninfa hija del río Peneo. Este mito fue tratado en numerosas ocasiones por la literatura, pero será el escrito por Ovidio en su obra Metamorfosis el modelo que se impondrá tanto para las representaciones antiguas como para las del arte moderno y contemporáneo. En los versos de Ovidio, Apolo dice así: «El viento desnudaba su cuerpo, soplos contrarios agitaban el vestido en su dirección y una ligera brisa hacía retroceder su cabello en movimiento… El perseguidor, al que las alas del amor ayudaban, es más rápido, no da tregua, acosa la espalda de la fugitiva y echa su aliento sobre los cabellos derramados por el cuello». Dafne pide ayuda al río Peneo (su padre): «Apenas acabó su plegaria, un pesado sopor invade sus miembros, una delgada corteza ciñe su tierno pecho, sus cabellos crecen como hojas, sus brazos como ramas, y sus pies, hace poco tan rápidos, se adhieren en raíces perezosas». Apolo, desesperado, abraza las ramas y da besos a la madera: «Ya que no puedes ser mi esposa, al menos serás mi árbol; siempre te tendrá mi cabellera, te tendrá mi cítara, oh laurel, y te tendrá mi aljaba. Tú acompañarás a los caudillos latinos cuando voces alegres canten su triunfo».


    De menor importancia es el mito amoroso con Cipariso, también narrado de forma extraordinaria por Ovidio en sus Metamorfosis. Cipariso fue el héroe de la isla de Ceos, como amante de Apolo este mismo le confió el cuidado de un ciervo (algunos mitólogos han relacionado a este ciervo con el atributo del dios que comparte con su hermana). Estando el héroe un día junto a este animal lo mató sin querer, tal fue el disgusto que se llevó Cipariso que mientras lloraba desconsolado se convirtió en ciprés, dirigiendo unas últimas palabras a Apolo: «Serás llorado por mí, llorarás a otros y estarás junto a los que se duelan». Son escasas las representaciones en al arte griego, debido sobre todo a la complejidad de la trama.


    Mucho más antigua e importante es la relación que mantuvieron Apolo e Hiacinto (o Jacinto), este último fue un dios menor primitivo, que recibía culto en Esparta antes de la imposición de los dioses indoeuropeos y que, progresivamente, pasó de ser un dios menor para considerarse un simple héroe, perdiendo por completo su condición divina; pero aun así sus cultos no se perdieron del todo y se asimilaron a la figura de Apolo. Es importante señalar cómo esta relación homosexual se convirtió en el prototipo espartano de las relaciones homosexuales entre guerreros adultos y guerreros en formación, propias de la educación espartana. Según cuenta la leyenda mitológica, Hiacinto portaba tanta belleza que no solo se enamoró de él el dios olímpico sino que también quedó prendado de él Céfiro, el viento. Estando un día Apolo y Hiacinto entrenando juntos, Apolo lanzó un disco, que por celos el viento desvió de su trayectoria, haciendo que este golpeara en la cabeza del joven espartano y le provocara una muerte súbita. La historia se completa cuando, a finales del siglo IV a. C., se dice que la sangre que derramó Hiacinto hizo florecer la flor del jacinto, en cuyos pétalos se pude leer las letras «A I», simbolizando las últimas palabras del espartano como grito de dolor.


    ARTEMIS, DIOSA DE LA NATURALEZA


    Artemis, hija de Leto y Zeus, y hermana gemela de Apolo, fue asimilada, del mismo modo que su hermano lo fue a Helio (el sol), a Selene (la luna). No debe resultarnos extraña esta asimilación, pues fue Ovidio el causante de su unión y, desde entonces, se dejaron de lado sus diferencias: se crearon como dos diosas independientes, con características y funciones diversas e historias mitológicas igualmente contrarias. Los dioses hermanos van a ser protectores del mundo natural y, si bien Apolo fue asimilado desde sus inicios por ser el dios encargado del cuidado de los ganados y todo tipo de animales domésticos y de trabajo, Artemis se encargó de la protección de la naturaleza salvaje, una imagen concebida al menos desde la composición de este himno en su honor, datado del siglo VI antes de Cristo:


    Canto a la tumultuosa Artemis, la de áureas saetas, la augusta virgen cazadora de venados, lanzadora de dardos y hermana de Apolo…; (canto a) la que por montes sombríos y cumbres batidas por los vientos tensa su áureo arco, deleitándose en la caza y lanzando dardos que arrancan gemidos. Retiemblan los picos de los elevados montes y retumba el bosque umbrío con el rugido de las fieras. También se estremecen la tierra y el mar pródigo en peces; más ella, con su corazón audaz, se dirige de un lado a otro destruyendo las fieras.


    Los especialistas en religiones antiguas han visto en esta diosa unas características propias de una deidad posiblemente procedente del Paleolítico, de igual modo que Artemis, Potnia Therón (cuyo nombre significa “señora de las bestias”), era una deidad que se encargaba de proteger y dominar a los animales salvajes y, por tanto, a todas las actividades relacionadas con ellos. Esta diosa primitiva aparece representada en el arte desde períodos muy tempranos, posiblemente sus imágenes representen una escena en la que se enfrenta a animales salvajes, así ha sido representada en algunas figurillas de la Anatolia neolítica.


    Artemis comienza a perfilar sus cualidades desde tiempos primitivos y, posiblemente, estos estuvieran relacionados con las de su hermano el Apolo primitivo: Artemis es una diosa protectora en la reproducción de los animales salvajes, pero también lo es de los seres humanos, se encargaba de proteger a las mujeres en los partos y se encontraba presente durante todo este proceso, su función era no permitir que las mujeres murieran y si lo hacían encargarse de su protección. Además, será identificada como una diosa flechadora, característica que como sabemos comparte con Apolo. Artemis pasa a la cultura y religión micénica bajo una imagen muy peculiar: por un lado, Potnia Therón, pero también como Artemis flechadora. Con el paso de los siglos y llegando casi al siglo VII a. C., Artemis vuelve a ser identificada como una señora de las bestias, con unas características asimiladas: suele representarse con alas, ataviada con un peplo y una corona de polos, en posición frontal se encuentra flanqueada simétricamente por dos aves o fieras, que en ocasiones, como símbolo de dominación, agarra con sus manos. A finales de este siglo, se produce una alternativa iconográfica también muy bien definida, la de la Artemis cazadora.
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        Fig. 28. Artemis de Gabies (ca. 340 a. C.) obra atribuida a Praxíteles, Musée du Louvre. www.rock-cafe.info. Praxíteles empleó el mármol en lugar del bronce utilizado por la mayoría de los escultores de la época. En esta representación de Artemis podemos ver el realismo en el tratamiento de los pliegues y la delicadeza con que Praxíteles dotaba a sus figuras.

      
    


    Durante el siglo VI y el siglo V a. C., la popularidad de Artemis va en aumento, y poco a poco se va desvinculando de la imagen primitiva de la Potnia Therón, para encarnar su iconografía a la configuración de un modelo canónico basado en la unión de la Artemis cazadora y Artemis flechadora. En el Período Clásico, ya asimilada la Artemis cazadora como modelo ideal, se plantean vestirla de dos modos diferentes; por una parte, como la representó Praxíteles en una escultura del ca. 365 a. C., con un peplo muy elegante y fino, siempre largo, un problema que a ningún artista les pareció que debían solventar, pues sabemos de la incomodidad de las escenas en las que Artemis corre por los bosques con un vestido largo. Solo en las últimas décadas del siglo V a. C. se propuso la idea de configurar para ella un peplo corto; aunque esto supuso de nuevo un problema para la iconografía, dado que no se la podía igualar a un hombre, pero tampoco se la podía representar como una amazona, porque se trataba de una diosa olímpica. Según se narra en las fuentes y los tratados antiguos, fue de nuevo Praxíteles y su taller los que vieron una solución intermedia que permitirá a la diosa moverse libremente en la naturaleza salvaje pero que no le supusiera una bajada de estatus. La idea de Praxíteles fue diseñar una túnica de mujer larga que era recogida mediante cinturones superpuestos, consiguiendo que la falda se acortara al nivel de las rodillas, dejando por encima un gran pliegue, además llevará un manto anudado en el torso con una banda, para que los brazos, al igual que las piernas tuvieran libertad de movimientos, además se diseñaron exclusivamente para ella unas sandalias altas; en algunas ocasiones se le pueden añadir algunos complementos tales como: diademas o el sákkos (“pañuelo”) con los que se le anuda el pelo para que no se revuelva cuando corra. De este modo, gracias al ingenio de uno de los mejores escultores del arte griego, Praxíteles, se consiguió una imagen de Artemis que ha perdurado hasta nuestros días.


    Del mismo modo que se configura su imagen definitiva, también lo va a hacer su carácter y sus funciones: la característica más importante es que se trata de una diosa virgen, además de ser la protectora y dueña de casi todos los bosques de la Grecia antigua. Más que vivir en el Olimpo prefiere pasar sus días en estos bosques acompañada de sus jóvenes amigas las ninfas, todas aquellas que han decidido libremente dedicar su vida a la pureza sexual y a la actividad de la caza. Además de esta función de protectora de la natura sigue asistiendo a las mujeres en los partos y, además, ahora bendecirá las cuotas de los mortales, en algunos mitos podemos ver cómo acuden a ella. Por su carácter salvaje será considerada también no solo la diosa de la caza, sino también la diosa a la que rinden culto las poblaciones que se encuentran al norte del mar Negro, como es el caso de las amazonas. Es curioso como también va a ser la diosa de los solteros por elección propia y, de igual modo que es patrona de los cazadores, también lo será de los pescadores.


    En lo que respecta a la canonización de sus atributos también parece estar clara, nunca se despegará de su arco y flechas, y en ocasiones puede llevar un carcaj; en pocas ocasiones deja este arma para aparecer con una cítara o una lira, clara influencia de los atributos musicales de su hermano Apolo. Como animales se le han atribuido como principales: el ciervo, la cierva y el gamo, y como animales secundarios: el oso, el jabalí, el cisne y el león. Desde las configuraciones del siglo V a. C., en lugar de colocar estos animales a su lado, puede montar sobre ellos, pero será a finales del clasicismo cuando se cree la composición perfecta: Artemis aparecerá en una biga tirada por ciervos o ciervas.


    Artemis fue una de las diosas con una vida mitológica muy activa, dado que no solo protagoniza mitos, sino que tuvo un papel activo como personaje secundario en muchos de ellos. Compartiendo escenario con su madre Leto y su hermano Apolo, aparece en el mito de su nacimiento, donde le ayudará a nacer Apolo, este episodio denota la fuerza que tendrá esta diosa; luchó contra los alóadas; y junto a su hermano dio muerte a los nióbides y alejarán al condenado Ticio. En definitiva, puede decirse que los mitos en los que participa Artemis junto con otros compañeros, aparte de los aquí narrados, tendrán lugar siempre en compañía de sus ninfas y en un contexto natural siendo el bosque su lugar preferido. Como diosa, virgen y pura, no tendrá historias amorosas como tal, aunque sí va a protagonizar algunos mitos donde debe defenderse por esta condición. Estas últimas leyendas son ocasionadas por la intención de dioses y mortales de ver a esta diosa y sus ninfas desnudas, una acción que estaba totalmente prohibida para los ajenos a su círculo de amistad, y pronto veremos cómo las consecuencias por intentar acceder a su sexualidad fueron nefastas.


    La mayor preocupación de Artemis en estos mitos que llamaremos sexuales, es que los asaltadores y mirones pudieran conseguir mantener relaciones sexuales, ya no solo con ella, sino con sus ninfas, pues como su protectora se encargó arduamente de que esto no sucediera. Si recordamos el caso de la ninfa Calisto, la cual tuvo relaciones sexuales con Zeus, vemos cómo fue expulsada de su círculo de pureza. Aunque no corrió la misma suerte Acteón, que según cuenta Hesíodo en su Catálogo de las mujeres, fue un nieto de Apolo instruido en el arte de la caza por el centauro Quirón: un día Artemis le sorprendió bañándose con sus ninfas y como castigo le convirtió en un ciervo e hizo que lo devoraran sus propios perros de caza, pero según cuenta Hesíodo este castigo no fue por importunar el baño virginal, sino porque se había jactado de ser mejor cazador que esta diosa. Esta escena mitológica, debido a su popularidad, fue representada en multitud de cerámicas donde aún se presenta a Acteón con forma humana, entre estas obras destacaremos dos vasijas del Pintor de Pan (ca. 470 a. C.), y una metopa del Templo de Selinunte (ca. 460 antes de Cristo).


    Calímaco en su Himno al baño de Palas, cuenta que este héroe «vio, sin quererlo, el agradable baño de la diosa», y esta frase inicia el camino hacia la leyenda que acabará perfilando Ovidio:


    Mientras que la Titania Selene, hija del titán Hiperión, identificada con Diana se bañaba en las aguas en las que acostumbra, he aquí que el nieto de Cadmo…, vagando por la desconocida arboleda con pasos inseguros, llegó, llevado por su destino, hasta el bosque sagrado. Tan pronto como penetró en la cueva regada por los manantiales, las ninfas, que estaban desnudas, golpearon sus pechos al ver al hombre… colocándose en torno a Diana, la ocultaron con sus cuerpos.


    Artemis, que las superaba en altura, lanzó agua sobre este para impedirle la misión, mientras que decía: «Ahora podrás contar que me has visto desnuda, si eres capaz de hacerlo». De inmediato, «le fija a la cabeza rociada unos cuernos de longevo ciervo, le alarga el cuello, le pone las orejas en punta, convierte sus manos y pies en largas patas, y cubre su cuerpo con una piel moteada; además, le infunde miedo». El héroe comenzó la huida y, mirándose en el agua y viendo su reflejo, quedó tan sorprendido que no pudo reaccionar a los perros que le perseguían, y sus amigos al no reconocerlo, «despedazan a su dueño bajo la falsa apariencia de ciervo».


    Según la obra Biblioteca de Apolodoro, Orión fue un hijo de Gea y Poseidón, caracterizado por su monumentalidad, al que su padre le concedió el don de poder caminar sobre las aguas del mar. Una vez Orión quedó enamorado de una joven y, cuando intentó convencerla de su amor, su padre lo volvió ciego, entonces Orión subió a sus hombros a un niño y le pidió que le guiara hasta Oriente, allí Helio le devolvió la vista. En este lugar se enamoró de Eos (la Aurora) quien lo llevó consigo a Delos, donde fue muerto por Artemis con una flecha al enfrentarse a unas vírgenes hiperbóreas.


    DEMÉTER, DIOSA DE LA AGRICULTURA


    Deméter fue la diosa de la agricultura en la mitología de la antigua Grecia y su origen, como ya hemos visto anteriormente con otros dioses, se remonta a la época neolítica. Debido a su carácter de tradición primitiva no es solo la diosa de la fecundidad de la tierra y la agricultura, sino que se encargará también de los alimentos que da esta libremente a la humanidad; preferentemente se la relaciona con el trigo y otros tantos cereales, es decir, con todos los cultivos necesarios para la supervivencia del ser humano.


    Según la tradición religiosa, Deméter es considerada una deidad preindoeuropea, y según se ha podido constatar por los hallazgos arqueológicos, recibió culto en la mayor parte de las regiones griegas, consiguió mantener su esencia y sus funciones en la cultura minoica, donde también fue venerada como deidad; pues en el dialecto cretense se ha conservado su nombre, que significa “madre del trigo”, en plena relación con las funciones que desempeñara la hija divina de esta, Perséfone. Esta genealogía de madre e hija entre Deméter y Perséfone se constata no solo por las fuentes administrativas sino que también aparecen como pareja desde el arte cretense.


    Deméter entró en el panteón griego siendo una diosa principal, pero siempre en un plano secundario y de la mano de su hija Perséfone, cuyo padre fue Zeus. Deméter es la única que no parece estar muy presente en los banquetes y festividades que se realizan en el Olimpo, aunque desde los primeros tiempos formó parte de la lista de los doce dioses olímpicos. Los cultos que se realizaban en su honor eran muy variados, iban desde los generales hasta los cultos mistéricos, estos últimos buscaban realizar conexiones entre el ciclo vegetativo y el ciclo de la humanidad, su fin último era disfrutar de una vida feliz en el Hades o en el más allá, que para estos cultos mistéricos tiene unas características distintas a los de la religión oficial.
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        Fig. 29. Deméter de Cherchell (copia de un original griego ca. 450 a. C.), Musée Public National de Cherchell. http://www.musee-cherchell.dz.

      
    


    La iconografía de Deméter se mantuvo casi sin cambios durante toda la Antigüedad, su imagen se conoce desde los siglos VIII y VII a. C., dado que se han encontrado en todos los santuarios dedicados a esta deidad que se hallan diseminados por toda la geografía griega. Estas primeras imágenes estaban realizadas en terracota ataviadas con un peplo y un gorro cilíndrico en la cabeza a modo de corona con el que se simboliza su valor como diosa primordial. En el siglo siguiente se dan unos pasos más en comprensión iconográfica y en lo que se refiere a su historia mitológica particular. Cuando se están fraguando estos pasos en el cambio de imagen en Grecia es muy conocido el Himno homérico a Deméter (siglo VII a. C.), que trata sobre el viaje decisivo de la diosa Deméter a Eleusis, dice así: llegó a este lugar porque se encontraba buscando a su hija Perséfone, que había sido raptada por el rey del Inframundo, en una gruta cercana, y al no encontrarla allí fue consolada por los habitantes de este lugar, y por sus reyes, y permaneció allí hasta que Perséfone volvió del mundo de los muertos. Por su compasión y por haberla ayudado en uno de los momentos más difíciles para la diosa, les concedió a estos hombres y mujeres los secretos y misterios de la técnica de la agricultura. Y así comenzó la historia de los misterios de Eleusis, poco después los atenienses tomaron su santuario y fueron introduciendo novedades: nombraron como héroe local a Triptólemo, hombre al que Deméter desveló los misterios de Eleusis. Se sabe que en estos misterios se realizaban procesiones encabezadas por un joven al que llamaban Yaco, que solía actuar como la personificación o la asimilación de Dioniso en estas celebraciones.


    En lo que respecta concretamente a las representaciones de Deméter durante la historia del mundo griego, podemos decir que la diosa da un cambio de imagen a través de la realización de una nueva escultura, la Deméter de Cnido (ca. 340 a. C.), la Deméter tipo Capitolino (ca. 420 a. C.) o Deméter de Cherchell (copia de un original ca. 450 a. C.); además, en todas ellas vemos cómo los atributos que se van incorporando también se mantendrán: la ondulada cabellera velada por un manto negro en signo de dolor; el cetro, símbolo de poder; las espigas; las antorchas; el cerdo (sacrificado en recuerdo del joven porquero Eubuleo, que contempló el rapto de Perséfone, fue tragado por la tierra junto con toda su manada y se convirtió así en un genio de ultratumba). Y como secundarios o menos utilizados encontramos, los frutos, plantas y animales vinculados a ella: la amapola (flor que la diosa descubrió); el mirto (con el que se hacían las coronas de los iniciados); el asfódelo y la granada (flor y fruta funerarias); la manzana (símbolo de fecundidad); la serpiente (hija de la tierra y protectora de la cesta donde se ocultaban los objetos mistéricos); la grulla (ave migratoria que servía de presagio para los agricultores); los granos de trigo, panes y pasteles, entre otros muchos más. No podemos identificarla como un atributo, pero junto a Deméter suele aparecer su hija Perséfone, o bien sobre sus rodillas o a su lado, como símbolo de la victoria de la diosa de la tierra que consiguió pasar dos tercios del año con su hija, mientras que el restante, que coincide con el invierno, Perséfone debe pasarlo con su marido en el Hades.


    HESTIA, DIOSA DEL HOGAR


    Los mitógrafos griegos antiguos atestiguaron de forma inusualmente unánime y, según nos narra Hesíodo en su Teogonía, que los hijos de Crono y Rea nacieron en el siguiente orden: «Hestia, Deméter, Hera de áureas sandalias, el poderoso Hades, que reside bajo la tierra con implacable corazón, el resonante Ennosigeo y el prudente Zeus, padre de dioses y hombres, por cuyo trueno tiembla la anchurosa tierra».


    Hestia es la hermana mayor de todos los dioses olímpicos y, aunque los investigadores e historiadores de religiones antiguas hayan estudiado sus orígenes, no pueden determinar de dónde procede concretamente, únicamente se sabe que fue una deidad muy antigua que llegó a las culturas del mediterráneo gracias a los pueblos indoeuropeos, y su nombre se data en torno al siglo VIII a. C., en relación con un culto antiguo muy diferente de los demás cultos. Hestia es una de las deidades griegas que menos leyendas mitológicas ha protagonizado, posiblemente esto se deba a la estrecha relación que tiene como diosa del hogar, pues se encarga de proteger el fuego de este. Por lo tanto es una diosa doméstica, en el sentido de que se encarga de la protección de los que allí habitan y en las acciones que allí tienen lugar. Como diosa estática y estable llegó también a ser utilizada como símbolo del Estado y, por extensión, de los monarcas, jefes de tribus, de las ciudades o de los emperadores.
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        Fig. 30. Zeus, Ganímedes y Hestia, Kylix ática de figuras rojas (ca. siglo VI a. C.), National Archaeological Museum of Tarquinia. www.theoi.com. Se representa en el lado A: Detalle de Zeus, Ganímedes y Hestia de un cuadro que representa la fiesta de los dioses en el Olimpo. Zeus sostiene un rayo estilizado en una mano y una copa para beber en la otra. Él es servido por el joven desnudo Ganímedes sosteniendo una jarra. A la derecha, Hestia sostiene una flor en una mano y la rama de un árbol casto.

      
    


    Hestia, como diosa del fuego, siempre está presente en todos los sacrificios y su evolución iconográfica es de lo más singular, dado que es la única deidad que tiene sus raíces en una representación anicónica, pues la diosa era entendida como diosa y fuego al mismo tiempo. De ahí que no se hayan encontrado muchas de sus representaciones en el arte antiguo griego, en los primeros momentos se la puede intuir, casi por descarte en las reuniones y banquetes de los dioses en el Olimpo (Dodekatheon), después de identificar a Deméter y Hera, este es el caso del Vaso François o en el friso del Tesoro de los Sifnios. Además de estas representaciones podemos verla representada también en la numismática, donde lleva atributos como el velo en la cabeza, símbolo de su función sacral; un cetro; una pátera, y el atributo que más la representa, una flor.


    DIONISO, DIOS DEL VINO


    Dioniso, dios de la vegetación y la vid, llegó a Grecia traído por las influencias de Tracia y Frigia, de estas tierras procede igualmente su nombre Diounsis (que significa “hijo de Zeus”); los estudiosos de las religiones antiguas datan la introducción de su culto en la Grecia antigua a partir del II milenio a. C., fecha que ha sido contrastada con los hallazgos en las tablillas de barro micénicas en las que aparece el nombre de este dios como «Di-wo-nu-so-jo». Dioniso es el único dios, que a pesar de su antigüedad, no aparece en los poemas homéricos Ilíada y Odisea, hecho que se ha relacionado con el carácter de sus cultos, pues en sus primeros tiempos fueron de carácter popular y no se desarrollaban dentro de la religión oficial. Tuvo que pasar un tiempo para que Dioniso fuera aceptado como un dios principal en las religiones primitivas, pero cuando se hizo en su honor se realizaban celebraciones en las que el ciclo completo de la producción del vino eran sus protagonistas.


    Es famoso el carácter orgiástico de las fiestas en honor a este dios, y parece que esta tradición se remonta a las celebraciones que tenían lugar en su nombre en Frigia y Tracia. Estas fiestas-rituales tenían como identidad la introducción del dios en la mente de los fieles, la conocida como enthousiasmós, hecho que se plasmaba en los asistentes mediante la realización de bailes dinámicos y exageradamente enardecidos, todo este proceso estaba acompañado de una música tronante de ritmo constante, que según las fuentes más antiguas, derivaba en un sacrifico ritual en el que se descuartizaban animales para después comer su carne cruda (omofagia), la carne de estos animales era entendida como la propia carne de dios y, al tomarla, dejaban que el dios entrara también en su cuerpo.


    Sus representaciones artísticas han llevado a Dioniso por una gran evolución hasta conseguir una forma canónica. Durante el Período Arcaico, las imágenes de Dioniso lo muestran: con una barba y un cabello largo, que se decora con una corona de vid o hiedra, ataviado con una túnica larga y un manto y, a partir del siglo V a. C., se le puede poner un moño para recogerle el cabello. Como atributos en este momento tendrá en la mano izquierda una rama de parra o de hiedra y, siempre en la mano derecha, una copa de vino. La creación de esta imagen fue tan popular que se mantuvo incluso cuando se quería representar a Dioniso como el dios del teatro, el mejor ejemplo de este arquetipo es la obra escultórica de Praxíteles, conocida como Dioniso Sardanápalo (ca. 350 antes de Cristo).


    Con la entrada del Período Clásico y el cambio de estética que se deriva del siglo V a. C., Dioniso va a cambiar su imagen por completo, a partir de este momento lo identificaremos juvenil, con el pelo corto e imberbe y con una musculatura propia de la adolescencia, en posiciones casi de reposo; imagen que fue creada por Fidias y otros artistas de su generación. En el siglo IV a. C., Dioniso confirma definitivamente su iconografía. Igualmente joven como en el siglo anterior, además coloca una corona con hojas vegetales o una cinta en su cabellera larga; además, según nos narra Eurípides en su obra Bacantes, hablando de su musculatura: «extranjero de figura afeminada». A partir de esta descripción los artistas adjuntarán sus propias ideas, por ejemplo en el Dioniso Richelieu (ca. 330 a. C.) observamos a Dioniso en estado de ligera embriaguez y completamente desnudo; por el contrario, aparece semidesnudo en el Dioniso Jacobsen (ca. 50 antes de Cristo).


    Dioniso fue uno de los dioses que más atributos adoptó y, dejando de lado los cambios y todos los adornos que se encontraban en su vestimenta, destacamos entre todos ellos la piel de pantera o cervatillo que en algunas ocasiones utiliza para envolver su pecho, son símbolos de sacrificios de animales. Pasamos a la flora y, entre los atributos de esta última, sobresale por encima de toda ellas la vid en todas sus formas posibles, aunque con menos interés también se le colocan el mirto y el arrayán, este último como alusión al carácter funerario de Dioniso, el ciclo del eterno retorno de la vida y la muerte; aunque el vegetal con el que más se le relaciona es la hidra, que en palabras de Ovidio: «le resulta muy agradable a Baco por el siguiente motivo: cuentan que, cuando aún era niño y su madrastra Juno lo acechaba, las ninfas de Nisa ocultaban su cuna bajo el follaje de esta planta»; como última simbología se ven las hojas de cualquier planta como una alusión a la tragedia y su vinculación directa como dios del teatro. Dentro de los objetos materiales, Dioniso tiene como atributos el kántharos o karchésion, copa de altas asas y el ritón o cuerno, pero principalmente va a llevar el tirso, una larga vara recta rematada por una piña y adornada con hojas de hiedra y cintas. En lo que respecta a su representación en los misterios de Eleusis el principal atributo será el falo, en ocasiones cubierto con una tela, explotando siempre su carácter mistérico.


    Sus atributos animales no serán menos numerosos, el primero de ellos es el toro, que lo conocemos gracias al Himno homérico a Dioniso (ca. 600 a. C.), en él se nombra al dios como «Taurino», y se representa durante todos los siglos del arte griego antiguo como Dioniso Tauro (con unos pequeños cuernos en la cabeza); también serán de su particularidad: el asno, el mulo y el chivo; como animales salvajes le acompañan el león; la pantera, que le sirve de montura; y, por último, y tras crearse unas relaciones sólidas entre los griegos del período helenístico y la India, como animal exótico también se le relaciona con el tigre. Como animales secundarios pueden aparecer también el ciervo, el grifo y el caballo y como tiradores del carro se representan las serpientes y los lobos.
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        Fig. 31. Sileno, Dioniso y una ménade, jarra de figuras rojas de Paestan, atribuido al pintor del Louvre K240 (ca. 370-360 a. C.) Musée du Louvre. El dios Dioniso monta una silla lateral en la espalda de una pantera. Lleva una túnica y una diadema y sostiene una corona de hiedra y una máscara de tragedia en un palo. El viejo Sileno baila detrás de él, golpea un tímpano (un tipo de tambor o pandereta) y lleva una segunda máscara de tragedia. Una ménade tocando la flauta y un satirillo lideran la procesión.

      
    


    Dioniso fue uno de los dioses que, a pesar de no ser considerado desde un principio un dios olímpico, cuyo repertorio de historias mitológicas más amplio se conoce, solo comparable con el de su padre Zeus. La leyenda de Dioniso comienza, como no podía ser de otro modo, con la historia mítica de su doble nacimiento. Recordemos que Dioniso logra nacer del muslo de su padre, gracias a la intervención de Ilitía (diosa de los partos); tras su nacimiento es trasladado por Hermes a Beocia, allí fue entregado a Sémele y a la hermana de esta para que lo críen, para que Hera no lo encuentre; sus padrastros lo visten de niña, pero no logran engañar a Hera y de nuevo Hermes lo traslada de lugar y lo deposita en la remota Isfisa, un lugar imposible de localizar. Han sido numerosas las veces que los investigadores y los mitólogos han querido dar un lugar geográfico real a este emplazamiento situándolo en los puntos más diversos de la tierra, algunos lo sitúan en África, otros en Asia y, por último, en Tracia. Sea como fuere, lo importante es que el dios mensajero entregó a Dioniso niño a las ninfas Nisas y a Sileno, el sátiro más capaz de todos. Estos primeros viajes de infancia supusieron para las representaciones artísticas un buen repertorio de imágenes, pues son muy célebres las esculturas de Hermes con Dioniso niño en brazos, obra atribuida a Praxíteles (ca. 329 a. C.), y también lo son las escenas encontradas en los vasos cerámicos en las que Hermes entrega al niño a Zeus, Atamante, a las ninfas y a Sileno, fechadas desde el siglo V antes de Cristo.


    Prosiguen las historias mitológicas de la crianza de Dioniso y la educación del mismo por parte de los sátiros y las ninfas Nisas y Sileno, este es un escenario que conocemos muy bien gracias a la literatura y a las representaciones artísticas: durante el arcaísmo las ninfas pueden sostener a Dioniso niño en brazos, Sileno se encarga de su educación y juega con él y, desde el siglo V a. C., podríamos hablar de representaciones casi domésticas y familiares. Dioniso crece y poco a poco va creando su tíaso, en él van a converger todos sus cuidadores a los que se van a sumar las ménades o bacantes. Completado su tíaso el dios, en su plena juventud, inicia una ronda de viaje por el mundo para poder ser considerado un dios y recibir culto. Son muy diversas las historias de estos viajes dionisiacos, pero se han conservado de forma separada y no se puede establecer un itinerario concreto basándonos únicamente en estos documentos y en las representaciones artísticas; por lo que a continuación narraremos este viaje a través de un orden geográfico que se inicia en Oriente, pasará por Tracia y finalizará en Grecia.


    Acudiremos a Apolodoro y a su obra Biblioteca para embarcarnos en el comienzo de este viaje, este autor dice que el punto de partida es Nisa, al sur de Egipto, viaje que Hera intentó impedir sin fortuna:


    Al provocarle Hera la locura, [Dioniso] estuvo vagando por Egipto y Siria. Al principio lo acogió Proteo, rey de los egipcios, pero más tarde llegó a Cíbela, en Frigia; allí, tras ser purificado [es decir, curado] por Rea [que nuestro autor identifica con Cibeles] y aprender los ritos de iniciación, recibió de ella una túnica y se dirigió enseguida a enfrentarse con los indios atravesando previamente la región de Tracia. Allí reinaba Licurgo…, quien fue el primero que lo injurió y expulsó de sus territorios. Dioniso se refugió en el mar junto a Tetis, la hija de Nereo, pero las bacantes y los múltiples sátiros que lo seguían fueron aprisionados. Entonces las bacantes quedaron libres de improviso y Dioniso volvió loco a Licurgo. Este, en su demencia, creyó que cortaba un sarmiento de vid cuando, de hecho, mataba a su hijo Driante de un hachazo: cuando recobró la razón, ya le había amputado las extremidades.


    Sus ciudadanos mataron a Licurgo, instruidos por Dioniso tras la conquista de Tracia, Dioniso luchó contra los indios (leyenda que utilizó Alejandro Magno para compararse con un dios), y luego volvió invictamente a las costas del Egeo.


    Estando Dioniso en Grecia, el primer lugar que va a visitar será la ciudad donde Sémele lo había traído al mundo, Tebas. Allí tuvo lugar la leyenda mitológica Penteo y Ágave, que conocemos a través de Las bacantes de Eurípides, según la cual el rey comenzó a espiar a las ménades y estas, al intentar defenderse, comenzaron a desmembrarle, esta escena será representada en el arte griego desde finales del siglo V a. C., y es interesante ver cómo las ménades son representadas corriendo de forma exagerada con los miembros del rey en las manos. De nuevo en versos de Apolodoro, conocemos los episodios de Penteo y Ágave, y a continuación nos narra otra historia que tuvo lugar en el Peloponeso: «Tras haber demostrado a los tebanos que era un dios llegó a Argos, donde nuevamente enloqueció a las mujeres porque no le rendirán culto: les hizo devorar las carnes de sus propios hijos, a los que estaban amamantando». Solo tras implantarse el culto a Dioniso en el Peloponeso, dice la leyenda que queda anulada la abominación ejecutada por Dioniso, las mujeres entraron al santuario de Dioniso y fueron purificadas, leyenda que queda constatada con las imágenes conservadas en vasos cerámicos y gemas desde el siglo IV antes de Cristo.


    Acto seguido se dirigió Dioniso al Ático, donde como hizo en las otras regiones buscaba perpetuarse como dios, este episodio es contado a la perfección por Apolodoro: «A Dioniso le acogió Icario, quien recibió de sus manos unas cepas de vid y aprendió la elaboración del vino. Deseoso Icario de obsequiar a los hombres con los dones del dios, se acercó a unos pastores, pero estos, tras probar el brebaje y beberlo a placer sin agua, creyeron que los habían embrujado y lo mataron… Cuando su hija Erígone emprendió la búsqueda de su padre, una perra de la casa… le reveló el lugar donde se encontraba el cadáver, y ella, llena de dolor, se ahorcó». La historia se completa con la información que da Ovidio en su obra Metamorfosis, Dioniso consiguió cautivar a Erígone transformándose en un racimo de uvas.


    Una vez conquistada la Grecia en sí misma, debería embarcarse de nuevo en una aventura por las islas griegas del mar Egeo, Apolodoro nos cuenta como: «Deseoso de trasladarse… a Naxos, alquiló [Dioniso] un trirreme a unos piratas tirrenos. Mas estos, una vez que lo hubieron embarcado, pasaron de largo junto a Naxos y vagaron a toda prisa hacia Asia con el propósito de venderlo. Entonces Dioniso convirtió el velamen y los remos en serpientes y llenó el navío de hiedra y clamor de flautas; los piratas, enloquecidos, huyeron por el mar y se convirtieron en delfines». Por desgracia, este mito no ha tenido casi importancia en las representaciones artísticas, aunque buenos ejemplos de ello son las realizadas en el friso de la Linterna de Lisícrates y en una copa pintada por Exequias (ca. 335 antes de Cristo).


    Filóstrato nos cuenta cómo fue la siguiente incursión, que tuvo lugar en las islas Cícladas, lugar donde se produjo la concerniente visita de Dioniso a Andros, una aventura casi ignorada por los mitógrafos, pero que debe su éxito a las palabras de Filóstrato y un cuadro de época imperial que la figuraba:


    Por obra de Dioniso, la tierra de Andros está tan henchida de vino, que estalla y se lo envía a sus habitantes en forma de riachuelo… Los andrios cantan, coronados de hiedra y enredadera, unos danzando en ambas riberas y los otros reclinados. El río, presa de gran agitación, yace sobre un lecho de racimos y vierte vino puro; junto a él crecen tirsos… Más allá de los bebederos descubrimos en la desembocadura a los tritones, que recogen el vino en sus conchas… También Dioniso llega por mar a la orgía de Andros; encabeza un heterogéneo tropel de sátiros, bacantes y silenos; también dirige a Risa y Como, dos genios muy alegres y aficionados a la bebida.


    Fue en este momento cuando Dioniso sufrió uno de los episodios más importantes para su vida mítica, en la isla de Naxos, se encontró con la que se convertiría en su esposa, reina y señora del tíaso dionisiaco, la joven Ariadna. La representación de este acontecimiento se halla en un cuadro romano, una vez más según las palabras de Filóstrato:


    Para este Dioniso, el pintor […] ha prescindido de floridos trajes, de tirsos y de pieles de cervatillos, considerándolos aquí fuera de lugar; tampoco las bacantes golpean los címbalos, ni los sátiros tocan la flauta, y hasta Pan detiene su danza para no turbar el suelo de la joven. Revestido de fina púrpura, con la cabeza coronada de rosas, Dioniso se acerca a Ariadna ebrio de amor… Teseo… dirige fijamente su mirada a lo que se extiende delante de su proa. Fíjate en Ariadna o, mejor, en su sueño: su pecho está desnudo hasta la cintura, su cello se inclina hacia atrás y son visibles su delicada garganta y su axila derecha, mientras que su mano izquierda reposa sobre el manto para impedir que el viento la desnude del todo.


    Según parece ser, lo que sucedió es que Ariadna, tras ser abandonada por Teseo en esta isla, comenzó a llorar tan fuertemente que la desesperación la llevó a quedarse dormida, fue entonces cuando Dioniso la descubrió sobre la orilla del mar. Por lo tanto en las representaciones artísticas muchas veces se representa al héroe y al dios en el mismo espacio-tiempo, mientras uno se marcha el otro llega a Naxos. La escena de la llegada del dios a la isla comienza a representarse en la plástica griega a mediados del siglo V a. C., pero desafortunadamente esta imagen solo apareció en unas decenas de representaciones, todas ellas en vasos cerámicos. De gran importancia son las representaciones escultóricas en las que solo aparece Ariadna, tumbada o recostada sobre una roca, cuyo ejemplo más representativo es la Ariadna del Vaticano (ca. 120 a. C.). En realidad, esta escena mitológica alcanza su punto más importante de popularidad y, por tanto, de gran representación artística durante el período helenístico y romano; y así lo han constatado los mosaicos, relieves y cuadros que hemos conservado o que, al menos, conocemos por fuentes antiguas como la de Filóstrato.
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        Fig. 32. Mosaico con Dioniso, Ariadna y Sileno (ca. siglo III-IV d. C.), Museo Miho, Kioto. Posiblemente se trata de un mosaico de procedencia siria, Dioniso despierta a Ariadna dormida, que ha sido abandonada por Teseo en la isla de Naxos. El dios está acompañado por Sileno, un sátiro y Eros alado.

      
    


    Este episodio da lugar a la representación de los dos amantes en escenas conjuntas, la idea de representar a Dioniso junto a Ariadna se impone frente a la representación de cualquier otra pareja divina, y se encuentran imágenes suyas del siglo VI a. C. Se establece una iconografía canónica en el siglo IV a. C., la pareja divina aparece siempre junta, en actitud cariñosa, en ocasiones uno reposa la cabeza en el hombro del otro, entre otras representaciones afectuosas, la más ejemplar es la que se realiza en una pintura mural en la Villa de los Misterios en Pompeya (ca. 60 a. C.). Después de contraer nupcias, Dioniso por fin consigue su objetivo de ser venerado y recibir culto, por este hecho es admitido en el Olimpo, ganándose el derecho de ser un dios más. Como dios tenía poderes ilimitados, y lo único que aún no había conseguido era vengar a su madre, Sémele, la cual desde el primer nacimiento de Dioniso se encontraba en el Hades. Su próxima misión fue la de bajar al inframundo y recuperar a su madre, una tarea que se consiguió gracias a un intercambio, Hades aceptó el mirto a cambio de Sémele. Tras sacarla del mundo de los muertos la llevó consigo al Olimpo, donde viviría eternamente bajo el nombre de Tione. Como uno más de los dioses olímpicos, Dioniso participa en las acciones, banquetes y bodas divinas; también luchó en la Gigantomaquia, pero en los demás enfrentamientos entre los dioses olímpicos prefirió ser neutral, nunca se preocupó por los héroes y sus vidas, de ahí que no formara parte activa de la guerra de Troya.


  3

  Dioses menores, personificaciones y alegorías


    Además de los dioses principales del panteón griego, existen otras deidades de menor poder y prestigio, entre los que destacan: Asclepio, Eros, Hécate, Helio, Pan, Perséfone, Príapo, Selene y Tánato, que, junto a otras figuras mitológicas como nereidas, ninfas, musas, moiras, horas, cárites y sátiros, también participan en las narraciones mitológicas acompañando a los dioses míticos y héroes legendarios y como actores secundarios con pequeños papeles a desempeñar. Muchas veces son también protagonistas de sus propias historias mitológicas como es el caso de la salida y ocaso del sol, de la mano del carro solar de Helio.


    LOS DIOSES DEL ESPACIO Y EL TIEMPO


    El tiempo y la eternidad


    Cuando Ovidio nos habla de Faetonte, nos dice que este se dirige a visitar a su padre el Sol en su palacio de Oriente y entonces este «cubierto de purpúreas vestiduras estaba sentado Febo [Apolo o Sol] en un trono resplandeciente de brillantes esmeraldas. A derecha e izquierda estaban en pie el Día, el Mes, el Año y los Siglos, y también las Horas, colocadas a intervalos iguales». En la antigua Grecia, el tiempo en su concepción más filosófica es personificado por Crono, pero a los antiguos no les interesa el tiempo como medida de duración sino como experiencia física, es decir, el tiempo como infinito, un momento que no tiene principio ni fin. Este tiempo infinito es el Aión, iconográficamente concebido como un gigante semidesnudo y barbado con alas en las sienes, aunque en realidad esta no es su forma canónica, pues se le suele representar como un joven desnudo que sustenta el círculo zodiacal, a esta imagen se le van añadiendo elementos, y se puede ver con o encima de las horas, y como símbolo de su carácter de eterna ciclicidad puede aparecer con una serpiente o con alas, ambas en su cuerpo.


    Con el paso de los períodos históricos, el termino griego de Aión evoluciona en la forma latina que se corresponde con el termino latino Saeculum, es decir, el “siglo” (entendido por los antiguos como un período largo de duración indeterminada). Vemos esta personificación en monedas, en las que suele aparecer tocado con una corona de la que emanan rayos de sol. Los años para los antiguos griegos no tuvieron una gran figuración, para ellos Eniautó carece de personificaciones bien identificadas y tenemos que adelantarnos hasta los siglos II y IV d. C., cuando el arte romano dote a los años de una imagen de joven tocado con una corona de espigas, uvas, entre otros tantos frutos, aunque también este joven puede llevar consigo una cornucopia o la cinta con las representaciones zodiacales, compartiendo atributo iconográfico con Aión.


    Las horas y las estaciones del año


    Hesíodo habla de las horas como las hijas de Zeus y Tetis, tres hermanas, que se denominaron: Irene (paz), Dike (justicia) y Eunomía (buena norma), pues primitivamente formaban parte de la característica esencial de su madre, la personificación de la ley natural. Aunque también es cierto que la funcionalidad de las horas se acerca mucho al realizado por las cárites, y durante algunos siglos se las puede ver dentro del cortejo del amor de Afrodita, acompañando a esta diosa en las bodas y colmando de dones a los recién nacidos. De hecho, gracias a sus representaciones artísticas entendemos mejor cómo funcionaron en la mentalidad de los antiguos griegos, las horas se van a agrupar en tres y se las representa sin diferenciación entre ellas, como ocurre con otros grupos de deidades femeninas menores (ninfas, musas o cárites), serán representadas con un peplo, como podemos observar en el Vaso François (ca. 570 a. C.), están en todas las nupcias divinas, en este caso las de Tetis y Peleo. Es importante señalar que durante un tiempo las horas y las cárites eran prácticamente imposibles de diferenciar si se carecía de contexto, por lo que ya en la Antigüedad se buscó dar solución a esto. Fue en la Atenas del siglo IV a. C. donde se les cambia el nombre y serán llamadas: Thalló (brote), Auxó (crecimiento) y Karpó (fruto), pues no solo se buscaba marcar su diferenciación, sino que también convertirlas en símbolo del paso del año y, por lo tanto, se relacionan con los ciclos vegetativos, dejando el cortejo de Afrodita para vincularse a las escenas de Deméter y Perséfone, Dioniso y Helio, a partir de ahora se las verá llevando flores y frutos en las manos.
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        Fig. 33. Zeus, Hera y las horas, dinos ático de figuras negras (ca. 580-570 a. C.), British Museum. En esta pintura se representa la procesión de dioses que asisten a la boda de Peleo y Tetis.

      
    


    En efecto, la simbología de las horas como «el paso del año» desembocó, a principios del siglo III a. C., en la representación de las Horas como cuatro, lo que pronto pasará a ser descifrada como las cuatro estaciones, concepto que calará con bastante fuerza desde tiempos antiguos, pues el propio Ovidio ya lo recupera así: «Allí estaba el joven Ver (Primavera), ceñido con una corona de flores, y Aestas (Verano), desnuda y portando guirnaldas de espigas; y estaba Autumnus (Otoño), manchado de uvas prensadas, y la helada Hiems (Invierno) con sus blancos cabellos desgreñados» (Metamorfósis, Ovidio). En algunas representaciones artísticas las horas aparecen representadas con alas de mariposa, lo que significa, según Giorgio Vasari, que «la hora es ligera y su carrera, rápida». Actualmente, las horas son entendidas como un carácter general de paso del tiempo fragmentado, pero para los antiguos griegos, aparte de esto y de sus funciones, esencialmente, eran las encargadas de cuidar los caballos que tiraban del carro de Helio, de reparar este y en alguna ocasión acompañarlo en su función de la entrada y la salida del sol cada jornada, es la simbología perfecta para las horas.


    Los elementos


    Siguiendo una teoría filosófica de la antigua Grecia, la naturaleza es la compositora de la armonía del mundo y, con sus altos y sus bajos, crea una concordancia universal que consigue la estabilidad de la tierra habitada. La teoría de que el mundo se creó a partir de cuatro elementos fue desarrollada por Empédocles de Agrigento a mediados del siglo V a. C.: «Hubo un tiempo en que el Uno se dividió en fuego, agua, tierra y… aire; separado de ellos estaba el funesto Neikos “enfrentamiento”, y, entre ellos, Filotes “amistad”»; el propio filósofo expresó la misma idea dando ya a los elementos nombres de dioses: «Aprende primero las cuatro raíces de todas las cosas: Zeus el resplandeciente; Hera, la que da la vida; Edoneo [Hades], y Nestis [una deidad local siciliana], quien con sus lágrimas empapa las fuentes de los mortales». En contraposición, los filósofos jónicos del Período Arcaico defendieron que el mundo se creó de un elemento único y primordial.


    Pero los humanistas griegos tenían una visión diferente, los elementos eran representados por medio de una alegoría, que era una deidad en sí misma. Tomando como referencia las teorías de Cesare Ripa, podemos establecer esquemas prefijados para los elementos: el primero de los elementos a tratar sería el fuego, una mujer vestida de rojo que en sus manos lleva un plato con más fuego, con ella se pueden relacionar atributos como el rayo, el ave fénix y la salamandra; la deidad griega a la que se vincularía con el elemento fuego sería Hefesto, aunque también podría relacionarse con Dédalo, Hestia por ser la diosa del foco del hogar o, incluso, el propio Zeus. El segundo elemento es el agua, se trata de una mujer figurada siempre semidesnuda pero cubierta en alguna de sus partes por un manto de color cielo, se la suele colocar encima de una roca en el mar, como atributos puede llevar una corona de juncos, una vasija que vierte agua continuamente y aparecerá al lado de algún barco o simplemente está rodeada de peces y monstruos marinos. Obviamente, la deidad que mejor lo representa es Poseidón, pero si se quiere dar una versión femenina también son apropiadas Afrodita, Galatea y Anfitrite. El tercero de los elementos es la tierra, que respondiendo los esquemas primitivos de las deidades, es asimilada como una madre sentada en un trono engalanada con un vestido de color verde en el que se pueden intuir dibujos de flores y otros frutos, como atributos puede llevar a la cabeza una guirnalda de frutas, flores y cualquier otra hoja vegetal, en sus manos sostendrá una cornucopia y en la otra el globo terráqueo, además todos sus animales atributos son los que tienen cuatro patas destacando entre todos el león, se le atribuye además el castillo que suele llevar en forma de corona en la cabeza, en cuanto a su asimilación con una deidad griega se la relaciona con Deméter, Flora, Hades y, curiosamente, con el Can Cerbero. El último de los elementos, el aire, puede ser asimilado a una mujer vestida de azul con los cabellos al viento, puede aparecer representada con un pavo real o sobre las nubes, sus atributos eran obviamente todas las aves, el arcoíris y el camaleón, su deidad griega será Hera, siendo acompañada por iris y los demás vientos, aunque también se puede vincular a Helio, Sémele y a Zeus como águila.


    LOS DIOSES DEL PAISAJE


    Las ninfas


    Las ninfas fueron diosas menores de la naturaleza que habitan en los bosques, las aguas y las grutas. En cierto modo son las personificaciones de las fuentes, los arroyos, los lagos, los árboles y las cumbres de los montes, vinculadas necesariamente a la fecundidad de la tierra en su energía vital, además, están estrechamente vinculadas a las cárites y las horas y, asimismo, recibían culto en unos lugares creados para ellas, los ninfeos. Son, según el Himno homérico V a Afrodita (siglo VII antes de Cristo):


    Las ninfas montaraces, de ajustado regazo… no se alinean con los mortales ni con los inmortales: viven largo tiempo, se alimentan de ambrosía y ponen su empeño en la graciosa danza junto con los inmortales. Con ellas se unieron en amor los silenos y el Argicida (Hermes) de larga vista en lo profundo de encantadoras grutas. Nacieron junto con los abetos y las encinas de alta copa…, árboles hermosos que prosperan en los elevados montes… se secan estos hermosos árboles, se pudre la corteza en su torno y se caen sus ramas, el alma de las ninfas abandona la luz del sol.


    Entre estos grupos de seres se entienden, frecuentemente, a las nereidas y a las oceánides que Hesíodo imaginaba como hermanas de los dioses ríos y guardianas de «la tierra y las profundidades de las lagunas». Por tanto, las unas y las otras se alejan del radio de acción de las verdaderas ninfas, las terrestres. Estas, a su vez, constituyen un colectivo innumerable, que los mitógrafos antiguos se esforzaron por catalogar. Acaso el sector más numeroso y mejor caracterizado es el de las náyades (ninfas de las aguas dulces), que habitaban las fuentes y los lagos. En la Antigüedad, se las imaginó en pie, sentadas o tumbadas en rocas, vertiendo agua de una vasija; son las ninfas por antonomasia, las ninfas de las fuentes. A su lado, resulta más difícil encontrar a las oréades (ninfas de las cumbres), conviven con la personificación de los montes; se figuran como mujeres vestidas y reclinadas sobre unas rocas, portando en la mano como atributo un árbol. Las más populares son dríades (ninfas de los bosques) que pueden encarnar la personificación de un árbol en particular, como es el caso concreto de las hamadríades mujeres de los encinares; o dedicarse al canto en compañía de los poetas en los bosques; aunque es difícil de identificarlas por su emplazamiento, junto a los árboles que protegen. Iconográficamente hablando son muy fáciles de identificar como concepto general de ninfa, pues el propio Homero las describe en Odisea como radiantes de belleza con los «trenzados cabellos». En el episodio de Calipso y Odiseo las vio como seres serviciales, pero pueden ser igualmente escurridizas, como las vemos correr por todos los ámbitos naturales.


    Desde el arcaísmo, durante prácticamente toda la cultura griega, son figuradas (aunque sustituyan el peplo por la túnica y el manto, y estas prendas volátiles empiecen a transparentar sus formas en el siglo V a. C.), bailando unas tras otras en hileras de figuras que se agarran el manto y que pueden ir, por ejemplo, siguiendo a alguna celebración de alguna fiesta ritual. Es interesante ver cómo las figuras de las ninfas se hacen difusas para su identificación particular a partir del Helenismo, y la falta de contexto de las obras nos lleva a llamar a ninfas a cualquier mujer joven en el espacio natural que ligeramente se adecúe a su iconografía.


    Las ninfas como diosas menores de la fecundidad para los campos serán las protagonistas de un sinfín de mitos eróticos, aunque la tradición mitológica nos advierte de que son seres extremadamente peligrosos para los humanos, como el ejemplo más representativo del rapto de Odiseo por la ninfa Calipso. En otras ocasiones las veremos manteniendo relaciones sexuales con dioses, entre los que destacan como amantes favoritos Zeus y Hermes, pero también en algunos mitos las vemos corriendo despavoridas de sus violadores, nótese el sobresaliente caso de Apolo y Dafne.


    Uno de los mitos más transcendentales de la memoria colectiva griega fue el de la náyade Aretusa y el enamorado dios-río Alfeo: conocemos esta historia a través de la versión de Ovidio en sus Metamorfosis, quien deja que sea ella misma la que narre su historia. La ninfa se sitúa en una fuente ubicada al norte de la Arcadia y cuenta que en una ocasión se desnudó y se refrescó en las aguas del río Alfeo. Sin embargo, al sentir que este quería agarrarla, comenzó a huir: «Yo corría de tal manera, y aquel salvaje me apremiaba de tal modo, que me asemejaba a la paloma que huye con temblorosas alas del gavilán». Desesperada, decide pedir ayuda a Artemis, y esta la envuelve en una nube. Pero Alfeo sigue buscándola, sucedió que «un sudor frío se adueña de mis angustiados miembros, de todo mi cuerpo caen gotas azuladas y… me transformo en líquido. Mas el río reconoce las aguas amadas y, abandonando la figura de hombre que había adoptado, se convierte de nuevo en su propia corriente para mezclarse conmigo. En ese momento la Delia [Artemis] rompe la tierra y yo, sumergida en oscuras cavernas, me veo transportada a la isla de Ortigia Siracusa… donde resurjo hacia el aire».


    En segundo lugar, debemos dar voz a otro mito muy extendido, el cual según el relato de Ovidio ambos protagonistas tienen el mismo final, pues serán fruto de la metamorfosis. El primero de nuestros protagonistas es Narciso (hijo de una ninfa), quien fue objeto de las palabras del adivino Tiresias quien le dijo que viviría muchos años: «si no llega a conocerse». La segunda protagonista es la oréada Eco, que según los versos de Eurípides: Hera la había castigado, por distraerla charlando cuando espiaba los amores de Zeus, a no hablar sino para reproducir las palabras pronunciadas por otro. Eco se enamoró de Narciso, pero él la despreció. Eco, tristemente afectada al no ser correspondida fue perdiendo su cuerpo y quedó reducida a su voz, paseando por las rocas y las cavernas repitiendo siempre la última palabra que escucha. Narciso, por su parte, descubrió en una ocasión mientras cazaba por el bosque, «una fuente cristalina, plateada y de aguas transparentes», se inclinó a beber y quedó «estupefacto a la vista de sí mismo, de forma que se mantuvo inmóvil como una estatua cincelada en mármol de Paros… Sin saberlo, se desea a sí mismo», da besos al agua e intenta abrazar su reflejo. Poco a poco, va perdiendo sus fuerzas y su vida, mientras que sus lamentos siguen siendo repetidos por Eco. Cuando murió, le lloraron las ninfas, que solo: «hallaron en lugar de su cuerpo una flor con el centro azafranado rodeado por blancos pétalos».


    Ovidio, en sus Metamorfosis, recitó otro de los mitos más peculiares protagonizados por una ninfa, pero que además forman parte de una leyenda del período helenístico que tiene su origen en Halicarnaso. Nuestra protagonista es una náyade, Salmacis, quien en algún momento mitológico se encontró con Hermafrodito (hijo de Hermes y de Afrodita), en una fuente cuando bebía agua, mientras ellas recogían flores. Nuestra ninfa se enamoró perdidamente de él por su belleza, pero Hermafrodito rechazó su amor; en ese momento la náyade lo raptó para llevarlo consigo, mientras que el joven pedía ayuda a los dioses, quienes actuaron de este modo: «los cuerpos mezclados de los dos se funden… de modo que no puede hablarse de mujer ni de hombre, pues parecen ambos sin ser ninguno», y Hermafrodito sale de las aguas de la fuente como un «mediohombre», con los «miembros debilitados» y la «voz no varonil», ahora es Hermafrodita. En realidad, esta historia mitológica tiene un trasfondo real, pues fue creada para explicar el fenómeno que algunos humanos sufrían en la Antigüedad, el hermafroditismo. La iconografía de este personaje se crea, posiblemente, tras el acontecimiento narrado en este mito, pues es Hermafrodita ya considerada una deidad menor que suele formar parte del tíaso de Dioniso. En el mundo del arte antiguo fue una de las deidades que más veces se representó, pero el modelo que perpetuó fue el creado por Policleto en ca. 125 a. C., generalmente conocido como Hermafrodita dormido.


    Los ríos y los montes


    Al contrario de lo que ocurre con las ninfas como personificaciones, los dioses-ríos y los dioses-montes sí pueden ser considerados personificaciones en el sentido más estricto de la palabra. En primer lugar, los ríos pueden ser considerados como genios o dioses y estar condenados a permanecer sujetos a la tierra, por lo que todas las historias mitológicas deben ocurrir su alrededor. La iconografía de los dioses-ríos se implanta desde muy pronto, suelen aparecer recostados en el suelo, desnudos o semidesnudos (cubiertos estratégicamente por un manto) y sin atributos, ejemplos de ello son sus figuraciones en el Templo de Zeus en Olimpia (ca. 460 a. C.) o en el Partenón (ca. 435 a. C.), imagen que perdurará durante todo el período del arte clásico. Con la entrada de las tendencias helenísticas en el arte, su iconografía se transforma y se les individualiza, se crea una especie de iconografía propia a cada dios-río, tomemos como caso el río Nilo en la Alejandría. Esta figura, copiada después en el período imperial, es mundialmente conocida a través del monumental conjunto escultórico del Nilo del Vaticano, se le figura particularmente con melena y barba largas y, coronado con una guirnalda de hojas, flores y frutas, aparece reclinado, apoyándose en una esfinge (animal procedente de la tradición egipcia). El dios-río Nilo permanece sobre un pedestal del que emana agua, lleva cornucopia, un cocodrilo al lado y un gran número de niños, que simbolizan los codos de su crecida anual; pues según escribió Filóstrato al describir un cuadro en la Antigüedad: «alrededor del Nilo juegan los “codos”, niños del tamaño de su nombre… anuncian cuál será su crecida en el país de los egipcios».


    
      [image: img28]

      
        Fig. 34. Dios-río Nilo (ca. siglo IV a. C.). Museo Pio-Clementino, Ciudad del Vaticano. www.museivaticani.va. La colosal estatua del Nilo fue descubierta en 1513 en el Campo Marzio, donde probablemente decoraba el llamado Iseo Campense, dedicado a las diosas egipcias Isis y Serapis. El río se representa como un anciano tendido sobre su costado, con una cornucopia llena de frutas en la mano izquierda y espigas de trigo en la mano derecha.

      
    


    En lo relativo a las personificaciones de los montes o dioses-montes, de igual modo que los dioses-ríos deben permanecer ligados a la tierra y las escenas mitológicas confluyen en ellos o cerca de los mismos. Entre estos dioses menores destacamos a Tmolo, uno de los pocos que desempeñó un papel relevante en la mitología, pues fue convertido en juez de un concurso entre Apolo y Pan. Con el cambio iconográfico del Helenismo, los montes serán ahora hombres de edades diversas que aparecen como los dioses desnudos o semidesnudos con manto reposados sobre una roca o montículo de tierra y, como atributo, pueden llevar en la mano un árbol.


    Los vientos


    Estos elementos de la naturaleza resultaron muy importantes para el desarrollo social de la Magna Grecia y, sin embargo, nadie mejor que Vitruvio para enfrentarse al número de vientos que marcaban los ritmos de la Antigüedad, en su Arquitectura llega a impartir la teoría de que el número de vientos es ocho, así como se puede observar en la Torre de los Vientos (ca. 50 a. C.) de Atenas. Teniendo en cuenta este número, veremos cómo los diversos vientos responden ante una iconografía determinada. En primer lugar, están los vientos meridionales y orientales, vestidos con túnica corta y manto e imberbes, estos son: Apeliotes (viento del este), que lleva un pliegue de su vestimenta lleno de frutos; Noto (viento del sur), que vuelca una vasija; Lips (viento del sudoeste), que lleva una proa de nave; solo el Euro (viento del sudeste) lleva barba y envuelve su brazo en el manto. En segundo lugar, encontramos los vientos septentrionales y fríos, ataviados como los anteriores, pero todos estos son barbados, ellos son: el Escirón (viento del noroeste), que porta una vasija; el Bóreas (viento del norte), que lleva una caracola; y el Kaikías (viento del nordeste), con una especie de escudo. De modo individual será concebido el viento Céfiro (viento del oeste), es un joven semidesnudo e imberbe, que lleva flores en un pliegue de su manto.


    Son pocas las historias mitológicas en las que los vientos son protagonistas, pero sin duda los que más veces aparecerán en escena serán Bóreas y Céfiro. Este último es especialmente despreciado en la Antigüedad por su actuación en el mito de Apolo e Hiacinto, pero también es conocido por su aportación en los mitos de amor, como el protagonizado por Amor y Psique o por él mismo y Flora. Aunque no fue muy influyente como imagen de los mitos antiguos, su figura individual sí lo fue, mundanamente conocido como el rapto de Oritía (princesa ateniense), hija de Erecteo: «Hasta su tierra la llevó el tracio Bóreas desde que la raptó en el Ática, cuando ella danzaba junto al río Iliso». Al ser el viento del norte, los griegos situaron su hogar en Tracia, y allí nacieron por tanto los hijos de este con Flora, Calais y Zetes, que intervendrían en la gesta de los argonautas.


    Las auras (brisas frescas) son, por su parte, unos pequeños vientos que se conocían y representaban en la Antigüedad desde el siglo V a. C., y así lo podemos comprobar en algunas inscripciones. Solían aparecer como personificaciones en las acróteras de los templos, pero en este sitio arquitectónico también se solían figurar a las nereidas, por su funcionalidad cercana al agua, sea como fuere, una de estas representaciones podrían ser las auras, como se observa en el Monumento de las nereidas de Jantos (ca. 380 antes de Cristo).


    Nereidas y tritones, los moradores del mar


    Los griegos antiguos crearon una imagen muy sencilla del fondo del mar: Poseidón y Anfitrite gobernaban este mundo marino desde su palacio, en él habitaban también las nereidas, Tritón («viejo del mar») y una serie de monstruos y criaturas marinas fascinantes. Pero con la entrada de la época clásica, en torno al siglo IV a. C. y en adelante, este mundo pacífico comienza a sacudirse y a derrochar vida y movimiento. Las principales responsables de la agitación son las cincuenta nereidas, todas ellas hermanas entre sí, que algunos mitólogos individualizarán al darles nombres propios, como veremos a continuación en dos casos concretos, Tetis y Galatea. Estas dos últimas, más la regente marina Anfitrite, son las únicas que aparecen con una imagen diferente, pues suelen aparecer desnudas y montadas sobre tritones y otros seres marinos. El resto de las nereidas suelen surgir en escenas mitológicas como decoración espacial, es decir, sin intervención, o en contextos funerarios como acompañantes del difunto, aunque lo más normal es verlas danzando en el mar junto a su padre Nereo, en el palacio de Poseidón. La iconografía de las nereidas es muy simple y apenas cambió con el tiempo, se las representaba vestidas con túnicas y mantos blancos, jóvenes, bellas y llenas de movimiento.


    Como contraposición a estas doncellas del mar, también habita entre las aguas los denominados por las fuentes antiguas como los «viejos del mar», entre los que destaca la figura de Tritón, un dios primitivo que en un principio fue asimilado por Poseidón, era claramente reconocible, pues tenía el tronco superior de cuerpo de un humano, y la otra mitad era una cola de pez o anguila. Esta imagen se mantuvo intacta durante los siglos, hasta que en el siglo V a. C. vemos cómo uno de estos viejos del mar, Nereo, cambia su aspecto de padre cuarentón de nereidas por la de un anciano de barba blanca, igualmente Tritón se envejece, pero se le representa con barba negra. Con la entrada del clasicismo, parece que estos dos personajes cambiaron sus papeles mitológicos, Tritón aparece en las leyendas mitológicas marinas como el hijo de Poseidón y Anfitrite y, por tanto, cambia su iconografía: puede aparecer, según la tendencia artística implantada en el momento de su representación, con una cola pisciforme o con dos piernas independientes en forma de cola de pez, se le presenta joven e imberbe y, según los versos de Ovidio, su atributo principal va a ser la caracola marina: «Tomó (Tritón) su hueca bocina, que crece en espiral desde su fina base y que, al impulso del soplo en medio de la mar, llena con su sonido las costas más apartadas».


    Los terceros habitantes de las profundidades marinas son los monstruos, la mayor parte de ellos híbridos, entre los que vamos a destacar a: los hipalectrios, a los hipocampos y a los ictiocentauros (centauros marinos), estos últimos responden a una representación muy variada y aceptada en todas sus formas, los podemos ver con patas delanteras en forma de aletas y con cuernos o pinzas de cangrejo en la frente, e incluso verse acompañados por ictiocentauras. Pero no solo habitaban las aguas los seres monstruosos, también podían habitar las olas otros seres peculiares como: el chivo marino (parte anterior de chivo con cola de pez), que según los expertos mitólogos es un ser que puede proceder de la influencia del dios mesopotámico Ea (el Capricornio zodiacal). Otras variantes de animales terrestres convertidos en acuáticos son: el toro marino, la pantera marina, el grifo marino, el carnero marino y el ciervo marino.


    Uno de estos viejos del mar merece un pequeña alusión, pues protagonizó una de las historias mitológicas más conocidas en la Antigüedad, se trata de Glauco, o también conocido como Glauco Póntico, físicamente caracterizado por tener una barba larga y una cola o piernas de pez o anguila. Responde al estereotipo de las habitantes comunes de mar, pero los poetas se asignaron en sus versos una aventura única, Ovidio nos cuenta como este ser había sido un mortal de nacimiento (hijo del rey Sísifo de Corinto), pero que se hizo inmortal al consumir una hierba: «La arranqué y la mordí con mis dientes. Apenas había mi garganta acabado de tragar aquel jugo misterioso, cuando noté que mis entrañas se agitaban y que mi corazón era atraído hacia otra naturaleza. No pude permanecer allí, sino que dije: “Adiós, tierra, a la que nunca volveré”, sumergí mi cuerpo bajo las aguas, y los dioses del mar me recibieron como a uno de los suyos».


    Prosigamos ahora con la historia de la nereida Tetis, como sabemos, fue pretendida por Poseidón y Zeus, pero después de conseguir su propósito, ambos dioses parecen olvidar que se enamoraron de ella, y la mitología griega le busca un esposo, pero esta vez mortal, para que el oráculo que le predijo que: «el hijo que tuviese sería más importante que su padre», no supusiera un peligro para los dioses. Entonces fue única en nupcias con Peleo, quien tuvo que convencerla, pues ante la humillación de rechazo de los dioses no quería formar parte de la trama, aun así Peleo se transfiguró en todo tipo de seres hasta conseguir enamorarla. Esta escena de mutación animal de Peleo es la elegida por los artistas de cerámicas de los siglos V y IV a. C., además de la representación de la boda divina de ambos.


    Por último, destacaremos a una de las figuras femeninas marinas más especiales de la mitología griega, se trata de Galatea, la descrita por los tratados antiguos como: «blanca como la lechosa espuma del mar». Ciertamente, la leyenda mitológica de Galatea es muy moderna y se cree que fue creada por Filoxeno de Citera (poeta de Siracusa, ca. 400 a. C.), quien dice que la nereida estaba perdida en las costas de Sicilia cuando la vio el propio cíclope Polifemo, el cual quedó al instante prendado de su belleza, quería conseguir su amor, por lo que intentó atraerla brindándole los más delicados poemas. Hasta este momento todas las fuentes mitológicas parecen estar de acuerdo, pero crean diferentes finales: en algunas composiciones parece que Galatea, aunque no acepta su amor, se apiada del buen corazón del cíclope y lo abraza, esta escena podemos verla en algunas pinturas de Pompeya; por otro lado, poetas como Ovidio describen en sus Metamorfosis una escena mucho más grotesca: Galatea enamorada de Acis y viceversa, en el momento en que Polifemo, tras trovar su amor, descubrió juntos a los enamorados, enloqueció de celos y aplastó a Acis con una roca; lo único que pudo hacer Galatea fue convertirlo en un río para salvar su espíritu.


    Helio, el sol de Grecia


    En la Grecia antigua, el sol va a estar personificado por un dios, Helio. Se trata de una deidad primitiva que posiblemente emane de la tradición religiosa de la Creta minoica, pues se relacionan con él algunos símbolos como el círculo o la roseta. El nombre de este dios solar, Helio, procede de la tradición indoeuropea, por lo que no es de extrañar que el mismo Hesíodo lo hiciera hijo de Hiperión y Tía (ambos titanes), que identificará como a sus hermanos a Selene (Luna) y Eos (Aurora). Es un dios que perfila su personalidad y sus atributos desde muy temprano, Hesíodo describe su carro y el Himno homérico IV a Hermes, fechable en el siglo VI a. C., marca de nuevo este atributo: «Helio, con sus corceles y su carro, se hundía bajo la Tierra, en el Océano». Desde inicios del siglo V a. C., Helio es representado como un dios con barba, siempre con un caballo y, con el paso de los siglos y el cambio de la estética, evoluciona de tal modo: vestido sobre un tiro de caballos alados; después, pierde la barba y, en época clásica, lo vemos en su forma más canónica: joven e imberbe, con una melena rubia rodeada por un nimbo radiado, va vestido con la túnica larga de los aurigas y se asienta sobre un carro tirado por cuatro caballos blancos (en un principio alados). La cultura helenística seguirá utilizando esta composición, así lo vemos en el Himno homérico XXXI a Helio. Aquí se puede demostrar que el casco al que aluden sus versos es el nimbo del dios:


    Intensa es la mirada de sus ojos bajo el áureo yelmo, y brillantes los rayos que surgen de él. En su cabeza, las relucientes carrilleras enmarcan entre las sienes un rostro encantador, que resplandece en la lejanía. Hermosa es la vestidura de fina labor que luce en torno a su cuerpo al soplo de los vientos, y hermosos los caballos uncidos al yugo cuando él, inefable, los lleva a través del cielo y los detiene, junto al áureo carro, en el Océano.


    Helio, aunque no se encontraba dentro de la composición de los doce dioses olímpicos, fue uno de los dioses más relevantes para el mundo griego desde el siglo IV a. C. y, como tal, su imagen se mejora circunstancialmente, en ocasiones lo vemos con una túnica que se vuela por el viento, acción que derivará en el desnudo progresivo del dios, depositando sobre sus hombros una clámide; en torno al siglo III a. C., Helio es concebido totalmente desnudo y, como Apolo, porta una corona radiada y una antorcha en la mano. A partir de este momento, Helio va a experimentar una nueva personalidad y unas funciones específicas, que fueron imitadas por los reyes helenísticos, quienes como Alejandro Magno se hacen representar con la corona radiada. De igual modo, algunas ciudades intentan relacionarse de algún modo con Helio y desarrollan cultos en honor al sol.


    Las historias mitológicas de Helio son bastante limitadas, pues este dios tiene una función principal que desarrollar cada jornada, lo que le impide formar parte de muchas leyendas, en algunos de los casos podemos verle ejerciendo su derecho como portador de la luz. En una ocasión le tiene que pedir ayuda a Zeus porque los marineros de la Odisea habían matado a sus toros sagrados en Sicilia, Zeus se reprende contra ellos porque Helio no puede actuar desde su carro. Es un observador y, por eso, desde las alturas de la bóveda terrestre es capaz de ver todas las acciones de los mortales, pero también de los dioses, recordemos que fue este el que le contó a Hefesto la infidelidad de su esposa con Ares.


    Conservamos una historia mitológica procedente de las obras trágicas perdidas de los dramaturgos Esquilo y Eurípides, el conocido como mito de Faetonte. La versión que ha llegado hasta nosotros procede de las Metamorfosis de Ovidio, según las cuales, Faetonte era hijo de Febo (hijo de Apolo o de Apolo como Helio-Sol), y las voces externas comenzaron a cuestionar su origen, por lo que aconsejado por su madre, Clímene, fue a ver a su padre que se encontraba en el Extremo Oriente, donde el Sol tiene su residencia, y le pidió como prueba de su paternidad «el carro y el dominio y gobierno de los caballos de alados pies durante un día». Pese a que su padre, Febo, le explicó los peligros del recorrido, Faetonte no quiso escuchar sus advertencias: «El eje era de oro, la lanza dorada, áurea la cobertura externa de la rueda y de plata el conjunto de los radios; perfectamente ordenados en el yugo, crisólitos y otras piedras preciosas devolvían a Febo, cuando se reflejaba en ellos, su centelleante luz». Pero la prueba en el carro tuvo un final horrible «los caballos, al no reconocer las manos que los guiaban, se movieron a su capricho, pasando sin orden entre los animales del zodíaco, quemando todo lo que les rodeaba». En consecuencia, la tierra y la naturaleza suplicaron a Zeus que diese fin a tal episodio y el padre de los dioses reaccionó ante sus súplicas: «Lanzó el trueno y el dardo que blandía junto a su cabeza, y arrancó al auriga de la vida y del carro a la vez. Espantáronse los caballos y, dando un salto hacia atrás, liberaron del yugo sus cuellos y abandonaron las desgarradas riendas. A un lado cayó el freno; al otro, el eje; allá los radios de las ruedas rotas, y por todas partes quedaron esparcidos los restos del destrozado carro». La muerte de Faetonte supuso para la mitología la simbología de un gran número de racionalismos, por ejemplo, al enterarse de la muerte del joven, Ovidio narra cómo las helíades, hijas del Sol, lloran desconsoladas hasta verse transformadas en chopos; su madre, Clímene, araña la corteza de estos árboles, arrancándoles unas lágrimas de sangre que se convierten en ámbar; y Cieno, al enterarse de la muerte de su amigo, tras llorar infinitamente se convertirá en un cisne.
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        Fig. 35. Helio, Cratera o Kylix ática de figuras rojas, (ca. 430 a. C.), British Museum. El dios del sol Helio, o tal vez su hijo Faetón, se eleva hacia el cielo al amanecer. El dios está coronado con la aureola del sol y conduce un carro de cuatro caballos alados. Los Astra Planeta (dioses de las estrellas errantes) se sumergen en el mar ante él. Selene y Eos persiguiendo al cazador Céfalo (que no aparece en la escena).

      
    


    De nuevo gracias a Ovidio conocemos cómo está íntimamente relacionado el desarrollo del ciclo solar con la mitología griega de la leyenda de Clitia y Leucótoe, los versos de las Metamorfosis nos hablan de que Febo se enamoró de Leucótoe (hija de un monarca persa), para poder estar con ella se transformó en su madre y entró en sus aposentos, allí recobró su aspecto y la violó. Clitia, otra enamorada del dios, se puso celosa y contó al rey persa lo sucedido atribuyendo parte de la culpa a Leucótoe; el monarca, furioso, dio muerte a su hija enterrándola viva, y Febo solo pudo metamorfosearla en árbol del incienso. Por su parte, Clitia no pudo sino consumirse de amor por el Sol, mirando su curso todo el día, y así se metamorfoseó en el heliotropo (flor que gira de esa forma).


    Selene, la luna de Grecia


    Selene es para la mitología de la antigua Grecia la personificación de la Luna y, por tanto, como diosa menor se asume hija de los titanes Hiperión y Tía, por lo que es hermana de Helio. Anterior al siglo V a. C., fue considerada como un elemento más del paisaje y, solo en el Período Clásico y helenístico, comprende una iconografía, que en el caso de la personificación de la Luna, será triple: en primer lugar podemos ver como una cabeza femenina con una media luna sobre esta, o como una joven con túnica y manto montada sobre un caballo, exhausto por haber estado cabalgando toda la noche. Esta iconografía es la que podemos ver en obras tan ilustres como en el Altar de Zeus en Pérgamo (ca. 180 a. C.) o en una metopa del Partenón (ca. 440 antes de Cristo).


    De vital importancia es comprender cómo se relacionó a esta diosa menor del elemento lunar con la diosa olímpica Artemis; parece ser que es una idea que se desarrolla en la literatura griega durante el siglo V a. C., y así lo podemos leer en las obras de Cicerón De natura deorum y en la de Virgilio la Eneida, quien además defiende, coincidiendo con las historias mitológicas de las Metamorfosis de Ovidio, la dualidad de Apolo como Helio. La iconografía de Selene como Artemis es bastante sencilla, pues se representa a la Luna transportando un carcaj con flechas y transitando por las estrellas.
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        Fig. 36. Selene (ca. siglo IV a. C.), Musei Capitolini, Roma. Fotografía de la autora. La diosa de la luna Selene sostiene una antorcha en una mano y una capa ondulante. Está coronada con la luna creciente.

      
    


    Selene, como diosa de la noche, es la personificación perfecta del desarrollo de los amores escondidos y, dejando de lado las relaciones que tuvo esta con el padre de los dioses, Zeus, trataremos el enamoramiento entre esta y Pan, quien según Virgilio «con una ofrenda de nevado vellón». Aunque el más importante de estos amores nocturnos es el que protagoniza la luna junto a Endimión, pues fue muy representado por las artes plásticas. El mito de Endimión y Selene fue ya citado por Safo en un poema (que hoy no conservamos), que se representó en cerámicas del siglo V a. C. Sin embargo, conocemos la historia completa gracias a unos versos de un poema de temática bucólica helenística, que podemos leer con las palabras de Apolodoro: «Como Endimión destacara por su belleza, Selene se enamoró de él y Zeus le otorgó que escogiera lo que desease. Él escogió dormir eternamente, permaneciendo inmortal y sin envejecer». Tras este episodio la diosa describe esta situación en los diálogos de los dioses de Luciano: «Me parece guapísimo, sobre todo cuando, tras extender sobre una piedra la clámide, se acuesta en ella; se escapan de su mano izquierda los venablos que con ella sostiene, y su brazo diestro, arqueado en torno a la cabeza, se adapta a la forma de su rostro; él entonces, totalmente relajado por el sueño, exhala un aliento de ambrosía. Yo entonces desciendo sin hacer ruido, caminando de puntillas para no despertarlo ni asustarlo».


    Nyx, la noche y Hécate, la oscuridad


    La diosa Nyx, cuyo nombre en latín significa “nieve”, es para los antiguos griegos la personificación de la noche. En la Teogonía de Hesíodo es descrita como uno de los personajes mitológicos procedentes de la tradición primitiva, hija del Caos y del Erebo y, por ello, es una de las pocas asimilaciones antiguas que tiene una iconografía propia. La primera representación que se ha descubierto de la noche se encuentra en el Cofre de Cipselo (ca. siglo VI a. C.), y allí, según describe Pausanias se la veía llevando en sus brazos a dos niños de pies torcidos, Hipno (el Sueño) y Tánato (la Muerte), de los que Nyx era nodriza. Con el paso del tiempo, Nyx transforma su iconografía y, en el siglo V a. C., podemos verla junto a Selene y Helio, montada en un carro tirado por dos caballos; pero en este momento también se la identifica como una mujer alada o no, con un largo velo que mueve el viento (símbolo de la oscuridad de la bóveda celeste), suele correr tras Selene a caballo, esquema compositivo que comprobamos en el Altar de Zeus en Pérgamo (ca. 180 antes de Cristo).


    Hécate es una deidad de origen asiático, que también será hija de unos titanes. Como deidad menor en la religión griega, no va a ser partícipe de las leyendas mitológicas de los olímpicos, pero sí estará presente en alguno de los actos más relevantes de la evolución social y cultural de los griegos. Desde sus inicios se la relaciona con el mundo de los rituales funerarios, encontrando sus esculturas en los lugares más diversos. Se conoce que los rituales en su favor, sobre todo a partir del siglo V a. C., comienzan a realizarse por la noche, lo que les da un halo de misterio, que progresivamente convirtió a estos ritos en fruto de los escenarios de la magia, de las hechiceras y los brujos, pues la oscuridad de la noche permite hacer todo lo prohibido por la luz moralizante. Iconográficamente hablando, Hécate será figurada en el Período Arcaico vestida y llevando en su mano una antorcha, cuando ejerce su función funeraria de acompañante de almas al Hades, de ahí que en algunas ocasiones la veamos junto a Perséfone y Deméter. Con el Período Clásico, Hécate pasó a formar parte de la corte del inframundo y, junto a las erinias, será figurada con falda corta, botas y su atributo la antorcha.


    Eos, la aurora


    Eos, hija de los titanes Hiperión y Tía y, consecuentemente hermana de Helio y Selene, es la personificación de la aurora y descrita como «la de azafranado peplo», aunque otra de sus descripciones es la de «la de los dedos de rosa», dedos con los que se suponía que abría las puertas de la bóveda celeste para permitir que el carro de Helio cumpliera con su misión. Como elemento celestial, su concepción es igualmente primitiva, Hesíodo nos habla de ella como la esposa de Astreo (hijo del titán Crío), y madre junto a este de Eósforo (el lucero matutino) y de los vientos Céfiro, Bóreas y Noto.


    Eos aparecerá en muy pocas narraciones mitológicas, según relata Ovidio en Metamorfosis, una de estas es en la que participan dos príncipes en los tiempos primitivos de Atenas. Según cuenta esta historia Céfalo y su amada Procris están casados, pero Eos estaba enamorada de uno de los contrayentes, Céfalo, a quien se llevó consigo. Tras varios intentos por ser liberado, la aurora lo deja libre diciéndole esto: «¡Deja tus lamentos, ingrato, ten a Procris! Pero, si mi mente es capaz de ver el porvenir, llegarás a desear no haberla tenido». Tiempo después, tras ser liberado, Céfalo, recordando las palabras que le había dicho Eos, sospechó que su esposa podría serle infiel, y sembrando la duda entre los amantes Procris se marchó: «vagaba por los montes dedicándose a las aficiones de Diana». Céfalo seguía enamorado de su esposa y decidió ir a buscarla al bosque donde la encontró cazando, ella, creyendo encontrar un animal lanzó hacía ya una jabalina, matando de una herida mortal a su mujer, la cual murió en sus brazos.


    Más definitiva fue la acción de Eos en el desarrollo del mito del príncipe troyano Titono, como relata el Himno homérico V a Afrodita:


    A Titono lo raptó Eos la de áureas flores, a él que, aunque de linaje humano, era semejante en belleza a los inmortales. Después, se puso en camino para suplicar al Crónida (Zeus), amontonador de nubes, que lo hiciera inmortal y le diera vida eterna. Zeus asintió con su cabeza y cumplió su deseo. ¡Inconsciente de ella!: no se le ocurrió a la augusta Eos pedir para él la juventud exenta de funesta vejez… Cuando esta empezó a abrumarle por completo… lo encerró en una cámara y cerró las espléndidas puertas. Su voz fluye sin cesar, pero nada queda del vigor que antes había en sus flexibles miembros.


    Titono se metamorfoseó en una cigarra, como marca la mitología posterior fue junto con Eos padre de Memnón, soberano de los etíopes que acudió a la guerra de Troya.


    La aurora griega es asimilada desde muy pronto como deidad menor y, por tanto, es tempranamente representada en el arte arcaico como una mujer vestida con túnica y manto, en dos funciones y composiciones distintas: puede figurarse alada o volando montada sobre un carro tirado por dos o cuatro caballos; en este caso, suele aparecer con alas si sus caballos no las llevan, pues su función es la de encumbrarse por los aires para moverse por el espacio, siguiendo la órbita de Selene y precediendo a Helio. A veces su imagen se suele confundir con la de Nyx, pues ambas se encuentran entre los dos astros en cada jornada; Eos se diferencia por llevar consigo unas vasijas (donde porta el rocío) y acompañada de Eósforo (el lucero de la mañana).


    Eósforo y Héspero, unas estrellas


    Los griegos antiguos concibieron a Eósforo como la personificación del lucero de la mañana, (o también conocido como Phosphóros que en latín significa Lucifer), que, según las descripciones de las épocas de Hesíodo y Homero, era una estrella diferente a Héspero (el lucero vespertino). Tal era su diferencia que procedían de familias genealógicas distintas: este último era hijo del titán Atlante, mientras que Eósforo era hijo de Eos. Se mantuvieron separados hasta finales del siglo VI a. C., cuando los pitagóricos se percataron de que se trataba de un único astro, que con el avance de las observaciones astronómicas concluirían que ambos eran el planeta Afrodita. Aun sabiendo que ambos eran un planeta con nombre femenino, la diosa del amor romana, la Afrodita griega, se les siguió representando como dos seres masculinos. Su primera iconografía conocida emana de una pintura fechada en el siglo IV a. C., en la que las dos estrellas son figuradas como dos efebos o niños alados, con antorchas en las manos. Realmente, hay casos en que resulta casi imposible distinguirlos de Eros, mientras que, en otras ocasiones, sirven de duales a Castor y Pólux en su función astral y se confunden a veces con ellos si van a caballo.


    LOS DIOSES DE LA VIDA Y LA MUERTE


    Dioses de la vida, la salud y la enfermedad


    Decía Homero que la vida de los hombres era cíclica: «Como las generaciones de las hojas, así son las de los hombres», para él los hombres y las mujeres viven en un ciclo de renovación eterna que parte de la naturaleza, pero cuya existencia depende únicamente de los dioses, que son los responsables del nacimiento, juventud de la humanidad, funciones de las que Ilitía y Hebe eran abanderadas. En realidad, los griegos antiguos no se preocupaban por los ciclos de la humanidad, es decir, los estados de infancia, juventud, madurez y vejez, que podemos entender únicamente a través de la correspondencia de estos con las cuatro estaciones del año expuesta magistralmente por Ovidio en las Metamorfosis.


    En primera instancia, fueron los encargados de sanar y transmitir las enfermedades los gemelos olímpicos Apolo y Artemis, pues son considerados desde antiguo los dioses a los que rendirán homenaje los médicos. Sin embargo, con el paso de los siglos, los griegos entendieron que estos dioses polivalentes tenían demasiadas funciones como para poder centrarse en dar buena labor de protectores-sanadores. Por lo que la ética social creyó necesario la creación de un nuevo dios menor que a la vez fuera médico, y que antes de su dignificación fue mortal, acto que le legitimaba para conocer de primera mano los dolores de la humanidad. Se trata sin lugar a duda de Asclepio, hijo de Apolo y de Coronis (princesa tesalia), un dios que recibió culto en muchos santuarios, aunque su santuario oficial se situó en Epidauro.


    Los mitos de Asclepio son mucho menos numerosos que los de otras deidades menores, por supuesto debido a que se trata de un dios nuevo, su ciclo mitológico se centra en su etapa como mortal: nacimiento, educación por el centauro Quirón y su etapa jovial hasta que Zeus le castigó fulminándolo con un rayo por atreverse a resucitar a los muertos. Poco más se sabe de él, apenas unas líneas de su genealogía, se sabe que estaba casado con Epíone y que con ella tuvo a Podalirio y Macaón, los célebres médicos aqueos que trabajaron curando a los heridos de la guerra de Troya. Se sitúa su santuario en Epidauro después de ser divinizado, no obstante, la leyenda de su nacimiento se escribe después, y será entonces cuando se diga de él que tuvo dos hijas, Higía y Panacea, esta última será la personificación del remedio universal. La iconografía clásica del siglo IV a. C. muestra a Asclepio como joven y sin barba, con pelo corto o largo, pero con su atributo fundamental: el bastón en el que se enrolla una serpiente. La simbología de la serpiente es muy potente, pues debemos recordar que la serpiente rejuvenece cada año al mudar de piel y su veneno se utiliza en medicina en muchas ocasiones. La actitud que portan sus figuraciones son variadas, puede aparecer entronizado o de pie, y solo a partir del período helenístico, Asclepio es siempre un hombre maduro y barbado, con cara bondadosa, cubre su torso desnudo con un manto y decora su cabello con una cuerda, como atributo indispensable lleva la vara y la serpiente, pero además podremos verlo con un copa o patera donde deposita sus mejunjes curativos.


    Relevante es sin duda Higia, una de las hijas del nuevo dios, pues es la personificación de la salud y del bienestar físico. Según los expertos en religiones antiguas se pudo tratar de una diosa menor con leyendas mitológicas particulares, que perdió su función e importancia a partir del siglo V a. C., cuando se la emparenta con Asclepio. Entonces parece que ambos personajes se unen en un conjunto divino indivisible, pues desde entonces serán representados infinidad de veces desde el siglo IV a. C. Como figura independiente, Higia será reconocida por ir vestida con túnica y manto, en ocasiones muestra un pecho al descubierto y conserva en sus brazos, o en torno a un bastón, o incluso alrededor de su cuerpo, una gran serpiente.


    El sueño y la muerte


    Hipno (el sueño) y Tánato (la muerte), son dos aspectos de la vida de la humanidad lo suficientemente importantes como para tener su propio espacio en la mitología de la antigua Grecia. Como dioses hermanos, fueron hijos de Erebo y Nyx (quien se presenta según la tradición como su madre o como nodriza). Su iconografía los retrata como dos hombres (alados y a menudo con barba, aunque lo normal es que Hipno tienda a parecer más joven que su hermano) que viven en el Hades y del que solo salen para hacer frente a los mortales y cumplir con las funciones vitales de estos. Aparecen en escenarios mitológicos como unos seres pequeños o de tamaño real, que revolotean sobre los personajes muertos o dormidos. Desde el siglo VI a. C., se les atribuye la función de traslado de los cuerpos de los muertos, así se nos cuenta que hicieron en la Ilíada con el cuerpo del héroe Sarpedón en la guerra de Troya; aunque en realidad podían portar el cuerpo de cualquier difunto independientemente de su estatus social.


    En el siglo IV a. C., la vida de estos hermanos se separa para siempre en las obras plásticas y en la tradición literaria, Tánato desaparece como portador de difuntos, para convertirse en la personificación de la muerte. Mientras que su hermano, Hipno, sufre una transformación bastante más halagüeña, su imagen cambia por completo y se transforma en un joven alado, que siempre parece tener sueño o aparece en posición de adormecimiento. Poco tardará en convertirse en el Hipno helenístico, que sustituye a menudo sus grandes alas dorsales por otras situadas en las sienes, y que vuela sobre el mundo en la noche para dormir a los mortales, con un cuerno con sustancias somníferas o con flores y frutos de adormidera.


    Pero este no es el único personaje que tiene la función de dormir a los mortales. Morfeo comparte con este la misma misión y, aunque no hemos conservado iconografías antiguas sobre él, sabemos de su existencia por medio de las descripciones de obras que hoy hemos perdido por escritores contemporáneos que sí pudieron disfrutar de ellas, es el caso de Pausanias que recuerda una escultura de Oniro en el Asclepio de Sición y Filóstrato que lo describe en una pintura de este modo: «en actitud relajada, con un vestido blanco sobre otro negro para sugerir, en mi opinión, su doble condición diurna y nocturna; lleva un cuerno en las manos por el que hace pasar los ensueños».


    Las moiras


    La sociedad de los antiguos griegos creía en el destino y, por lo tanto, entendían que sus vidas no dependían de sí mismos, sino que estaban prefijadas y, fuera de un modo o de otro, cumplirían siempre con la función con la que habían sido destinados a hacer. El destino de cada personaje tenía un único fin, la muerte de la que nadie podía escapar, así la vida de los griegos transcurría esperando el momento de su final, de su futuro, del que eran responsables las moiras. Estas deidades menores que habitaban en el Hades, religiosa primitiva, que las hace hijas de la noche, Nyx. Por el contrario, el poeta Hesíodo, con la intención de hacerlas menos horribles, las hace formar parte de la familia de los dioses olímpicos, por lo tanto las tres moiras serán hijas de Zeus y de Temis y hermanas de las horas, según el propio Hesíodo en Teogonía: «Cloto, Láquesis y Atropo, y conceden a los mortales, cuando nacen, la posesión del bien y del mal», o «el ser felices o desgraciados». Siempre son figuradas en trío, en el modo que podemos observar en el Vaso François durante las bodas de Tetis y Peleo (ca. 570 antes de Cristo).


    Las moiras son unos personajes que aparecen representados tanto en el nacimiento de una persona como en el momento final de su muerte, el propio Homero trata a las moiras como: la moira en singular, se refiere por lo general a la muerte, lo que nos lleva muchas veces a pensar en el momento en el que son concebidas como un trío. En el siglo V a. C., su iconografía se vuelve cárnica y a partir de entonces serán representadas de este modo: como tres mujeres serias, ataviadas con un peplo o con una túnica y manto, además, portarán atributos esenciales como cetros, uno cada una, y una misteriosa caja; con el cambio de siglo, las podemos ver también como hilanderas, representando una escena en plano secuencia: una primera moira aparece hilando con un uso, otra de ellas alisando el hilo con una espátula, y la tercera, sujeta una caja para guardar los hilos cortados. Las Parcas o Fata, de la tradición romana, copiaron la iconografía de las moiras griegas, pero les añaden atributos nuevos: portarán una balanza, un rótulo para escribir el destino, un globo terrestre y un reloj de sol para fijar cada existencia en el espacio y en el tiempo. Con estos instrumentos se las representará siempre juntas en sarcófagos y mosaicos, hasta fines del siglo IV después de Cristo.
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        Fig. 37. Artemis, Atenea y las moiras, dinos de figuras negras atenienses, atribuido al pintor de Sophilos (ca. 580-570 a. C.), British Museum. Las diosas Artemis y Atenea viajan juntas en un carro tirado por un caballo blanco y tres caballos oscuros. Atenea sostiene las riendas y Artemis lleva un arco. El suyo es el último de los cinco carros representados en la procesión: el primero, el tercero y el quinto, cada uno con una de las diosas que competirían por la manzana dorada de la discordia en la boda. Atenea es notablemente la única conductora de carros que está detrás de su pasajero en la silla, lo que la coloca en la misma posición que sus rivales Afrodita y Hera sobre las suyas. Las tres moiras caminan al lado del carro.

      
    


    Las almas de los muertos y los condenados


    El Hades era un mundo poblado por infinidad de seres y criaturas, por ello en él no solo vamos a encontrar genios y otros monstruos, pues allí también residían las almas de los difuntos, que jornada tras jornada vagaban por las estepas, montes y abismos por el que estaba compuesto el mundo del más allá de la tradición griega antigua. Las almas de los muertos se pueden dividir en dos grupos de personajes, presentados en dos estados diferentes: si son almas de personajes desconocidos pueden representarse como humanos, en ocasiones de pequeño tamaño y con unas alas; por el contrario, si los personajes que nos encontramos allí son célebres, aparecen con su aspecto más reconocible en las historias mitológicas, es decir, aunque un héroe muera viejo, aquí será visto en su estado físico más imponente.


    Homero y Hesíodo, se percatan de la presencia de unos seres o genios antiguos que habitan en el Hades, tienen una personalidad muy compleja, y son conocidos como las Keres, una especie de espíritus con forma femenina (personificación de la muerte violenta). Estos genios son avistados siempre en los conflictos armados, rondando las figuras de los guerreros, su iconografía, se establece entre los siglos VIII y V a. C., como esfinges, cuya diferencia con la Esfinge de Tebas se marca por el contexto en el que aparecen, pero fisionómicamente son iguales. Otras fuentes y tratados antiguos hablan de estas Keres como espíritus individuales que tenían cada uno de los guerreros que actuaban a la vez como destino y alma. Es interesante ver como en algunas pinturas cerámicas, a lo largo de todo el arte griego, se puede representar a Hermes pesando en una balanza las Keres de Aquiles y Héctor, figuradas como pequeños guerreros o como almas aladas, la que pese más estará preparada para morir y, de este modo, se decidía el destino de los mortales (es un suceso conocido como psicostasia o kerostasia).


    De entre todas las almas que comprenden los diferentes espacios del Hades, las más reconocibles son las de los grandes condenados, que no faltan en ninguna descripción antigua de los infiernos, pues su intención era la de ser una historia aleccionadora para toda la sociedad de la Hélade en su conjunto más complejo. Peculiar es el escarmiento de Ticio cuyas similitudes iconográficas entre su castigo y el de Prometeo ya conocemos. Su historia es bastante triste, pues como hijo ilegítimo de Zeus, fue escondido tras su nacimiento dentro de Gea (la Tierra), por lo que se desarrolló como un gigante. En uno de sus ataques de celos, Hera le convenció de que debía violar a Leto, idea que causó su terrible final, pues tuvo que enfrentarse a los gemelos divinos, Apolo y Artemis, quienes acabaron con su vida; este combate puede verse en el Altar de Zeus en Pérgamo (ca. 180 a. C.), pero sobre todo en cerámica griega del siglo VI y IV a. C. Según cuentan las leyendas más antiguas, Ticio quedó tendido en el suelo del Hades, momento que las serpientes, buitres o águilas aprovechan para devorar su hígado, que renace con las fases de la luna.


    Al lado de este se sitúa a Sísifo (fundador de Corinto y de los juegos ístmicos y padre del dios marino Glauco). Según trataba una de las tragedias perdidas de Eurípides: Sísifo había marcado las pezuñas de todas sus reses para descubrir cuándo le habían robado alguna y quién la tenía. Pero un día su habilidad se le volvió en su contra cuando le contó al dios-río Asopo dónde se había llevado Zeus a su hija Egina, logrando a cambio que este hiciese brotar una fuente en Corinto. Zeus, enfadado por haber sido traicionado, mandó a Tánatos llevárselo, en ese momento Sísifo le puso unos grilletes, por lo que nadie murió hasta que Ares liberó a Tánatos, y puso a Sísifo bajo su custodia en el Hades. Cuando Zeus decidió qué hacer con él, le pidió a Tánatos que lo soltara e hizo prometer a su esposa que no le tributaría los honores fúnebres, a cambio este podría volver a su hogar y vivir junto a ella unos años más hasta su muerte. Como alma difunta, Sísifo fue condenado a empujar continuamente una roca hasta lo alto de una colina y, en el momento que alcanzaba la cima, esta roca rodaría de nuevo hacia abajo, así, Sísifo tendría que repetir el recorrido infinitamente.
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        Fig. 38. Perséfone y Sísifo, ánfora de figura negra del ático (ca. 530 a. C.), Staatliche Antikensammlungen. www.wikipedia.com. En el lado A se representa a Perséfone y Sísifo empujando su roca en el inframundo.

      
    


    También se encuentra allí Tántalo (monarca de Frigia, padre de Pélope y de Niobe). Este rey fue uno de los más amados por los dioses y, según los tratados antiguos, en una ocasión fue invitado por los dioses al Olimpo a participar junto a ellos en un banquete, pero su carácter engreído le hizo robar para sus compañeros mortales néctar y ambrosía, botín que compartió con sus amigos al bajar de nuevo a la tierra. El castigo impuesto a este mortal fue muy acorde a la acción que desempeñó en contra de la moralidad de los dioses, fue condenado a estar sumergido en una laguna hasta el cuello, el agua huía de su boca cada vez que quería beber y, por mucho que se esforzase, nunca podía alcanzar las frutas que colgaban sobre su cabeza, porque las ramas se elevaban para impedirlo.


    El siguiente en la lista de los grandes condenados es Ixión (rey de los lapitas). Conocemos la historia mitológica de este condenado gracias a que fue uno de los personajes más vivos de la tragedia ateniense de finales del siglo VI a. C. Tachado como un criminal, sus malos actos comienzan con el asesinato de su suegro tras sus nupcias, acción que desarrolló bajo la inducción de la locura por parte de las erinias. Zeus apiadado de él lo purificó, pero Ixión, lejos de ser agradecido, respondió con un intento de violación a la reina divina, Hera, acto que no logró dado que la diosa puso una nube entre ambos. Fue la nube la que quedó fecundada por Ixión y, de ese modo, nació el primer centauro. Zeus cansado de sus actos lo condenó a ser atado a una rueda incendiada que gira sin parar, esta versión es la contada por Ovidio en las Metamorfosis. Será esta la imagen que los artistas reproduzcan un Sísifo bajo esta tortura en el Hades junto a Zeus lanzando la rueda.


    Pero también vamos a encontrar en el Hades algunos castigos colectivos, como al que estaban destinadas las cincuenta danaides o bélidas. Según una leyenda narrada por Hesíodo, estas llegaron a Argos tuteladas por su padre Dánao, allí pidieron auxilio pues venían huyendo de los cincuenta hijos de Egipto. Dánao fue coronado rey durante una gran sequía, que duró hasta que una de sus hijas, Amimone, consintió tener relaciones sexuales con el dios del mar Poseidón. Finalmente, las danaides fueron casadas a la fuerza con los hijos de Egipto. Sin embargo, siguiendo las órdenes de su padre, cada una de ellas mató a su marido en la noche de bodas (solo Hipermestra perdonó la vida a su marido, Linceo). Después de la masacre las danaides se casaron con hombres del territorio, dando origen divino a la población de los argivos, pero el único hijo de Egipto vivo, Linceo, al final las mató. El castigo que les aguardaba en los infiernos consistía en llevar agua a una gran tinaja colocada en el suelo, pero su labor es infinita, porque esta tinaja tiene un agujero y, por tanto, es imposible de llenar. Esta condena la conocemos a partir del siglo IV a. C., gracias a su exposición en los textos y a las representaciones artísticas.


    Si existieron los grandes condenados, por lógica debieron de existir también los pequeños condenados, o castigados a pasar la eternidad en el Hades envueltos en su pena, un buen ejemplo sería el caso de Teseo y Pirítoo, que quedaron fijados a sus sillones cuando bajaron a los infiernos para raptar a Perséfone. El primero consiguió escapar, pero el segundo quedó eternamente condenado a, según cuenta una fábula popular, trenzar constantemente una cuerda que un burro va comiendo, así nos lo atestigua Pausanias en la descripción de una obra que hace en la Nekyia de Polignoto.


    LOS DIOSES COMPAÑEROS


    Las adivinas de Apolo


    Estrechamente relacionado con la función más humanista del dios, como protector de las artes, de la música y la poesía encontramos a otros personajes únicos y elegidos entre toda la humanidad para llevar a cabo una de las acciones más determinantes para los griegos, predecir, ver o adivinar el pasado, el presente y el futuro, en conclusión, el destino. Esta actividad sagrada se llevará a cabo al aire libre o en santuarios dedicados a Apolo y responden, en general, a unos rituales de trance, en los que el propio dios Apolo bajo el enthousiasmós, habla por boca de sus oráculos.


    La adivina más importante de toda la tradición y religión antigua, no solo de Grecia, sino de todo el mundo antiguo fue la pitia que residía en el oráculo de Delfos. Era una mujer que entraba en trance en este santuario panhelénico, y que predecía y dictaba el oráculo tras haber realizado un complejo y exhaustivo ritual que consistía en: estar sentada en el trípode, tras haber bebido agua de la fuente Castalia e inhalar el laurel. Reconocemos su iconografía particular, y la distinguimos de las otras mujeres oraculares a través de su plasmación de la copa ática del Pintor de Codro (ca. 440 a. C.), en la que Egeo consulta a Temis, vestida como una pitia primordial, y podemos decir que iba engalanada con una túnica larga y manto cubriendo la cabeza.


    Una de las adivinas independientes de los santuarios, pero que de igual modo dependían de las iluminaciones del dios Apolo fue, entre otras, la más importante, Casandra (hija del rey Príamo), que auguraba en la guerra de Troya: «Deseoso Apolo de yacer con Casandra, le prometió enseñarle la adivinación. Pero ella, cuando la hubo aprendido, se negó a satisfacer sus deseos; y Apolo, en venganza, privó a sus profecías de la capacidad de persuadir». Otra de estas mujeres autónomas, fue Sibila, una mujer de la que Heráclito señalaba, en el siglo VI a. C., que «lleva más de mil años emitiendo con la voz del dios y con boca posesa cosas tristes, sin composturas ni perfumes». Mujer o leyenda, se le fueron atribuyendo tantas predicciones escritas que, con el paso del tiempo, se empezó a pensar que en realidad no pudo ser la autora de todas, por lo que entre los siglos IV y III a. C., esta se multiplicó, pasando de ser una a varias, así nacieron las: Sibila Helespóntica (Troya); la Sibila Eritrea (Asia Menor); la Sibila Délfica (Samos); la Sibila Pérsica o Caldea; la Sibila Líbica; la Sibila Frigia; la Sibila Cimeria; la Sibila Tiburtina y la Sibila Cumas, la más conocida por dar ayuda a Eneas en su llegada a Italia, así lo narra Ovidio en sus Metamorfosis, en boca de sí misma: «Apolo me dijo: “Elige lo que tú quieras, doncella de Cumas: gozarás de lo que desees”. Yo le mostré un puñado de arena y le pedí, insensata, alcanzar tantos años como granos tenía en la mano. Mas me olvidé pedirle la eterna juventud… Son ya siete siglos los que han pasado por mí, y aún me queda, para igualar el número de las arenas, ver otras trescientas cosechas y otras trescientas vendimias».


    Tal era la fama e importancia de estas Sibilas, que los propios cristianos las asimilaron para la predicación de una nueva religión, y como engranaje entre las tradiciones paganas antiguas y las nuevas. Así algunos primitivos padres y santos de la Iglesia, como Lactancio, adecuaron algunas de las predicciones de las Sibilas para convertirlas en profecías sobre la venida de Cristo. De este modo, la Sibila de Cumas auguró que «unos magos, ofreciendo grandes dones, entregarán oro, incienso y mirra»; la profecía de la Sibila Frigia habría sido: «El propio Dios quiso enviar desde el cielo a su hijo al cuerpo materno de una Virgen, a la que se lo había anunciado un ángel»; la Sibila Tiburtina adjuntaría: «Concebirá en Nazareth al Dios al que verán en los campos de Belén», y por último, la Sibila de Delfos anunció: «Conócete a ti mismo», fue interpretada de este modo en el mundo cristiano: «Conoce a tu Dios, que es el verdadero Dios».


    Las musas


    Apolo, como el dios responsable de la música y la poesía, debe ejercer una tarea de gran perfección en ambas y, para ello, se va a rodear de las célebres nueve diosas menores que le complementan en ese cometido, danzando en torno suyo en el Olimpo y dedicándose, juntas o por separado, a inspirar a los literatos y a los músicos, ellas serán las musas (hijas de Zeus y Mnemosine). Sus primeras referencias aparecerán en los poemas de Homero, y el mismo Hesíodo las presentó y les dio nombres, los cuales serán utilizados por siempre: CIío (la que da fama), Euterpe (la encantadora), Talía (la festiva), Melpómene (la que canta), Terpsícore (la que deleita con la danza), Erato (la amable), Polimnia (la de múltiples himnos), Urania (la celestial, y según los versos de Hesíodo: «la más importante de todas») y Calíope (la de bella voz).


    El origen de las musas es un tanto difuso, pues fueron consideradas por algunos estudiosos como deidades primitivas, como una especie de ninfas primarias, que con su evolución e imposición de las nuevas deidades en toda la Magna Grecia se convirtieron en las musas. Se relacionaron con Apolo al entrar en contacto con él a través del monte Pieria, en el macizo del Helicón y el Parnaso (en la fuente Hipocrene o en la fuente Castalia). Sea como fuere, lo importante es que las musas siempre han aparecido, desde el principio de los tiempos, en compañía del dios de la música.


    Las musas aparecen siempre figuradas en un conjunto de jóvenes indiferenciadas. Al ser consideradas parte del cortejo de Apolo, durante los primeros siglos no aparecen determinadas con un número concreto, solo se las representa junto a Apolo y a Mnemosine. Tendremos que esperar hasta el siglo V a. C. para conocer su figuración iconográfica: en un primer momento cada una tañe un instrumento diferente, sin una asignación fija a la hora de otorgar uno en concreto. Platón (siglo IV a. C.) crea la teoría de que cada musa debería tener a su cargo un género concreto, ser la personificación particular de cada uno. La especialización de las musas es una idea muy tardía, que solo se contempla en el Helenismo para solventar el problema de la distribución por géneros científicos de las nuevas bibliotecas de Rodas, Alejandría y Pérgamo. Solo entonces las musas alcanzaron sus funciones y atributos esenciales: Melpómene fue la personificación de la tragedia, figurada con el traje de los actores trágicos (la túnica larga, el manto, los coturnos y una máscara expresiva). Por su parte, Talía fue la personificación de la comedia, fue representada como un actor de la comedia nueva (con zuecos, pedum y máscara imberbe). Urania fue la personificación de la inspiración de los poetas y científicos dedicados al estudio de los astros y, por lo tanto, llevó como atributo la esfera celeste. Clío fue la protectora e inspiradora de los historiadores, por lo que se le impusieron como atributos el rollo escrito y el cálamo para escribir. Calíope, la descrita por Hesíodo como «la más importante de todas», fue la personificación de la épica, el género más prestigioso y antiguo. En el momento de su designio, ya nadie cantaba los poemas épicos, sino que eran escritos y leídos, lo que ocasionó un problema a la hora de diferenciarla de Clío. Erato fue la personificación de la poesía erótica, la lírica, sin embargo, hubo artistas que no supieron diferenciar entre el lenguaje común y la lira de la cítara, y le pusieron como atributo esta última, que habría encajado notablemente mejor con Calíope. La musa Terpsícore fue la personificación de la danza y de las canciones ligeras, de nuevo los artistas erraron en la elección del atributo que debía llevar y le asignaron la lira o la cítara, pero lo más natural era representarla en actitud danzante. Euterpe fue la personificación de todas las composiciones poéticas y como atributos llevó las flautas (concretamente el aulós). Por último, Polimnia fue la personificación del himno a los dioses pero también se la hizo figura de la oratoria y, en alguna que otra ocasión, también pudo ser la imagen de la retórica.


    En este punto, las musas tenían asignadas sus funciones y solo quedaba verlas en sus propios ciclos. Para ello recurriremos a una composición (de autor desconocido) que a través de los versos de un poema latino permitía evocar el sentido de cada una:


    Clío, cantando gestas, devuelve la vida a los desaparecidos. Euterpe impulsa las cañas con soplos de dulce son. La cómica Talía divierte con su lascivo discurso. La triste Melpómene recita con boato trágico. Mediante su cítara, Terpsícore mueve, gobierna e incita los afectos. Erato, manejando el plectro, baila con los pies, con el canto y con el rostro. Polimnia señala todo con su mano y habla con su gesto. Urania escruta el movimiento del cielo y los astros. Calíope confía a los libros los cantares heroicos. La fuerza y la mente de Apolo mueven a estas Musas por doquier sentado en el centro, Febo cuida de todo.
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        Fig. 39. La Apoteosis de Homero (ca. siglo III a. C.), British Museum. Fotografía de la autora. En el registro inferior, Homero aparece entronizado entre las representaciones alegóricas de sus dos epopeyas. De pie, detrás del sitial del poeta, Cronos y Ecumene, consagran la gloria del aedo inmortal.

      
    


    Las musas van a ser protagonistas absolutos de tres certámenes musicales, mismo número que protagonizó Apolo. El primero de ellos enfrentó a estas con las sirenas, vencidas los monstruos marinos tuvieron que entregar parte de sus plumas, para que las musas las utilizaran como tocado en sus frentes, símbolo de sus victorias. El segundo de los certámenes enfrentó a las nueve musas contra las piérides (cuyo nombre deriva del lugar de nacimiento, el monte Pieria), aunque también es cierto que sus oponentes llevan el nombre por ser hijas de un rey llamado Píero, así son descritas estas por Antonino Liberal: «Piero tuvo nueve hijas, que formaban un coro a emulación de las Musas, y que compitieron con ellas en el monte Helicón. Cuando cantaban las Piérides, se producía una oscuridad total; cuando lo hacían las Musas, el cielo, el mar, los astros y los ríos permanecían en suspenso. Y las Musas metamorfosearon a sus oponentes convirtiéndolas en nueve pájaros (urracas)».


    En palabras de Apolodoro, encontramos a un personaje que se atrevió a enfrentarse a las musas en un concurso de voces, este solitario cantante fue Támiris:


    Como destacaba en belleza y en el canto al son de la cítara, compitió con las Musas en un certamen musical llegando al acuerdo de que, si resultaba vencedor, podría hacer el amor con todas, mientras que, si era vencido, ellas podrían arrebatarle lo que desearan. Las Musas resultaron vencedoras y le privaron de los ojos y de su arte con la cítara.


    Eros, la deidad del amor


    Eros fue para los antiguos griegos la personificación del deseo amoroso, mientras que Afrodita fue la diosa que se encarga de su protección y desenlace. Eros fue una divinidad menor primitiva, conocido en tiempos de los primeros poemas épicos, y así es descrito por los autores del momento, entre los que destacamos las palabras de Hesíodo que lo describe como «el más bello de los dioses inmortales», en esta versión, podemos ver cómo el dios Eros es anterior, incluso al nacimiento de Afrodita, recordemos que actúa en la creación del mundo como la energía primigenia. Otras fuentes antiguas, en torno al VI a. C., describen al dios como podemos leer en los versos de Safo: «Bajado del cielo, vestido con clámide purpúrea», la poeta lo presentó como el hijo de Afrodita, identificándolo como una «pequeña bestia dulce y amarga contra la que no hay quien se defienda», su función esencial era la de remover los «sentidos como el viento que en los montes se abate sobre las encinas».


    Eros, entendido como personificación del amor, no tiene un ciclo mitológico propio, por eso desde el Período Arcaico este dios es entendido como hijo legítimo de la diosa Afrodita, a la que acompaña a cualquier lugar en el que ella esté. Sin embargo, existe un problema respecto a la paternidad de este dios, pues los mitólogos han discutido largamente por saber cuál es el verdadero: según la corriente filosófica encabezada por el filósofo Platón y, según nos describe en su obra Banquete, Eros fue hijo de la Penía (Pobreza) y Poros (Ingenio); pero las teorías que gozan de más interés son las que lo hacen hijo de Flermes o de Ares; siempre y cuando no entendamos que este Eros es la energía primigenia, pues entonces nació de la nada. Por otro lado, según Cicerón en su obra De natura deorum, Eros sería hijo de Afrodita Urania y de Hermes.


    Eros pronto encontró su iconografía propia, pues desde los años centrales del siglo VI a. C. podemos verlo representado con las características con las que Safo lo adscribió: un joven alado y rubio, que acompaña a Afrodita volando siempre a su alrededor, en ocasiones puede aparecer multiplicado, como simbología de los diferentes tipos de amor. Así permanecerá hasta el siglo IV a. C., cuando se plantee la idea de la edad del dios, pues artistas de la talla de Praxíteles y Lisipo lo representan como un niño o un joven en dimensiones reducidas, y en esta forma intermedia de adolescente lo podemos ver representado en el Santuario a Eros en Tespias. Según la teoría filosófica desarrollada por Platón en Banquete, Eros representaba la androginia y, por lo tanto, era representado como el dios protector del erotismo homosexual en los gimnasios. Con la introducción de las nuevas ideas del Helenismo, la edad del dios del amor disminuye hasta convertirlo en un niño de no más de tres años, inocente y alegre, que en lo único que piensa es en jugar; esta figura de Eros-niño parte de una teoría dictada por Asclepíades, en el siglo III a. C. A partir de este momento no solo vemos a Eros revolotear, será entonces cuando se ponga nombre al desdoblamiento del dios, nacen los erotes o amorcillos, que no son otra cosa que la alegoría de las diferentes fases y tipos de amor. Estos erotes acompañan a los dioses en las escenas mitológicas de temática amorosa o, simplemente, se emplean para rellenar el espacio figurativo en las imágenes de grupo.


    Los pequeños amorcillos pueden ser en ocasiones incontables, por lo que se convierte en una misión casi imposible identificarlos personalmente. Pero la tradición antigua dio nombre propio a algunos de ellos, como alegorías y personificaciones, entre los que se encuentran: Hímero, el deseo amoroso y la pasión inmediata, al que ya menciona Hesíodo en el cortejo de Afrodita; Poto (Póthos), el amor romántico hacia alguien ausente o lejano, es una figura que se perfila en la comedia de las Suplicantes de Esquilo; y Anteros, el amor correspondido, fue descrito magistralmente por Platón, habla de él como la sensación de plenitud que se siente cuando dos enamorados se encuentran, «pero si está ausente, también lo desea y es deseado: un reflejo de amor, un Anteros es lo que tiene», además, como Cicerón cuenta en su obra De natura deorum, Anteros fue hijo de la Afrodita hija de Dione y de Ares.


    Iconográficamente hablando, Eros, además de su imagen física como joven o niño, es reconocible por una serie de atributos que le acompañan casi desde el principio de sus imágenes, entendemos como suyos: las alas que lleva en la espalda, el arco y las flechas (símbolo del enamoramiento repentino, de ahí deriva la expresión «tener un flechazo»), la antorcha (símbolo del ardor de los corazones enamorados), los látigos (símbolo del dolor por la pasión no correspondida); una pelota (símbolo del amor, que según Anacreonte es un juego de dos); como animales se le acercan la liebre (símbolo de la velocidad del amor) y, como elementos que puede portar: la lira, las cintas, las guirnaldas y las flores.
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        Fig. 40. Eros, copia romana del original de Lisipo (ca. 372-310 a. C.), Musei Capitolini, Roma. Fotografía de la autora. Eros, el dios alado del amor, se detiene para colocarse su arco.

      
    


    Eros, además, tiene una función en el plano funerario y, desde el siglo II a. C., lo podemos ver portando una antorcha del revés o dormido sobre cualquier espacio fúnebre. Esta iconografía es más propia del mundo romano, pero fue herencia directa de la cultura griega; en las escenas puede aparecer como: Erote dormido (símbolo de la corta edad del difunto), o posiblemente se trate de una confusión y el representado en realidad sea Hipno (el Sueño) o con Tánato (la Muerte), aunque aparezca con un aspecto infantil.


    Las cárites


    La tradición mitológica de los antiguos griegos, establecen que, las cárites (más comúnmente conocidas por su designación latina como las gracias), fueron hijas de Zeus y Eurínome. Su identificación como diosas menores se remonta al período primitivo donde se las relaciona con el nacimiento y desarrollo de la vegetación, por lo que además serán la personificación de la belleza y la alegoría de la naturaleza. De ahí que se las relacione con las horas, y se las representara en coro con las nueve musas, como parte del cortejo del dios citaredo, aunque de igual modo, como diosas de la belleza pueden formar parte del cortejo de Afrodita. Según Hesíodo son tres diosas vírgenes que responden a los nombres de Eufrósine (la alegre), Thalía (la festiva) y Aglaya (la bella), pero su función e imagen fue cambiando progresivamente, al mismo tiempo que lo hacia el canon de belleza, y las convirtió poco a poco en la personificación de las benevolencia, llegando a ser incluso el símbolo del regalo su carácter más banal, pero también más divino. En relación con esta última idea, la palabra latina gratia, no es la alusión de la gracia personal de una persona, sino que se refiriere a los dones y los favores gratuitos que manejan las actitudes de una sociedad compleja.


    Desde luego las cárites tuvieron una iconografía propia, que cambio bastante poco desde su concepción primitiva, aunque lo que si cambió fue su evolución semántica: estas tres diosas siempre serán representadas en trio, ataviadas con peplos, en actitud de danzante y agarradas de la mano solo a partir del siglo V a. C., anteriormente se las representaba en fila o en cortejo. Entrado el siglo IV a. C., la estética del momento convierte sus peplos en telas ligeras, y en el Helenismo podemos ver como bailan en círculo entorno a un pilar, formula artística de la que desconocemos el significado, pero que se convertía en su figuración canónica desde el ca. 100 a. C.: las cárites aparecen en composición bidimensional, formando un grupo en el que una da la espalda y las otras se muestran de cara, las manos enlazadas; este esquema compositivo será inamovible para su figuración en todo tipo de soportes ya sean pinturas, mosaicos, esculturas de bulto redondo o relieves.


    El cortejo dionisiaco


    Dioniso es uno de los dioses olímpicos más relevantes y con una de las tradiciones mitológicas más completas, pero, aun así, creció en la religión y, por supuesto, en el arte y la cultura rodeado de un cortejo o tíaso, que a su alrededor provocan danzas y ruidos envolventes. No podemos caer en el error de analizar el cortejo de Dioniso como un espacio concreto y determinado, que sucede en espacios reconocibles y en el que se puede establecer una cierta coherencia, porque se trata de todo lo contrario: fue un grupo complejo de deidades esquivas e intercambiables. Por desgracia, el iconógrafo no puede analizar este agitado cortejo con mentalidad científica, pues no existe un bosque más tupido de deidades huidizas e intercambiables. Y además está el problema de la identificación individual de fauno, sátiro, sileno y pan, o de la ménade o ninfa, pues si algo hemos aprendido de la historiografía es que son utilizados por las fuentes clásicas indistintamente como semejantes.


    Desde sus primeras representaciones fechadas en el siglo VI a. C. y, pasado el clasicismo, el tíaso dionisiaco se ha compuesto como un grupo desenfrenado que se argumenta, increíblemente, por una composición muy fácil: delante o detrás del cortejo se colocaba la figura de Dioniso, que puede ir o no con Ariadna y, en su entorno, delante y detrás, los sátiros, las ménades, los genios campestres (barbados y con piernas humanas) y las ninfas de Nisa (mujeres en estado de éxtasis). Con el establecimiento del nuevo pensamiento del siglo V a. C., veremos a Dioniso imberbe con unos sátiros que han tenido hijos y que pasan a formar parte del cortejo como satirillos y satirillas, además, es importante marcar cómo se independiza la figura de Sileno de los demás sátiros, figurado como sátiro viejo y más gordo que los demás. Aparece por primera vez el dios Pan, cuyo físico se caracteriza por tener cuernos y pezuñas de cabra; y algunos erotes (símbolo del amor entre Dioniso y Ariadna), pero además de estos personajes fantásticos vamos a ver animales normales tales como el chivo. Durante el Helenismo Pleno (ca. 400 a. C.), se van a agregar un gran número de nuevos seres al tíaso, por lo que genera un desorden para los mitólogos antiguos y contemporáneos, será entonces cuando se introduzcan animales como la pantera y el tigre; Sileno se convierte en un sátiro en estado de ebriedad, con personalidad propia y con un animal identificativo, el asno; el dios Pan se transforma en un ser híbrido mitad superior hombre e inferior cabra, en estado de borrachera constante; los antiguos sátiros se mantienen, pero ahora montan jolgorio alrededor de otros sátiros más jóvenes e imberbes, distintos de los satirillos y satirillas y, por primera vez, se representa la figura de las sátiras; se sumarán como nuevos miembros, en algunas ocasiones, los centauros, Hermafrodita y Príapo.


    El cortejo de Dioniso tenía unos atributos comunes que podían portar todos sus acompañantes indistintamente, aunque es cierto que la mayoría de ellos son instrumentos musicales: el bárbiton (lira con caja pequeña y largos brazos curvados hacia dentro); los auloi (dobles flautas), siringas (flautas de Pan), los címbalos (pequeños platillos), los crótalos (castañuelas) y los sonoros tímpanos (panderos), así lo relata Eurípides en sus Bacantes:


    Allá en las cuevas, los coribantes, de triple penacho inventaron el tímpano redonda de piel tensada y en báquica exaltación lo combinaron con el melodioso silbido de las flautas frigias para acompañar los cánticos de las ménades. Cuando los delirantes sátiros recibieron estos instrumentos, enseguida los introdujeron en los bailes que regocijan a Dioniso.


    La imagen de los sátiros queda definida a principios del siglo VI a. C., se les va a representar como: hombres desnudos, con larga barba y generalmente despeinados, aunque pueden decorar su cabeza con una guirnalda, con orejas alargadas, nariz respingona y aplastada, un falo de grandes proporciones y cola de caballo. En ese momento no es natural verlos bajo la imagen de unos hombres con pezuñas como pies y, menos aún, con las piernas enteras de caballo o de cabra, imagen extraída del célebre Vaso François (ca. 570 a. C.). Solo a partir del siglo VI a. C., se les representa medio calvos, es el primer paso del cambio radical de su imagen. En los inicios del siglo IV a. C., la iconografía de los sátiros se torna para representarlos jóvenes e imberbes (sin dejar de figurar a los barbados), se acorta su cola o se sustituye por la de una cabra, en la cabeza les asoman unos pequeños cuernos que se insinúan en una cabellera corta.
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        Fig. 41. Sátiro escanciador, copia romana del original de Praxíteles (ca. 365 a. C.), Museo arqueológico de Palermo. www.algargosarte.blogspot.com. El gesto de verter el vino desde la jarra de la mano derecha a la vasija de la izquierda hace que nuestra mirada ascienda por todo el perfil de la figura hasta el codo y la mano levantada, para después bajar por la cara hasta la otra mano.

      
    


    Si en el tíaso contamos con sátiros y satirillos, la lógica natural nos marca que de algún modo debieron existir las formas femeninas de los sátiros que pudieran engendrar a los sátiros pequeños y, de este modo, nacieron las sátiras. Iconográficamente hablando no las veremos hasta un momento muy tardío, solo en manos de artistas helenísticos y romanos que las hacen semejantes a sus masculinos con orejas alargadas y con patas de cabra, o también veremos a una sátira con piernas humanas que amamanta a un cabritillo como podemos observar en el friso de la Villa de los Misterios de Pompeya.


    La tradición clásica muestra que los cónyuges más aptos para los sátiros, desde el arcaísmo griego, eran las ménades o bacantes. Estas mujeres acompañaban a Dioniso subyugadas por la manía o «pasión dionisiaca», y se las encontraba en grupo siempre en los campos y bosques, para celebrar su culto orgiástico, en rituales en honor a Dioniso. Entraban en trance a través de la borrachera, la música y la danza y, en tal estado, podían relacionarse con animales salvajes o incluso destrozarlos con sus manos y comérselos crudos, así las veía Eurípides, en una de sus tragedias: «¡Vestida con la moteada piel de corzo, cíñete las cuerdas trenzadas en lana de blanca vellón! ¡Consagra la vara de tu terrible tirso! Pronto danzará la comarca entera cuando Baco conduzca sus cortejos al monte, donde aguarda el femenino tropel aguijoneado por su furor».


    Las ménades componen el elemento femenino del tíaso dionisiaco desde sus primeras representaciones en el siglo VI a. C. y fueron concebidas bajo esta iconografía: ataviadas con túnicas largas, con un manto o con una piel de cervatillo o pantera sobre el torso; su actitud es la de la agitación constante del cuerpo, representadas así fielmente en la ménade danzante de Calímaco (ca. 420 a. C.). En el siglo V a. C., dejando al descubierto su cuerpo, sus cabellos se alborotan y son decorados en algunas ocasiones con coronas de hiedra o de hojas de pámpanos, sus atributos van a ser el tirso, los instrumentos, la antorcha (símbolo de sus rituales orgiásticos realizados en la noche) y un cuchillo; las acompañarán animales como: cabras, cervatillos, jabalís, lobeznos, serpientes y las panteras propias del tíaso.
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        Fig. 42. Relieve con ménades danzantes. Rehabilitación neoática a partir de los modelos de Calimaco (ca. siglo V a. C.), Museo Barraco, Roma. Fotografía de la autora. Tres ménades acaban de hacer el sacrificio que permite a los iniciados unirse al dios bebiendo la sangre de las víctimas y lanzándose a una danza orgiástica que contiene partes de los animales sacrificados. El modelo figurativo se deriva de un ciclo creado en Atenas por Calimaco con motivo de la representación de las Bacantes de Eurípides (406-405 a. C.). Tuvo un éxito extraordinario en el mundo romano llegando a convertirse en un tema típico del arte neoático.

      
    


    La tradición mitológica escribe sobre las ménades, no como mujeres aleatorias, sino que las menciona como las nisas o híades, las ninfas de Nisa; también nombradas en alguna ocasión como tíades, un error muy común en las fuentes antiguas, pues estas solo fueron mujeres consagradas al culto del dios en Delfos, y así fueron esculpidas en la citada Columna de las danzarinas hallada en este santuario (ca. 330 a. C.). Las ménades son las compañeras naturales de los sátiros en el culto dionisiaco y, sobre todo en el arcaísmo, para los griegos antiguos no es extraño verlos manteniendo relaciones sexuales, pero a finales del siglo VI a. C. cambiará la estética a favor de un movimiento de rechazo ante las grotescas relaciones sexuales y las violaciones de los sátiros antes sus compañeras danzantes, que exhaustas por los rituales duermen desnudas.


    Sileno


    Haciendo un poco de memoria, recordamos que Sileno es el nombre que recibe el maestro y encargado de la educación de Dioniso cuando este se encontraba refugiado en Nisa, en este contexto es entendido como un genio campestre que, hasta bien entrado el clasicismo, se confunde con los demás sátiros. Según la leyenda mitológica, cuando Midas encarcela a Sileno, no se sabe si lo hace como personaje autónomo o en realidad se encarga de un sátiro cualquiera, pues fue un problema que las fuentes antiguas no lograron solventar hasta que en el siglo V a. C. los artistas crean una iconografía propia para él. Fue por esos tiempos cuando en el teatro ateniense se hiciera célebre el llamado drama satírico, donde el coro estaba compuesto por sátiros dirigidos por un corifeo, este último será nombrado como paposileno y aparecía siempre disfrazado como un sátiro viejo, más gordo que los demás y cubierto de vello cano. Como hemos comprobado anteriormente, con el cambio de los tiempos Sileno cambia de imagen y comenzamos a verlo siempre ebrio. El filósofo Platón lo describe así en su obra Banquete, haciendo una comparación de este con Sócrates: cara redonda, su nariz corta, su calva y sus grandes barbas, y pronto lo veremos pasear apoyado en dos sátiros o montado en un asno, imagen que lo hará característica en las Bacanales y en los Triunfos de Baco durante siglos.


    Pan


    Pan fue un dios primitivo de la arcadia, protector de los campos, de los pastores y los rebaños. Se adjuntó al tíaso de Dioniso solo a partir del siglo VI a. C. Como dios menor de la Arcadia, era considerado como el hijo de Hermes y una ninfa de este lugar. En algunas ocasiones se le ha considerado como la personificación del terror-pánico (miedo irracional que afectaba a personas aisladas e incluso a colectivos enteros). Se le conoce por sus gamberradas, pues solía espiar a las ninfas cuando estas estaban dormidas; además, entre sus características se encontraba la de poder desdoblarse para convertirse en dos dioses: el dios Pan y el de sembrar el miedo en el enemigo en el campo de batalla.


    Su mejor descripción viene dada en el Himno homérico XIX a Pan: «Háblame, Musa, del amado vástago de Hermes, el caprípedo, bicorne y amante del ruido, que va y viene por las arboladas praderas junto a las danzarinas ninfas. Caminan ellas por las sendas de cabras de las cumbres rocosas invocando a Pan, el dios pastoril de espléndida y desgreñada cabellera bajo cuya tutela se hallan todas las nevadas cimas…»; él tiene «penetrante mirada», toca «suave música con su flauta…, acompañándolo entonces las montaraces ninfas de limpio canto, que mueven ágilmente sus pies sobre el venero de oscuras aguas»; además, cubre su espalda con una «rojiza piel de lince» y nació ya con «rostro desagradable y bien barbado», lo que hizo reír a todos los dioses; desde entonces, «solían llamarlo “Pan”, porque a todos apantes les alegró el ánimo».


    La primera vez que se representa a este dios fue en la Atenas del siglo VI a. C., iconográficamente hablando lo vemos con cabeza de macho cabrío, torso y brazos de hombre, falo excitado y patas de cabra o pies rematados en pezuñas; además, debido a su estrecha relación con el tíaso, lo veremos formar parte de los coros teatrales (ca. 460 a. C.). Pero tendremos que esperar al siglo IV a. C. para definir la imagen canónica de este ser: ahora tendrá forma de un sátiro juvenil (atractivo, con cuernecillos, piernas humanas), portará como atributo una siringa (flauta de Pan); esta imagen más bien delicada derivará en su forma definitiva como un extraño híbrido de rasgos humanos y caprinos: nariz aguileña y aplastada, frente alargada, boca larga, tal como vemos ya en los exvotos de este dios en el Santuario de Pan en Atenas.


    Pan fue siempre un dios relacionado con el erotismo, y así se comprueba en todas las historias mitológicas de las que es protagonista. Los poetas lo presentan como un obsesionado por el sexo y los artistas que leen a estos últimos, Filóstrato entre otros, lo presentan siempre en persecución de ninfas o jóvenes efebos, incluso en una ocasión se atrevió a intenta tomar a la diosa Afrodita. Uno de los amores no correspondidos de Pan es el que la leyenda mitológica le une a Siringe. Todo parece indicar que se trata de una leyenda creada por el propio Ovidio, pues estaba buscando relatar el origen mítico de la siringa (flauta de Pan), dejando completamente de lado la teoría mítica de que fue Hermes el inventor de este instrumento. Según nuestro poeta, fue el propio mensajero de los dioses quien contó así el hecho: «En las gélidas montañas de Arcadia hubo una náyade, la más célebre entre las hamadríades de Nonacris: las ninfas la llamaban Siringe. Muchas veces había eludido la persecución de los sátiros». Pero Pan se enamoró de ella, la persiguió y «cuando ya creía apretar a Siringe contra él, en lugar del cuerpo de la ninfa sujetaba unas cañas de pantano». Con él diseñó y fabricó un instrumento, mientras dirigiéndose a la ninfa decía: «Este diálogo habrá siempre entre tú y yo». De menor fama es el mito de la ninfa Pitis, quien intentando escapar de los brazos de Pan acabó metamorfoseada en un pino; forjando así la leyenda que trata sobre la atribución de este vegetal al dios Pan, el cual lleva siempre en guirnaldas o coronas.


    Príapo


    Príapo, según la mitología griega, era hijo de Dioniso y Afrodita. Sus orígenes se remontan a Asia Menor, donde era considerado un dios encargado de la protección de las plantas y los jardines. Además, será representado con un gran falo siempre en erección (símbolo de la fecundidad); el miembro viril erecto se consideraba como un signo de buena suerte y un gran protector contra el mal de ojo. La primera vez que se va a representar a Príapo en el arte griego va a ser en torno al año ca. 470 a. C. en una cerámica en la que aparece al lado del dios Pan persiguiendo a un pastor. Poco más sabemos de él, hasta que en el Helenismo se retoma su imagen, Príapo es ahora representado, igualmente, como un hombre con el falo erecto, pero barbudo; y solo en el período imperial romano se le representa levantándose la ropa y exhibiendo sin pudor sus genitales; su iconografía se completa al presentarlo con un gorro frigio, una cinta o una guirnalda sobre la cabeza y expresivamente con la boca abierta.


    Como hemos podido apreciar, Príapo fue conocido en las artes griegas antiguas muy tarde, de ahí que la tradición de las leyendas mitológicas apenas le presta atención suficiente. Pero conocemos una historia, narrada por Ovidio, en la que comparte escena con Lotis. Según este relato estaban a punto de sacrificar al asno en honor de Príapo en un festejo, al que además acudieron el propio Dioniso y parte de su cortejo: los sátiros, las ninfas, Pan, Sileno con su asno y Príapo («el rojo dios que con su miembro espanta a los asustadizos pájaros»). Tras ser honrados con una comida, Príapo se siente atraído por la ninfa Lotis la cual no quería estar con él. Con la caída del sol la ninfa quedó dormida, momento que aprovechó Príapo para violarla, pero en ese instante se puso el asno de Sileno a rebuznar despertando a la ninfa, enfadado por el momento, Príapo acabó con la vida del asno.


  4

  Monstruos y otros seres


    De igual forma que ocurría con los anteriores, existieron una serie de monstruos, que como antagónicos de los dioses menores, su función era la de ser hostiles en las historias mitológicas de los dioses y héroes. No obstante, también participan en estas narraciones tales monstruos como: arpías, sirenas, grifos, centauros, gorgonas, Minotauro, grayas, Cerbero, Caribdis, entre otros.


    En la mitología griega podíamos encontrar monstruos de varias clases: en primer lugar, los híbridos, que son engendros compuestos por varias partes de animales y de humanos como es el caso de la Quimera o las sirenas; los que tienen características físicas desconcertantes, como Cerbero, el perro de tres cabezas o los cíclopes con un solo ojo en la frente; y, por último, los que proceden de episodios de metamorfosis, siendo su mayor abanderada la joven doncella Medusa.


    LOS SERES HÍBRIDOS


    Centauros


    Desde el monte Olimpo, hogar de los dioses, se extiende hasta tocar sus límites la región de Tesalia, en la parte más septentrional del territorio de la cultura griega antigua. Allí, y haciendo frontera con Perrebia, fue donde se criaban los célebres caballos griegos, en una llanura que colinda el río Peneo, hasta donde se circunda el Olimpo y el Osa del desfiladero el Temple, espacio en el que habitaban los últimos hombres helenos, los lapitas. Este pueblo procede de una leyenda popular que los convierte en el primer pueblo conocido en la cultura del Egeo, pues esta tradición nos habla de que el propio dios-río Peneo fue abuelo de un hombre al que puso Lapites. Sus vecinos eran los centauros, cuya historia mitológica se remonta al monarca Ixión (que intentó violar a Hera) y fecundó una nube que dio como fruto a Centauro, el primer antepasado y fundador de una nueva especie a la que puso su nombre, la cual echó raíces gracias a su apareamiento con las yeguas de Tesalia.


    Desde un primer momento, tanto Centauro (ser primordial) como toda su descendencia, fueron imaginados en el arte y la literatura como seres híbridos: con cabeza y torso de hombre, y la cadera y las patas traseras de caballo. A pesar de tratarse de un ser griego, durante largo tiempo estuvo puesta en cuestión cuál debería ser su forma anatómica correcta, ¿era un hombre completo, con piernas humanas, del que surgían una cadera y unos cuartos traseros hípicos?, este problema encontró su solución en el siglo VII a. C., cuando se le comienza a figurar con torso humano sobre un cuerpo de caballo con sus cuatro patas.


    
      
        [image: img38]

        Fig. 43. Centauro Quirón de Lefkandi (h. 900 a. C.), Museo Arqueológico de Eretria, Grecia. www.wikipedia.org.

      
    


    La tradición mitológica ha situado a los centauros como los enemigos naturales de cualquier humanidad civilizada, pues los centauros son el símbolo de todo lo salvaje. Son harto conocidas las historias sobre centauromaquias, entre las que vamos a destacar las protagonizadas por el héroe Heracles contra estos en las nupcias del rey de los lapitas Pirítoo. Aunque si tenemos que nombrar una excepción entre el salvajismo de los centauros, lo haremos a través del centauro Folo, amigo de Heracles y del centauro Quirón, uno de los maestros más virtuosos. Ambos personajes fueron representados en el arte griego hasta finales del siglo V a. C. con forma humana. La trayectoria y la imagen de Quirón son especialmente únicas, pues desde antiguo fue considerado un símbolo del saber universal, de ahí que se le figurara en el arte portando una lira o una cítara y, por tanto, al contrario de lo que ocurría con sus demás compañeros salvajes, tenían una imagen positiva. Fue el profesor de grandes héroes y dioses como Heracles, Aquiles, Jasón o Asclepio, entre otros. El centauro Quirón pasó a la historia mitológica, no por ser protagonista de sus propios mitos, sino por estar vinculado a los de los grandes héroes griegos. Especialmente relevante fue su aportación a Aquiles y su padre Peleo, que ayudó a este último a raptar a Tetis y, como agradecimiento, fue invitado a las bodas divinas. No es extraño pensar, debido a la buena amistad con sus padres, que le nombraran mentor del joven Aquiles, unas escenas muy queridas en las representaciones artísticas, donde podemos ver a ambos personajes en actitud de docencia de las artes, de la música, de la equitación, de la caza, de la lucha, de la lectura y una larga lista de etcéteras.


    A modo general, los centauros, a pesar de ser definidos como salvajes y de tener un carácter frenético, son considerados en la Antigüedad como simbología positiva del amor por el vino y del estado de ebriedad, siendo presentados del mismo modo que se hacía con los habitantes del tíaso dionisiaco. A partir del siglo V a. C., la visión desenfadada de los centauros animó a que la tradición les diera humanidad, pues ya no eran considerados como monstruos, sino que se les dio familia y unas compañeras conocidas como «centauras» o «centauresas»; la creación de familias completas de centauros parte del pintor Zeuxis que, en torno al 420 a. C., representó una familia entera de centauros tirando del carro de Dioniso. Pero esto no fue todo, desde este momento y hasta el siglo II a. C. los centauros siguen adquiriendo humanidad y se les dan sentimientos, son numerosas las esculturas en las que vemos cómo los centauros juegan con Eros e, incluso, lo dejan sentarse en su cuerpo de caballo; se vuelven también seres pacíficos que pasan de estar en eterna lucha con sus vecinos lapitas a convertirse en expertos cazadores.


    Esfinge


    La Esfinge fue un monstruo femenino que responde a una anatomía compleja: con el cuerpo de un león, la cabeza y el pecho de una mujer, las alas de águila y, según algunas fuentes antiguas, con la cola de una serpiente. Su origen mitológico se remonta a ser un castigo enviado por los dioses a la ciudad de Tebas por un antiguo crimen, su función fue la de devorar a todos los jóvenes o atrevidos que no pudieran resolver su enigma. Esta última, cuenta Pausanias, lo aprendió de las musas. En un cierto momento, el rey Creón ofreció el trono a quien la destruyese. Edipo aceptó el desafío, esta le formuló una pregunta: «¿cuál es el ser que anda primero con cuatro, luego con dos y después con tres patas y que se vuelve más débil cuantas más patas tiene?», Edipo le contestó: «el hombre». Efectivamente, este primero gatea, luego se yergue sobre sus dos piernas y termina la vida ayudándose de un bastón para poder caminar. Cuando Edipo resolvió el enigma de la Esfinge, ella se arrojó por la ladera de la montaña desesperada porque un mortal la había superado en inteligencia.


    Este monstruo fue introducido en la tradición mitológica griega a través de la influencia egipcia o etíope, pero como ser griego cambió su iconografía ligeramente y, de modos diversos, dependiendo de los períodos y las necesidades de las tradiciones. La esfinge egipcia es siempre representada como la figura de un león sin alas, con la parte superior del torso y la cabeza humanas, recordemos la poderosa representación de las esfinges que preside la entrada al complejo de las pirámides de Ghizeh. Por el contrario, la Esfinge griega solo toma de su progenitora el cuerpo de un león, al que sí coloca alas y le da un género concreto, el de mujer, también se diferencian por la actitud que toman en sus representaciones, mientras que la egipcia siempre lo hace tumbada o reposada, la Esfinge griega puede aparecer en cualquier posición o actitud, pero siempre con una marcada majestad. La representación de estos monstruos en el ámbito sociocultural griego fue tan prolifero que no solo las vemos en esculturas o pinturas de culto, sino que formaron parte de todo tipo de ornamentos de decoración arquitectónica y ámbito público y privado.
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        Fig. 44. Edipo y la Esfinge, kylix de figuras rojas ateniense atribuido al pintor de Edipo (ca. 470 a. C.), Gregorian Etruscan Museum. http://www.museivaticani.va

      
    


    Hipocampo


    Los hipocampos fueron unos caballos del mar con cola de pez, con una anatomía igualmente compleja, pues se les presenta con la cabeza y las partes delanteras de caballo y con la otra mitad del cuerpo en forma de cola serpenteada de pez, cuyas escamas se suelen pintar de colores verdes, al igual que sus crines. Parece que estos animales fueron el resultado de una tradición mitológica anterior, pues los primitivos griegos pensaron en estos Hipocampos como la versión adulta de los caballitos de mar. Eran monstruos híbridos que podían ser montados por las ninfas de agua, por las nereidas, pero sobre todo fue la montura de Poseidón, y los encargados de tirar de su carro en uno o dos pares de hipocampos. Es interesante ver cómo estos caballos no son los únicos animales que tienen cola de pez, también se conocen: el Leocampos (león con cola de pez), el Taurocampos (toro con cola de pez), el Pardalocampos (leopardo con cola de pez) y el Aigicampos (cabra con cola pez), este último híbrido se convirtió en la tradición astrológica en el signo zodiacal de Capricornio. Los hipocampos no tienen unas historias mitológicas concretas, pero aparecen en los textos de Pausanias descritos como un caballo, pero la parte de su cuerpo que descendía del pecho era la de un monstruo marino o pez. Homero también se percata de la figura de este ser marino como atributo de Poseidón, «cuyo carro fue arrastrado sobre la superficie del mar por caballos rápidos». En las artes plásticas y literarias siempre serán expuestos en su versión primaria de híbrido de mitad superior de caballo y mitad inferior de pez.


    Sirenas


    Posiblemente las sirenas fueron los monstruos míticos más famosos e interesantes de toda la mitología griega. Desde las fuentes más antiguas que conservamos las sirenas son concentradas en un número de dos o cuatro, aunque lo más natural es que se las represente en número de tres, y tienen unas funciones establecidas y descritas por Apolodoro: «de ellas, una tocaba la cítara, la otra cantaba y la última tañía la flauta». Su anatomía es difícil de definir, su imagen más antigua de cabeza de mujer y cuerpo de ave, parece ser un castigo que se les enfundó a unas compañeras mortales de Afrodita o Deméter, por alguna ofensa. Otra tradición mitológica habla del caso concreto de Parténope, que aun estando enamorada del frigio Metíoco, renegó de tener relaciones sexuales con él. Por lo que decidió trasladarse a Campania, donde daría su nombre más antiguo al lugar de esta región, a Nápoles, y allí fue convertida por Afrodita en una sirena. Por lo tanto, las sirenas serían unos seres metamorfoseados en monstruos híbridos.


    Estos monstruos están estrechamente vinculados a las artes musicales, no solo por el canto que emiten, sino que como hemos visto han participado en algunos concursos, como el que perdieron en contra de las musas, a las que tuvieron que dar parte de su plumaje como símbolo de victoria. Pero las sirenas más bien están vinculadas con los estratos del Hades y del mundo de la muerte, pues su fin último en la tierra es acabar con la vida de aquellos que los escuchan. Después de muertos, en muchas ocasiones se comen a sus víctimas, lo que las relaciona con las harpías y, poco a poco, evolucionarán en su condición mental para convertirse en el arcaísmo en seres protectores de los sepulcros de los difuntos, aparecerán en algunas representaciones acompañando a las plañideras.


    Iconográficamente hablando, las sirenas deben ser representadas como «aves con cabeza humana», y esta fue la imagen que se extendió por todo el arte griego desde el siglo VII a. C. En realidad, se trata de una adaptación del ba, del alma de los egipcios, de ahí que unas de las funciones de las sirenas sea el funerario, de ahí también que en algunas ocasiones se las represente como «sirenas barbudas». En el Período Arcaico se procede a hacer canónica su presentación como sirenas griegas (finales del siglo VI a. C.): ave con cabeza de mujer, que en el Período Clásico extiende su parte femenina hasta el torso, colocándole pechos, y en el Helenismo incluso su forma femenina alcanza los muslos; el mejor ejemplo lo tenemos en la Tumba de las Harpías en Jantos (ca. 480 antes de Cristo).
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        Fig. 45. Odiseo y las sirenas, Stamnos de figuras rojas de Atenas (ca. 480-470 a. C.), British Museum. www.britishmuseum.org. Odiseo, atado al mástil de su nave, escucha la canción mortal de las sirenas. Una de las doncellas con cuerpo de pájaro se arroja al mar con desesperación al ser frustrada por el héroe.

      
    


    A principios de la Edad Media, san Isidoro describe correctamente a las sirenas y dice de ellas: «que eran tres, […] con un cuerpo mitad de doncella, mitad de pájaro, dotadas de alas y de garras», y marca así la senda para una tradición culta inamovible. Pero paralelamente, y sobre todo a partir del siglo XI comienza a trasmitirse la idea de las sirenas como forma de tritones femeninos, es decir, un torso femenino sobre una cola o dos piernas en forma de pez. Parece ser que, desde entonces, las sirenas son representadas en estas dos dualidades de forma indiferente, pero además se crea una nueva imagen que es la que hemos conservado actualmente, la de la «sirena-pájaro» (con el torso humano), que mirará a sus orígenes como ave con cabeza de mujer, que afronta la sirena de época medieval que tiene la mitad del cuerpo de pez recubierto por escamas, descritas así por Pierre de Beauvais en su bestiario del año 1206: «Hay tres clases de sirenas: dos de ellas son mitad mujer y mitad pez, y la otra, mitad mujer y mitad ave; y las tres emiten sonidos: una con su trompeta, la segunda con su arpa y la tercera, sencillamente, con su voz».


    Quimera


    La Quimera fue un monstruo de tres cabezas a la que se le atribuye la destrucción del campo de Licia (Anatolia). Según las tradiciones mitológicas más antiguas era un monstruo que respiraba fuego con el cuerpo, sus tres cabezas respondían a la cabeza de un león y la cabeza de una cabra que se levantaba de su espalda, además, tenía las ubres de una cabra y una serpiente por cola. Murió a manos del héroe Belerofonte, quien montado en el caballo Pegaso le introdujo su lanza con punta de plomo en su garganta llameante, fundiendo este metal en el cuello del monstruo con el que provocó que se ahogara. Algunos poetas antiguos pensaban que la Quimera, como ser que escupe fuego, podía ser la personificación del volcán de Licia, pero según Homero en su obra Ilíada, tenía unos orígenes divinos: fue criada por Amisodarus, rey de Caria, pero al crecer generó algunos problemas en este lugar, llegando a matar a algunas personas. Ovidio, en las Metamorfosis, la describe así: «La parte delantera de su cuerpo era la de un león, y la parte trasera la de un dragón, mientras que la parte central era la de una cabra». Por su parte, Hesíodo, en su obra Teogonía, nos dice que «era hija de Tifaón y Escila, y tenía tres cabezas». En las obras de arte griegas, sobre todo en las que proceden de Licia, encontramos varias representaciones de la Quimera en la forma canónica.
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        Fig. 46. Quimera de Arezzo (ca. siglo IV a. C.), Museo archeologico nazionale di Firenze. Fotografía de la autora. Estatua de bronce etrusco que representa al legendario monstruo. Originalmente era parte de un grupo con Belerofonte y Pegaso. En la pierna derecha está grabada la inscripción dedicatoria a Tinia.

      
    


    Grifos


    Los grifos fueron unos monstruos con cuerpo de león, alas de águila y su cabeza, una mezcla variable e imaginativa de facciones de ambos animales, en las que no puede faltar el pico del ave rapaz, recordemos además que son atributos del dios olímpico Apolo y de la diosa menor Némesis. Sus orígenes se remontan a la religión siria del IV milenio, la cual pudo ser asimilada en sus modelos cretenses en torno al siglo XVI a. C., pues son numerosas sus apariciones en las pinturas y relieves del palacio de Cnosos. Las veremos de nuevo en el siglo VIII a. C. como parte decorativa de unas figuras de bronce de clara influencia oriental entrando en la Hélade, donde se distribuirán del modo que hoy los conocemos.


    Los grifos no gozaron en la mitología griega de historias propias, más bien actúan como enemigos de los pueblos legendarios de las amazonas y los arimaspos, o como atributos de deidades; pero su función más eficaz era la de ser elementos apotropaicos, llegando hasta el período helenístico a perder esas funciones y actitudes y convertirse en meros recursos decorativos para todo tipo de arquitecturas y soportes. Pero por algún caso que ignoramos, a finales del mundo antiguo van a recuperar la majestuosidad como criatura fantástica y van a ser considerados como el rey de los mamíferos, pero también de las aves por la fuerza explosiva de la hibridación de estos dos géneros de animales.


    Los grifos, junto con sus fronterizas las grayas, las gorgonas y los arimaspos, introdujeron en el mundo griego una conexión con las especies y animales que proceden del oriente en su forma más fantástica, pues no son otra cosa que la desvirtualización de pueblos y animales que la cultura helénica no podía entender. A partir del siglo V a. C., la India y la África desconocida se fueron llenando de extraños seres, tan raros en sus formas como en sus costumbres, cuyas descripciones serán copiadas de un escritor experto en el mundo del natural a otro, copiando errores durante centenares de años, recordemos las hormigas gigantes de la India que mencionó Heródoto, el asno-unicornio y la mantícora que describieron a Ctesias durante su estancia en la corte persa, o las descripciones de Megástenes tras su estancia en la India (ca. 300 a. C.), que nos habla de serpientes que vuelan, caballos con cabeza de ciervo unicornio, dstomos (hombres sin boca), monómatos (hombres con un solo ojo y orejas de perro) y enotocetos (hombres que se acuestan sobre sus orejas).


    Harpías


    Las harpías se hacían representar como unas inesperadas y fuertes ráfagas de viento (significa “los ladrones rápidos”, también son conocidas como los perros de Zeus). Según algunas leyendas antiguas, fueron el resultado de otra intención fallida de Zeus por acabar con los hombres y las mujeres, enviados por el dios para arrebatar a la humanidad de la tierra. Debido a su carácter de destrucción repentina, muchas veces fueron utilizadas como explicación de cualquier tipo de desaparición, vemos el caso del castigo de Zeus al rey Phineus de Tracia.


    La iconografía de las harpías estuvo bien definida desde el comienzo, se las identifica con unas mujeres aladas, feas, el cuerpo inferior de las aves; únicamente Homero en su obra la Ilíada las identifica con los vientos de las tormentas: Podarge (casada con Céfiro); Cantus, el que mueve los cabellos de Aquiles; y Balius. Existía un dicho popular entre la población griega que decía que, cuando desaparecía una persona, había sido raptada por las harpías. Esquilo, por su parte, las va a describir como criaturas feas con alas, y los escritores posteriores llevan sus nociones de las harpías hasta el punto de representarlas como los monstruos más repugnantes. Otras fuentes antiguas las ven como pájaros con cabezas de mujeres, con largas garras en sus manos y con caras pálidas. Las tradiciones sobre su familia también serán complicadas, ya que algunos las llamaron hijas de Pontus y Terra, de Typhon o, incluso, de Phineus. Su número es dos, pero Hesíodo y Apolodoro las hacen tres.


    La historia mítica más famosa en la que participan estos monstruos es junto al ciego Phineus. Según nos cuenta Apolodoro, llegaron los argonautas al palacio de este rey en Tracia, mientras estaba plagado de monstruos. Cuando la comida para Phineus se colocó en una mesa, las harpías vinieron inmediatamente y fueron atacadas por los boréades, Zetes y Calais, que estaban entre los argonautas, y se les proporcionó alas. Según un antiguo oráculo, las harpías debían perecer a manos de los boréades, pero estos últimos debían morir si no podían alcanzar a las harpías. Estas últimas huyeron, siendo perseguidas por los boréades, una de ellas cayó en el río Tigris que, por lo tanto, se llamó Harpys, y la otra llegó a las Echinades de donde no regresó; al estar agotada se cayó a la vez que su perseguidor; como prometieron no seguir molestando a Phineus, las dos harpías no fueron privadas de sus vidas. Según otros, los boréades estaban a punto de matar a las arpías cuando aparecieron, según una tradición, Iris; según otra, Hermes, quienes mandaron que fueran liberadas.


    Gorgonas


    Las gorgonas fueron tres daimones alados llamados Esteno, Euríale y Medusa. De las tres hermanas, solo Medusa era mortal. El rey Polidectes de Serifos una vez le ordenó al héroe Perseo que fuera a buscar su cabeza. Lo logró con la ayuda de los dioses que lo equiparon con un escudo reflectante, una espada curva, botas aladas y un casco de invisibilidad. Cuando cayó sobre Medusa y la decapitó, dos criaturas brotaron de la herida: el caballo alado Pegaso y el gigante Crisaor. Perseo huyó con la cabeza del monstruo en un saco y sus dos hermanas disgustadas lo persiguieron. Algunos poetas griegos han descrito a Medusa como una mujer hermosa que fue transformada en un monstruo por Atenea como castigo por ser violada por Poseidón en su santuario. Sin embargo, los primeros escritores y artistas griegos simplemente la retratan como un monstruo nacido en una gran familia de monstruos.


    Iconográficamente hablando las tres gorgonas fueron representadas desde antiguo en todo tipo de soportes, a través de la pintura y escultura, como mujeres aladas con cabezas aplastadas y redondas, mechones de pelo serpentinos, grandes ojos fijos, bocas anchas, lenguas colgando, colmillos de cerdos, fosas nasales ensanchadas y, en alguna ocasión, barbadas. Sin embargo, Medusa fue la única que el arte clásico humanizó y le puso el rostro de una mujer hermosa, aunque mantendrá sus muecas estridentes y su cabellera de serpientes, y todos los que la miraban se convertían en piedra.


    Grayas


    Las grayas fueron según algunas fuentes antiguas tres mariposas que personificaban la espuma blanca del mar, por lo que se las representó con el cabello cano, y compartían entre ellas un único ojo y diente que se podían extraer. Nos dice Esquilo que eran monstruos con forma de sirena, «con la cabeza y los brazos de las ancianas y los cuerpos de los cisnes». Sus nombres las muestran como monstruos bastante terribles: Deino es el «terrible»; Enyo, «el guerrero»; y Persis, el «destructor»; aunque Pemphredo, «la que guía el camino», fue llamada así por su papel en la historia de Perseo. Participan en otras mitologías como personajes secundarios, como en la aventura protagonizada por el héroe Perseo, quien les robó el ojo y el diente para que le dijeran dónde se encontraba oculta Medusa.


    Escila


    Escila fue una monstruosa dragona con la cabeza y el pecho de una mujer y la cola de una serpiente enrollada. Probablemente representó las corrupciones de la tierra (la podredumbre, la limo, las aguas infectas y las enfermedades). Esta dragona Escila a veces se comparaba con un dragón nacido de un feto abandonado por el gran diluvio de Deucalión, la Pitón. Otros la llaman la «lamprea tartárea» y habita en el oscuro y pantanoso pozo de Tártaro. Hesíodo la convierte en una hija de los monstruosos dioses del mar y, presumiblemente, la asocia con los despojos de mar en descomposición. Escila estaba casada con otro monstruo, Tifón, el mismo que desafió a Zeus queriendo arrebatarle el trono; según Hesíodo y Apolodoro, entre otros, fruto de esta unión fueron un gran número de monstruos que de igual modo que sus progenitores sembraban miedo y caos en las tierras de los hombres, fueron estos: el Can Cerbero, la Quimera, la Hidra de Lerna, el dragón Orthus (de cien cabezas que custodia las manzanas del jardín de las hespérides), del dragón de Colchian, de la Esfinge, del águila que consumió el hígado de Prometeo y del león de Nemea, entre otros que se irán sumando o restando dependiendo de la fuente que los identifique. La iconografía antigua representa a Escila como un monstruo híbrido mitad mujer y mitad serpiente, con ojos negros, temerosos y sedientos de sangre, además era la personificación de la destrucción de la humanidad.


    LOS MONSTRUOS INAUDITOS


    Monstruos marinos antiguos


    El Ceto (serpiente o dragón de mar) fue el monstruo preferido de Poseidón cada vez que quería castigar a alguien, y al que han de enfrentarse Heracles y Perseo para salvar de sus fauces a princesas indefensas. La tradición mitológica lo sitúa a mediados del siglo VII a. C., pues es entonces cuando comienza a diseñarse su forma, que entonces es bastante confusa, puede aparecer con: una cabeza de animal rugiente sin cuerpo visible, un pez con tres cabezas de fieras o una serpiente con cresta sobre el lomo y cabeza de perro. Obviamente, la solución elegida por los artistas fue esta última y así lo vamos a identificar en las obras del Período Clásico, con unos cuartos delanteros, ya sean estos aletas o patas, a las que se agrega un torso que finaliza en el cuello, donde se le colocan dos cuernos sobre la boca de un perro.


    Estar entre Escila y Caribdis es una expresión derivada de la mitología griega, que significa “tener que elegir entre dos males”. Escila y Caribdis son monstruos marinos ubicados en orillas opuestas de un estrecho canal de agua, tan cerca, que los marineros intentando evitar a Caribdis pasarían muy cerca de Escila y viceversa. Posteriormente, la tradición identificó a este lugar con el estrecho de Mesina, entre Calabria y Sicilia, en el extremo sur de Italia. Con el paso de los siglos el monstruo Escila acaba convirtiéndose en un monstruo de lo más excéntrico y único: bajo una falda de aletas presenta toda una hilera de cabezas de perro y, por debajo, dos largas colas agitadas. La diosa se ha convertido en un monstruo furioso y aterrador, que levanta un remo o un tridente con sus brazos; escena que podemos ver representada en el conjunto escultórico de Sperlonga (siglo I d. C.). Por su parte, Caribdis fue un monstruo marino con un gigantesco remolino como cuerpo. Verosímilmente fue la personificación de las mareas con su función de succión y expulsión de aguas tres veces al día. En las antiguas explicaciones que encontramos en la Odisea de Homero ofrecen varios relatos diferentes sobre el origen de Caribdis: para algunos era hija de Pontos y Gaia que asediaron la tierra con sus olas, según sigue esta leyenda, Zeus, descontento por este acto, la capturó y la encadenó al fondo del mar. Otro de los míticos orígenes de esta monstruo la define como una mujer hambrienta que robó el ganado del héroe Heracles a la que Zeus arrojó al mar con el golpe de un rayo. Los griegos antiguos tenían un verbo ekcha rubdizô que significaba: “tragar como Charybdis”, que se utilizaba para describir a aquellos que comían mucho.


    Los genios y monstruos del más allá


    Como nos narran las fuentes antiguas, el Hades es un reino infinitamente habitado no solo por las almas de los muertos, sino también por dioses, genios y monstruos. Estos últimos fueron identificados en este ambiente por Virgilio, cuando nos dice que queriendo entrar en el inframundo Eneas y la Sibila hallan un cúmulo de personificaciones (el Dolor, los Remordimientos, las Enfermedades, la Vejez, etc.), seguidamente, hallan las almas de los monstruos: «acampan junto a las puertas los centauros, las Escilas biformes, el gigante de cien brazos Briareo, la Hidra de Lerna, que lanza aterradores silbidos, la Quimera cubierta de llamas, las Gorgonas, las Harpías y la sombra con tres cuerpos (Gerión)». En cierto modo, tiene sentido que muchos seres monstruosos habiten en ese lugar, pues según la tradición religiosa griega deben pasar su vida eterna allí.


    Aunque todos los condenados o seres malignos acaban tras su muerte poblando el Hades, es cierto que fueron muy pocas las creaciones que, desde sus inicios, estaban predestinados a este lugar. Allí se encuentran el «horrendo barquero Caronte, cuya escamosa mugre espanta: cae de su barbilla la madeja cana de su barba abundante, y sus ojos inmóviles flamean; de sus hombros cuelga, prendida de un nudo, su sórdida capa, y él solo se basta para impulsar la barca con su pértiga y sus velas». El origen de Caronte ha sido muy discutido por las fuentes historiográficas antiguas, pues sus primeras noticias, tanto literarias como artísticas, se han fechado en torno al 500 a. C., pudo ser un dios menor o primitivo de la muerte y que, indiscutiblemente, como nos cuentan Homero y Hesíodo, está vinculado a Tánato como personificación masculina de la muerte como ente. En algunas ocasiones, es difícil identificar a Tánato de Caronte, aunque el primero siempre llevará unas alas, que lo identifican con su hermano Eros. Otra de las iconografías clásicas para representar a Caronte es vistiéndolo como un trabajador pobre, con un gorro y con aspecto decrépito, así lo describe Virgilio, por lo que debemos pensar que sus palabras influyeron en la creación de otro personaje posterior procedente del mundo etrusco, el Charum. Este confecciona su imagen mezclándola con la de otros seres, así, su color azul recuerda al demonio Eurínomo, que Polignoto figuró en su Nekyia «entre negro y azul, como la mosca de la carne, enseñando los dientes y sentado sobre una piel de lince». La iconografía de estos Charum es bastante concreta, son representados con un rostro feo: con nariz aguileña, a menudo alados y a veces con serpientes en su cabeza, además, portan un mazo con el que dan muerte a los hombres, para acto seguido guiarlos al infierno y vigilan allí las puertas para que nadie escape; aunque es cierto que entre sus funciones nunca estuvo la de ser barqueros.


    En el Hades habitarán también los denominados «jueces de los infiernos», pero su función y su iconografía son muy secundarias, se dedican a aplicar leyes bien conocidas por todos y, por tanto, conservan su carácter subalterno de meros difuntos, vestidos como mortales y portando bastones alusivos a su dignidad. Como contraposición a estos pacifistas de la ley, encontramos a las erinias, cuya función será la de impartir los castigos infernales. Sin lugar a debate todos los especialistas en antiguas religiones e, incluso los antiguos griegos, dan a las erinias el número de tres, Alecto, Tisífone y Megera. Según la tradición su origen se remonta a la de ser unas diosas preolímpicas, pues nacieron de la sangre que Urano derramó de sus genitales cuando Crono le cortó estos. Son las personificaciones de la venganza y están especializadas en imponer penas para los asesinos y los crímenes familiares. Sabemos que recibieron culto en la cultura de Micenas, pues se han identificado sus nombres en algunas tablillas de barro, culto que de algún modo traspasó los tiempos y se siguió realizando hasta el período dorado de Atenas. La iconografía canónica de las erinias, establecida a principios del siglo V a. C. las muestra con falda larga, alas, serpientes en los brazos y perros a los pies, además fue obra de Esquilo quien, al estrenar sus Euménides, presentó, con gran asombro de los espectadores, el traje más perdurable de estos monstruos: cabellera entrelazada con serpientes, túnica corta, a veces reducida a la falda, sostenida al pecho con correajes, altas botas, alas en ocasiones y, en las manos, serpientes, látigos o antorchas encendidas. Tanto impacto tuvo esta vestimenta teatral que se mantuvo durante toda la Antigüedad grecorromana sin cambios aparentes.


    En el palacio de Hades, fue el único lugar donde de vedad podemos encontrarnos con un monstruo infernal: el Can Cerbero, que guardaba su puerta. Homero lo recuerda únicamente como el perro que Heracles va a buscar en los infiernos, como parte de uno de sus trabajos; y Hesíodo, en su Teogonía, nos da su filiación y cometido: cierto es que su aspecto no se fue perfilando hasta más tarde: mientras que los poetas discutían sobre el número y forma de sus cabezas, el arte dio distintas soluciones: desde el siglo VII hasta fines del siglo V a. C. Can Cerbero aparecía figurado como un perro con una o dos cabezas, a veces con serpientes surgiéndole de todo el cuerpo. Sin embargo, a mediados del siglo VI a. C. empezó a crearse la imagen canónica de este animal: «tres cabezas de perro, cola de serpiente y, sobre el lomo, cabezas de todo tipo de sierpes». Durante el período helenístico y su asimilación en las artes romanas, se le representa con tres cabezas de perro. Sin embargo, en las representaciones en las que Serapis aparece como señor del infierno, Can Cerbero es descrito como:


    un animal de tres cabezas, de las que la central es más grande y parece de león; a la derecha surge una cabeza de perro, que intenta agradar con su expresión amistosa; en cambio, la parte izquierda del cuello remata en la cabeza de un lobo salvaje; una serpiente une estas tres figuras con sus espiras, y su cabeza se vuelve hacia la mano derecha del dios, que apacigua al monstruo.
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        Fig. 47. Heracles y Cerbero de Hades, hidra de figuras negras (ca. 530 a. C.), Musée du Louvre. Heracles entrega a Cerbero al rey Euristeo como uno de sus doce trabajos. El perro de tres cabezas se representa como una bestia del tamaño de un león con una melena de serpientes enrolladas. El héroe lleva una capa de piel de león y sostiene un palo anudado en una mano. El rey (parcialmente mostrado, a la izquierda) se encoge dentro de una jarra de pithos.

      
    


    Pasemos ahora a tratar los ambientes del Hades, y con ellos conoceremos qué tipo de criaturas, genios y monstruos los habitaban. Como marca la tradición religiosa griega las almas de los difuntos deben ir al Tártaro, cuya entrada principal se halla en un bosque de álamos negros junto al océano. El ascenso a este lugar es bastante sencillo, los familiares del difunto deben colocar una moneda debajo de la boca del muerto, para que esta pueda ser utilizada como pago a Caronte, quien se encargará de llevar al alma del difunto de un lado a otro de la laguna Estigia. Nos dice Pausanias que este río comparte orilla con el Tártaro por el lado occidental y tiene como subordinados el Aqueronte, el Flegetonte, el Cacito, el Aornis y el Lete. Según las narraciones de Apolodoro y para Estrabón, las almas pobres (las que no podían pagar al barquero), tenían que esperar eternamente en la orilla más cercana, a menos que Hermes se apiadara de ellas y las introdujera por una entrada trasera, como la del Ténaro laconio o la del Aornis tesproto. Algunos autores antiguos como Homero en su obra Ilíada y Hesíodo en su Teogonía, colocan a Cerbero guardando la orilla opuesta del Estigia, cuya función es la de devorar a los intrusos mortales y a las almas que intentan escapar.


    Según nos cuenta Homero en su Odisea, la primera región del Tártaro está compuesta por los Campos de Asfódelos, donde «las almas de los héroes vagan sin propósito entre las multitudes de muertos menos distinguidos que se agitan como murciélagos y donde solamente Orión tiene todavía valor para cazar a los ciervos espectrales». Más allá de esas praderas se hallan el Erebo y el palacio de Hades y Perséfone. A la izquierda del palacio, un ciprés blanco da sombra al estanque del Lete, adonde van para beber las almas comunes. Las almas iniciadas evitan esa agua y prefieren beber, en cambio, en el estanque del recuerdo, sombreado por un álamo blanco. En las cercanías, las almas recién llegadas son juzgadas a diario por Minos, Radamantis y Éaco en un lugar donde confluyen tres caminos; Radamantis juzga a los asiáticos, Éaco a los europeos, pero ambos remiten los casos difíciles a Minos. A medida que se dicta cada sentencia las almas son conducidas por uno de los tres caminos: a las almas neutras las conduce de vuelta a las praderas de Asfódelos; si han sido malas son conducidas al campo de castigos del Tártaro; y si son buenas descansarán en los jardines del Elíseo. Este último espacio, el Elíseo, está presidido por Crono, se halla cerca de los dominios de Hades y su entrada está próxima al estanque del recuerdo. Según estos autores antiguos: Platón en sus Gorgias; Píndaro en sus Odas olímpicas, y Hesíodo en sus Trabajos y días: esta era una región feliz donde el día es perpetuo, sin frío ni nieve; donde nunca cesan los juegos, la música y los jolgorios, y donde los habitantes pueden elegir su renacimiento en la tierra en cualquier momento que lo deseen. En las cercanías están las islas de los Bienaventurados, reservadas para quienes han nacido tres veces y han alcanzado tres veces el Elíseo.


    Los habitantes más famosos del Erebo eran unas figuras mucho más antiguas que el propio Zeus, eran Tisífone, Alecto, Megera y las erinias. Su única función era la de escuchar las quejas de los mortales contra la insolencia de los jóvenes con los ancianos, de los hijos con los padres, de los huéspedes con los anfitriones y de los amos de casa o ayuntamientos con los suplicantes, y castigar esos delitos acosando a los culpables implacablemente, sin descanso ni pausa, de ciudad en ciudad y de país en país.


    Además de estos seres monstruosos, en el Hades encontramos otros elementos y personificaciones que perfilarán su carácter: por un lado se encuentra Estigia (cuyo nombre significa “el odiado”) fue un arroyo de la Arcadia cuyas aguas se suponía que eran venenosas, y solo los mitógrafos posteriores a la tradición griega lo ubicaron en el Tártaro; además tendremos a las tres calamidades de la muerte personificadas por: Aqueronte (cuyo nombre significa “corriente de dolor”) y Cocito (cuyo nombre significa “lamento”) eran nombres fantásticos para describir la calamidad de la muerte; también habitarán allí Lete (cuyo nombre significa “olvido”).


    Cíclopes


    Los cíclopes fueron tres gigantes inmortales de ojos redondos que forjaron los relámpagos de Zeus. Los antiguos tratados de cosmogonía definen a los cíclopes como los hijos de Urano y de Gea, quien los encerró acto seguido de su nacimiento en las entrañas de la tierra junto a sus otros hermanos los hecatónquiros. Si recordamos las palabras de Apolodoro, tras la batalla de la Titanomaquia, fueron arrojados al Tártaro, donde permanecieron hasta que Zeus y los dioses olímpicos los liberaron. Además, fueron los encargados de darle a Zeus sus rayos, a Poseidón su tridente y a Hades el casco de invisibilidad. Algunas fuentes antiguas hablan de la existencia de no tres, sino de siete los cíclopes que estaban en la forja olímpica junto con Hefesto, y que cuatro de ellos, los de menor edad, fueron matados por el dios Apolo como venganza por la muerte de su adorado hijo Asclepio (matado por el rayo fulminador de Zeus). Los tres sobrevivientes llevarían el nombre de Arges, Steropes y Brontes y, según las fuentes que así los nombran, tendrían un solo ojo en la frente.


    En los poemas homéricos, los cíclopes son una raza de pastores gigantescos, que viven en la parte suroeste de Sicilia, donde no cumplen con la ley de los hombres ni de los dioses y se dedican a devorar seres humanos. Sus funciones en esta región se limitan al cultivo de fruto y la agricultura, libres de legislación conviven en un ambiente de comunidad, pues se dice de ellos que tenían esposa e hijos y que sus moradas estaban en las cuevas de las montañas. En cuanto al problema de identificación física de estos monstruos con tener un ojo o un par, según los versos de Homero, nunca los define de tal forma, solo habla de Polifemo como el más importante de ellos, que tendría un ojo en la frente y, por lo tanto, podemos deducir que estos cíclopes no son los mismos que los cíclopes al servicio de Zeus y habitantes del Olimpo.


    Centrémonos en este punto en los cíclopes herreros, los ayudantes de la fragua de Hefesto; no es extraña su relación, pues recordemos la estrecha relación entre los cíclopes y los volcanes. Pues bien, según la tradición popular, la fragua de Hefesto se encontrará en un volcán en el monte Aetna en Sicilia y las islas vecinas se consideraron sus moradas. Serán un número de tres, siguiendo la tradición homérica, pero uno de sus nombres no coincide con los de la tradición cosmológica y se encuentran estos dos nuevos nombres: Pyracmon y Acamas.


    Otra de las leyendas mitológicas antiguas los identifica como los mejores arquitectos e ingenieros, fueron identificados con una raza de hombres que nada tiene que ver con los cíclopes que hasta el momento hemos tratado, pues son ubicados en Tracia y definidos como una de sus tribus, su nombre deriva del nombre del primero de sus reyes, Cíclope. Tomando esta leyenda mitológica, vemos como fueron expulsados de sus hogares en Tracia y desde allí se trasladaron a Creta desde Licia. Acto seguido siguieron a Preto (hijo de Abante y de Aglaya), rey de Tirinto, a quien dieron protección y allí construyeron los célebres muros ciclópeos, necesarios para la batalla contra Acrisio; de ahí que las grandes fortificaciones de Argos, Tirinto y Micenas fueron consideradas obras de estos cíclopes. Homero, en la Ilíada, no hace referencia a las murallas ciclópeas y llama a Tirinto simplemente una polis teichioessa. Las murallas ciclópeas probablemente fueron construidas por una antigua raza de hombres, quizás los pelasgos, que ocuparon los países en los que se encuentran ante las naciones de las que tenemos registros históricos; y las generaciones posteriores, sorprendidos por su grandeza tanto como nosotros mismos, atribuyeron su edificio a la raza mítica de los cíclopes.


    Minotauro


    El Minotauro fue un monstruo con cabeza de toro nacido de la reina Pasifae de Creta, tras haber mantenido relaciones sexuales con un toro. Este monstruo habitaba en un laberinto al cual se le ofrecía un sacrificio sagrado regular de jóvenes (hombres y mujeres) para satisfacer su hambre caníbal. Como narra la leyenda heroica «fue muerto» por Teseo. El nombre que le dio su madre al nacer fue el de Asterión, que significa “el estrellado”, y por ello algunos mitólogos lo ponen en relación con la constelación de Tauro. La iconografía de este monstruo ha variado según las descripciones de las fuentes antiguas quienes nos lo han mostrado como un monstruo con un cuerpo humano y una cabeza de toro o, según otras versiones, con el cuerpo de un buey y una cabeza humana.
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        Fig. 48. Atenea, Teseo y el Minotauro, figura roja ateniense kylix (ca. 420 a. C.), Museo Arqueológico Nacional de España. Fotografía de la autora.

      
    


    MEDUSA, LA METAMORFOSEADA


    La figura de esta gorgona en particular, Medusa, es de vital interés para la mitología griega, pues supone un enigma moral desde el momento que se convierte en un monstruo metamorfoseado. Se conoce esa historia mítica desde tiempos primitivos, donde habla de una diosa que tiene un poder terrible y mortífero, una mirada sobrenatural y protectora con función apotropaica para el que la tiene para sí. De hecho, se considera esta leyenda mitológica, la de Perseo y Medusa, una de las más antiguas, siendo descrita en las fuentes míticas, como un «pasado lejano».
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        Fig. 49. Perseo, Medusa decapitada y Atenea, Hidria de figuras rojas atenienses (ca. 460. a. C.), British Museum. Perseo decapita la Medusa gorgona. El héroe lleva un chitón, una gorra alada y botas altas, y sostiene una hoja en forma de hoz en su mano. La cabeza de la gorgona descansa en un saco redondo colgado de su hombro. Medusa se encuentra detrás de él, decapitada con sangre que fluye desde el muñón crudo de su cuello. La representan como una giganta alada, medio levantada, despertada del sueño en el momento de su muerte. La diosa patrona del héroe, Atenea, camina detrás de ellos. Lleva un casco de pico y una capa de égida adornada con serpientes, y blande una larga lanza.

      
    


    En su función de ser protector se identifica su imagen desde el siglo VII a. C. en los templos, las tumbas y monumentos; parece que en estos primeros momentos su imagen era bien distinta, pues se la presentaba con el cuerpo a modo de un centauro, los ojos muy abiertos y los dientes afilados. Con el paso de los siglos su imagen mejora y, como se ha constatado arqueológicamente, fue en la ciudad de Corinto donde se creó su iconografía canónica, la que se difundió después por todo el ámbito griego: cuerpo de mujer en actitud de comenzar a correr, con túnica corta y alas, ojos grandes y aterradores, boca abierta en una mueca de risa, con dientes triangulares y lengua colgante, cabellera larga y, en las obras más antiguas, también con barba; esquema al que solo se añadirá en el siglo VI a. C. las serpientes que se entremezclan con su cabello. Con la renovación de la cultura y estética que se lleva a cabo en el siglo V a. C., Medusa logra tener una cara más humana y realista, y sus facciones se estilizan, los ojos y la boca se hacen más pequeños y la cabeza, cabellera y serpientes se entremezclan en un mismo elemento, también se le ponen las alas en las sienes; los ojos resaltan su intensidad con unas cejas dúctiles, a veces atormentadas; la boca toma un rictus de amargura y, en el cuello, dos serpientes se anudan en forma de collar. Según los expertos en religiones antiguas, y con la aprobación de los historiadores del arte, han determinado que esta representación final de Medusa proceda de la influencia ejercida por la obra atribuida a Cresilas la Medusa Rondanini (ca. 430 antes de Cristo).


    ANIMALES Y CRIATURAS MÍTICAS


    Pegaso


    Pegaso fue un caballo alado inmortal que, según la leyenda más antigua, nació de la sangre derramada de la decapitación de Medusa por el héroe Perseo. Fue considerado un animal salvaje que no dejaba que nadie le pusiera riendas, hasta que el héroe Belerofonte consigue este propósito y lo monta en la batalla contra la célebre Quimera. Interesante es ver cómo se produjo esta toma del caballo alado por parte del héroe, según nos cuentan Hesíodo y Apolodoro. Belerofonte fue a ver al adivino de Corinto Polyidus, quien le dijo que debía pasar una noche en el templo de Atenea y, mientras Belerofonte estaba durmiendo, la diosa se le apareció en un sueño, ordenándole que hiciera algún sacrificio en honor de Poseidón, y le dio una brida dorada. Cuando despertó encontró la brida, ofreció el sacrificio y atrapó a Pegaso, que estaba bebiendo en el pozo Peirene. Pausanias nos dice que fue Atenea la que previamente había domesticado al caballo salvaje y así después fue entregado a Belerofonte, otras fuentes mitológicas dicen que este recibió a Pegaso de su propio padre Poseidón. Después de esta batalla también se enfrentó junto a Belerofonte al pueblo de las amazonas, el héroe se esforzó por ascender al cielo con su caballo alado, pero cayó sobre la tierra, ya sea por temor o aturdimiento, o ser expulsado por Pegaso, quien se puso furioso por una mosca que Zeus le había enviado, pero Pegaso continuó su vuelo.


    La leyenda mitológica de Pegaso termina cuando este decide escapar del mundo de los mortales para vivir en el Olimpo de Zeus, por quien llevó los truenos y los relámpagos, convirtiéndose en el caballo oficial del señor de los dioses. Según este punto de vista, que aparentemente es el más antiguo, Pegaso fue el atronador caballo de Zeus; pero los escritores posteriores entre los que se encuentra Homero lo describen como el caballo de Eos, y lo ubican entre las estrellas como el caballo celestial. Pegaso fue conmemorado entre las estrellas como la constelación que lleva su nombre. Según la cosmología antigua, su visualidad en el cielo marca el inicio de la primavera y las tormentas (en el hemisferio donde se encuentra la Hélade). Esta simbología no es casual pues el nombre de Pegaso significa “de la primavera”, además, procede de la palabra griega que se utilizaba para designar lo “surgido”.


    La Hidra


    La Hidra fue una gigantesca serpiente de agua de nueve cabezas que hostigaba los pantanos de Lerna. Este monstruo, criado por Hera, fue hermano del León de Lerna y, por lo tanto, hijo de Pitón y Escila. Según las fuentes mitológicas antiguas, moraba en un pantano cerca del pozo de Amymone, fue uno de los monstruos más impresionantes por sus nueve cabezas, la mitad de las cuales eran inmortales. Heracles fue enviado para destruirla como uno de sus doce trabajos, con flechas ardientes cazó al monstruo, y con su bastón o una hoz le cortó las cabezas; pero en el lugar de la cabeza que cortó, dos nuevas crecieron cada vez, y un cangrejo gigantesco acudió en ayuda de la Hidra e hirió a Heracles. Con la ayuda de su fiel siervo Yolao, quemó las cabezas de la Hidra y enterró al cangrejo inmortal bajo una enorme roca. Tras dar muerte a la Hidra, envenenó sus flechas con su bilis, por lo que las heridas infligidas por ellas se hicieron incurables. Finalmente Euristeo declaró que la victoria de Heracles ante el monstruo era ilegal, pues no lo hizo solo y necesitó la ayuda de Yolao. Simbólicamente, la Hidra y el cangrejo fueron colocados entre las estrellas por Hera como las constelaciones de Hidra y Cáncer.


    Pitón


    Pitón fue una monstruosa serpiente dragón colocada por Gea en el oráculo sagrado de Delfos para que lo protegiera. Según algunos mitólogos antiguos, nació del fango podrido dejado por el gran diluvio de Deucalión. Como ya sabemos, fue el dios flechador Apolo quien le dio muerte en el santuario de Delfos para hacerlo propio de su culto, Pitón murió debido a una avalancha de flechas. En su honor se llamarían después las festividades del oráculo llevadas a cabo en Delfos, las píticas. Otras leyendas míticas narran la muerte de la Pitón como venganza del dios Apolo a su madre Leto, quien la había perseguido por orden de Hera, ya embarazada de los gemelos divinos. Pitón fue descrito en las fuentes como un dragón tanto en género masculino como en femenino. El himno homérico para Apolo y en algunas representaciones de arte la Pitón es comparada con el monstruo Escila (mitad mujer, mitad serpiente), aunque la Pitón original de Delfos se representa como una serpiente canónica de tamaño monumental.


    Mantícora


    La mantícora fue un monstruo traído de la tradición mitológica y la religión persa. Anatómicamente tenía el cuerpo de un león, la cara de un hombre y una cola afilada que disparaba flechas, estaba destinada a ser una devoradora de hombres, y así lo muestra la traducción del persa de su nombre, que no significa otra cosa que “devoradora de hombres”. La representación de este monstruo no es muy común en la Antigüedad, pero se conoce sobre todo por formar parte de los bestiarios medievales, los cuales estuvieron inspirados en obras escritas por los antiguos griegos y romanos.


    LAS TRIBUS LEGENDARIAS


    Para los antiguos griegos, todos aquellos territorios de los que no se tienen conocimiento, más allá de las relaciones establecidas con las regiones que Homero narra en Asia y África, forman parte de la geografía mítica. Lugares en los que suceden y habitan los seres más fantásticos jamás imaginados, este fue el caso, como sabemos del reino de Cólquide situado más allá del mar Negro, por su parte el mundo egipcio, y el fenicio, sin dejar de lado el reino etíope eran lugares de escenarios muy particulares, en ellos reinaba lo salvaje y la anarquía, todo lo contrario a la civilización cultural griega, pero no solo eres tribus las que habitaban allí sino un sinfín de monstruos y criaturas, lugares incognitos, de los que aquí trataremos los tres más importantes: las Amazonas y los Arimaspo custodiados entre la civilización helénica y las orillas del Océano.


    Las amazonas


    Las singulares amazonas, según cuenta la leyenda antigua, tenían bajo su poder uno de los territorios más amplios de toda la región del mundo desconocido; se extendía según las fuentes antiguas, que parecen obviar o desconocer a los pueblos de las Estepas y al Imperio hitita, todo el territorio que circunda el mar Negro, desde Anatolia, cruzando el Cáucaso y finalizando su extensión en la zona central de Tracia. Las amazonas fueron unas guerreras brillantes, hijas de Ares el dios de la guerra. Su sociedad se estructura de forma monárquica y estaban dirigidas por una reina, era una sociedad matriarcal, donde los hombres tenían la única función de la procreación, tan poco valor tenían los hombres que, según algunas fuentes antiguas, llegaban a deshacerse de sus hijos varones al nacer.
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        Fig. 50. Aquiles matando a Pentesilea, ánfora de figuras negras atenienses, atribuido al pintor de Exequias (ca. siglo VI a. C.), British Museum. www.theoi.com Pentesilea fue una reina del Amazonas que llevó a sus tropas a Troya en apoyo del rey Príamo durante la guerra de Troya.

      
    


    Las amazonas fueron bien avenidas en el mundo griego y, por tanto, su iconografía se fue desarrollando progresivamente y fue cambiando a lo largo de los siglos, lo que nos habla de una manutención de estas en la mitología griega. Sus primeras imágenes se fechan en torno al siglo VII a. C. e irán ataviadas con un peplo largo abierto por un costado que les permitiera una mayor agilidad con las piernas, además, siempre llevaban armas, en este caso las mismas que llevaría un soldado hoplita griego real: casco, escudo redondo, lanza y espada. Con la llegada del siglo VI a. C., su vestimenta se acerca más a la de los guerreros coetáneos y se sustituye el peplo largo por una túnica corta y, de vez en cuando, se les coloca una coraza; pero a mitad de siglo se crea una imagen alternativa, la conocida como «amazona oriental», que vestía al modo escita: con gorro en punta, bracae (pantalones hasta los pies) y el escudo en forma de medialuna llamado pelta. En el siglo V a. C., el arte va a crear dos tipos completamente diferentes de amazonas: por una parte, la que tomando la imagen de la tradicional hoplita, reduce su túnica corta, con o sin botas, con o sin casco, y la suele representar con un pecho al descubierto, al modo que se realizaron las amazonas del concurso de Fidias, Policleto y Crésilas (ca. 435 a. C.), esta imagen tuvo tanto éxito que se convirtió en canónica durante muchos siglos; por otro lado, tenemos la amazona oriental, que hace más compleja su vestimenta: añade sobre sus bracae coloristas una túnica corta, adopta el gorro frigio con orejeras y se coloca una clámide sobre los hombros, imagen a la que en algunas ocasiones se deja el torso completo al descubierto. Todas estas imágenes que fueron notablemente utilizadas también en el Helenismo y en época imperial romana, donde definitivamente se las plantea de este modo: llevando gorro frigio o casco, túnica corta, a veces con un pecho al descubierto, clámide y botas y, como arma favorita, portarán el hacha de doble filo. Es importante señalar un detalle etimológico sobre las amazonas, su nombre significa “sin pecho”, de ahí que en muchas representaciones artísticas se las vea de ese modo, pues según las fuentes clásicas, se cortaban un pecho o ambos para poder manejar de forma más eficaz el arco.


    Aunque fueron unas mujeres guerreras siempre presentes en la memoria colectiva, las representaciones que nos han llegado de ellas son escasas, lo que no quiere decir que se representaran poco, de hecho, se conoce que fueron veneradas casi de forma paralela a Artemis en el Éfeso, donde compartirían templo con esta diosa. Siempre aparecen representadas como un grupo unitario, en la mayoría de los casos ejerciendo lucha en batalla, y únicamente las veremos como personajes individuales en época imperial romana, siendo estas amazonas las personificaciones de la ciudad de Anatolia. Lo natural es representarlas en amazonomaquia: en este sentido, no podemos sino recordar que, dejando de lado la campaña de Belerofonte, muy pocas veces representado en la plástica antigua, quien invadió su territorio con mayor éxito fue Heracles (ayudado por Teseo), tuvo que hacerse con el cinturón de Hipólita. Sin embargo, la amazonomaquia más relevante para la literatura, la mitología y el arte fue la que coprotagonizaron con Teseo y Antíope en las proximidades de la Acrópolis ateniense; pero de igual importancia es la participación de la reina de las amazonas, Pentesilea, en la guerra de Troya, quien se enfrentó en un cuerpo a cuerpo a Aquiles.


    Los arimaspos


    Los arimaspos fueron una sociedad compuesta por hombres que habitaron la parte baja de la montaña Rhipaio situada en el norte de Skythia (verosímilmente en los Cárpatos). Su tradición legendaria los enmarca en una constante batalla con los grifos, seres encomendados a proteger el oro que se hallaba en dicha montaña. Como ya sabemos, estos grifos son criaturas aladas con cabeza de águila y cuerpo de león. Por su parte, los arimaspos se caracterizaban por ser hombres con un solo ojo situado en la frente, y eran los vecinos naturales de la geografía mítica de los hiperbóreos. El arte antiguo griego únicamente está interesado en la representación de estos combates con los grifos, en el que los arimaspos son siempre representados con dos ojos. Es curioso cómo esta temática se limita a representarse en las cerámicas pintadas que tienen como fin el comercio con los pueblos del mar Negro, indudablemente porque estos pueblos los convierten en parte de su patrimonio legendario.
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        Fig. 51. Grifomaquia, Kylix ática de figuras rojas, atribuido al pintor de Jena (ca. siglo IV a. C.), Museum of Fine Arts, Boston. Un guerrero arimaspo montado a caballo lucha contra un medio león, medio águila: un grifo. El hombre de esta tribu lleva un traje de cuerpo completo y está blandiendo un hacha.

      
    


  5

  Los valerosos héroes


    En un principio se llamó héroes a los seres engendrados con doble naturaleza, una divina y otra mortal, de manera que los héroes serían identificados como semidioses, posteriormente, también se denominó héroe a un líder militar o a cualquier persona que destacara por su valentía o talento. Existen ciertos rasgos que caracterizan a los héroes: sus vidas suelen estar estrechamente relacionadas con el combate, la fundación de juegos o la realización de empresas imposibles; frecuentemente son héroes epónimos y civilizadores que fundan ciudades participando en la elaboración de leyes, técnicas y artes; destacan por la mesura de sus atributos físicos, ya sean belleza, fuerza o alguna característica monstruosa; en su vida predominan los hechos violentos más deleznables, con frecuencia sus vidas están condicionadas por profecías de las que no pueden escapar; y, finalmente, sus muertes suelen ser violentas.


    HERACLES, ¿HÉROE O DIOS?


    Diferente es entre todas las figuras de héroes la de Heracles, pues fue un hombre que nació mortal y que, gracias a sus hazañas, fue reconocido por los dioses como un ser digno entre ellos, por lo que al final fue divinizado y subió al Olimpo como uno más de entre los doce, pero este final es una excepción. Debido a que fue finalmente tomado como un dios, se le da culto y en su nombre se realizaron cultos. A pesar de la fama del héroe, su veneración dentro de la sociedad griega antigua tuvo lugar bastante tarde, entre los siglos VII y VI a. C., entendido entonces como hombre al que la tradición popular había convertido en el protector de la virilidad y en protector de la humanidad contra cualquier mal, y eso solo podía hacerlo un dios.


    El modelo canónico de Heracles comienza a labrarse con Homero en la Ilíada, se le caracteriza como arquero, imagen que evoluciona poco en el siglo VII a. C., cuando Hesíodo, en su Escudo, aún lo describe como un hoplita, con unas armas regalo de los dioses Atenea y Hermes. Es interesante ver cómo por estas mismas fechas el Heracles griego comienza a verse influenciado por el más mítico de los héroes mesopotámicos, Gilgamesh, el gran cazador, bebiendo de esta tradición Heracles comienza a ser visto con un león en las manos o a ser ataviado con la piel de este animal, la conocida como leonté. A mediados del siglo VI a. C., gozará de un éxito atronador la obra de Pisandro, Heraclea, en la que se narran, a modo de serie los doce trabajos que el héroe debe realizar para conseguir su ascenso al Olimpo, será de este texto del que se extraigan sus dos atributos principales, la piel del león, que consigue tras su enfrentamiento con el León de Nemea y la clava (tronco de olivo despojado de sus ramas). Solo a finales del siglo VI a. C., el retrato del héroe se vuelve viral, pues hasta el momento solo se había representado en modo eventual algunas de sus hazañas, es el momento en el que sus bustos y cabezas se utilizan como decoración de todo tipo de soportes. Además, cuando se le representa de cuerpo se le coloca en postura de movimiento y enarbolando su arma (iconografía exclusiva de las esculturas de Zeus y Poseidón), lo que nos marca claramente su carácter divino. Con el avance del siglo V a. C., se procede a crear la imagen canónica del héroe en su forma divinizada, los grandes artistas del momento, entre los que se encuentran Mirón, Policleto y Escopas lo suponen: musculoso, desnudo, de pie, barbado o imberbe, con el pelo corto y portando ya solo dos atributos: la leonté y la clava, a las que se pueden añadir las manzanas del jardín de las hespérides. Solo se producirán dos variantes de este arquetipo: el Heracles cansado, cuyo mejor ejemplo los encontramos en el tipo Hércules Farnesio; en el Heracles sentado obra del genial Lisipo que lo coloca sobre una roca cubierta con la piel del león.


    Según la tradición primitiva, Alcides fue el nombre que recibió Heracles en este momento, y se le identifica como descendiente de la dinastía argiva formada por Perseo y Andrómeda, de ahí que fuera un héroe en las ciudades de Argos, Micenas y Tirinto. Pero, realmente, nuestro héroe nació en la ciudad de Tebas, donde Zeus transformado en Anfitrión, engañó a la fiel Alcmena (esposa de este último), para que tuviera relaciones sexuales con él, no obstante, de esta farsa nació Heracles:


    Alcmena dio a luz dos hijos: de Zeus, a Heracles, mayor por una sola noche, y de Anfitrión, a Ificles. Cuando aquel tenía solo ocho meses, Hera, deseosa de destruirlo, envió a su lecho dos enormes serpientes, pero, mientras que Alcmena llamaba en su ayuda a Anfitrión, Heracles se incorporó y les dio muerte estrangulándolas con sus manos.


    Este será uno de los primeros episodios protagonizados por Heracles en su ciclo de infancia, fechada en los primeros años del siglo V a. C., a partir de ella podemos ver a Heracles como un niño musculado en algunos vasos cerámicos del momento, así nos los narra Píndaro en su Nemea. Con el paso del tiempo, pero sobre todo en el período helenístico, se representa simplemente al niño-Heracles agarrando con fuerza a las serpientes, que simbolizaba la promesa de eternidad para un niño recién nacido o muerto prematuramente.


    Otro de los episodios del ciclo de infancia de Heracles fue el mito que surgió como explicación del Origen de la Vía Láctea, en el que la regente del Olimpo, Hera, se presta a darle de mamar de su leche materna. Más importante, pero menos representada son los episodios de educación y adolescencia de Heracles, entre los que destacamos la muerte de Lino, hijo de Orfeo, profesor de música del héroe, quien «murió golpeado con su propia cítara por Heracles, pues este se enfureció porque le había tratado mal». A pesar de que este episodio no fue fructuoso para las artes, sirvió para ver la imagen de Heracles músico o musageta (protector e inspiración de las musas), como simbología de la faceta cultural que debe presidir la formación de cualquier hombre en la sociedad griega antigua. Debemos hacer mención de otro episodio sobre nuestro héroe conocido como: Heracles en la encrucijada, texto literario inventado a fines del siglo V a. C. por el sofista Pródico, quien escribió la obra bajo el título de Elección de Heracles o Las Horas, resumida por Jenofonte en sus Recuerdos de Sócrates: «Heracles, al pasar de la infancia a la juventud, época en que los jóvenes se independizan y ponen de manifiesto si en su vida se decantarán por la virtud o el vicio, fue a un lugar tranquilo y se sentó, indeciso sobre la vía a seguir». Acto seguido, sigue el relato, se aparecieron frente a él las personificaciones del placer (hedone) y la virtud (arete) como dos mujeres que intentaban atraerlo con palabras y a través de su físico, pero el héroe sucumbió al pilar básico de la moralidad de un héroe griego (y de la moralidad de los griegos reales), la areté. Tras ser educado, Heracles comienza su fase de juventud en la que será pastor como su padrastro, y será entonces cuando luche contra sus vecinas las minias. Tras la muerte de Anfitrión, Heracles protagoniza sus primeras nupcias con Mégara (una princesa tebana), con la que tuvo varios descendientes, pero la felicidad del matrimonio duró poco «por causa de los celos de Hera se volvió loco y arrojó al fuego a sus propios hijos». El tema de la locura de Heracles, tan importante en el teatro como en las artes plásticas, podemos observarlo con detalle en la crátera pintada por Asteas (ca. 340 a. C.), conservada en el Museo Arqueológico Nacional de España (Madrid).
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        Fig. 52. Hércules Farnesio (ca. siglo III a. C.), MAN Napoli. www.wikipedia.org Estatua de Hércules en reposo llevando fruta en su mano derecha. Copia romana de la era imperial después de un original griego de la era helenística temprana; el antebrazo izquierdo se restaura en escayola.

      
    


    Los doce trabajos


    En las tradiciones mitológicas primitivas, la locura efímera que experimentó Alcides no era considerada como una falta grave en la sociedad, «por ello (Heracles) se condenó a sí mismo al exilio…, se dirigió a Delfos y preguntó al dios dónde debía establecerse. Fue entonces cuando, por vez primera, el que hasta entonces había sido llamado Alcides recibió de la pitia el nombre de Heracles, y la propia pitia le dijo que fuera a Tirinto y permaneciese al servicio de Euristeo durante doce años, ejecutando los trabajos que este le ordenara. De esta forma llegaría a ser inmortal». Dejó a Mégara bajo la protección de su sobrino Yolao (hijo de Ificles y Automedusa), y puso rumbo al Peloponeso.


    Euristeo era familiar sanguíneo de Heracles, concretamente uno de sus primos menores; pero Hera con la intención de arrebatarle su derecho al trono, ayudó a Euristeo a nacer prematuramente y así legitimarle como primogénito. Esto le permitió afianzar su poder como monarca, pero también le dio el poder para desarrollar sabiamente la lista de los doce trabajos que establecerían la gloria de Heracles, un conjunto de fabulosos relatos literarios, que tuvo el mismo calibre de importancia en las artes de todos los momentos del mundo griego, pues incluso se creó el ciclo de los doce trabajos, conocido como Dodekathlos, en los que se presentan los trabajos de serie continua. El primero de estos Dodekathlos está fechado en torno al 460 a. C. y fue creado como decoración de las metopas del Templo de Zeus en Olimpia.


    Apolodoro nos relata los episodios de los doce trabajos de Heracles con las siguientes frases: «En primer lugar le encargó [Euristeo] traer la piel del León de Nemea, animal invulnerable… [Heracles] disparó sus flechas contra él, pero, al percatarse de que no podía herirlo, emprendió su persecución con la clava en alto». Esta clava, según el mito, había sido creada en el instante por el héroe. Consiguió llevar al león a una cueva donde «le rodeó con un brazo el cuello y lo mantuvo apretado hasta estrangularlo, lo mató, lo despellejó y le quitó la piel para hacerse su leonté. Euristeo, cuando lo vió volver con los restos del animal, dispuso una tinaja de bronce para esconderse bajo tierra». Iconográficamente hablando, en las obras de arte se ha optado por representar a Heracles envolviendo al león por el cuello para ahogarlo, dejando en un segundo plano las imágenes que tratan sobre el combate con la clava y el instante de victoria.


    De nuevo Apolodoro nos dice:


    Como segundo trabajo, [Euristeo] le ordenó matar a la Hidra de Lerna. Esta se había criado en el pantano, y solía salir al llano y destruir ganados y tierras. Poseía un cuerpo de tamaño descomunal y nueve cabezas… Heracles llegó a Lerna montado en un carro conducido por Yolao…; descubrió a la Hidra sobre una colina…, la atrajo arrojándole flechas ardiendo… y la agarró; sin embargo, ella se aferraba a él, enroscándose a uno de sus pies… Al golpear cada una de las cabezas, brotaban dos en su lugar; además, acudió en ayuda de la Hidra un enorme cangrejo que le mordió el pie; este lo mató y llamó en su ayuda a Yolao, quien prendió fuego a un bosque cercano y, quemando con los tizones los muñones de las cabezas, impidió que brotasen de nuevo.


    Como ya sabemos, tras dar muerte a la Hidra Heracles mojó en su bilis venenosa las flechas que llevaba, volviéndolas mortíferas. Indudablemente este trabajo será el más representado en el arte de todo el ciclo, pues la figura serpentiforme de la Hidra resulta muy atractiva para el pincel y el cincel de los artistas. Además, la iconografía de este mito se completa con la aparición en algunas escenas artísticas de su sobrino Yolao y el cangrejo, composiciones que se repetirán, y de las que podemos disfrutar en el frontón arcaico de la Acrópolis ateniense (ca. 560 antes de Cristo).


    Apolodoro hace cuenta del tercero de los encargos:


    Como tercer trabajo le ordenó [Euristeo] traer viva a Micenas la Cierva de Cerinia…, que tenía los cuernos de oro y estaba consagrada a Ártemis; por ello Heracles, que no deseaba matarla ni herirla, la persiguió durante todo un año… la capturó y, cargándola sobre sus hombros, se apresuró a atravesar Arcadia. Ártemis, acompañada por Apolo, se encontró con él e intentó arrebatársela…, pero Heracles echó la culpa a Euristeo… y llevó el animal vivo a Micenas.


    En este trabajo podemos diferenciar dos momentos distintos que dan lugar a dos representaciones en el mundo artístico: por un lado la lucha entre la cierva y Heracles y, por otro, el encuentro con Apolo y Artemis. La primera parte del trabajo fue representada infinidad de veces desde el siglo VI a. C., sin embargo, el segundo solo triunfó en el arcaísmo, tomemos como ejemplo el grupo que coronaba el Templo de Apolo en Veyes (ca. 500 antes de Cristo).


    Cuenta de nuevo Apolodoro: «Como cuarto trabajo, [Euristeo] le ordenó llevarle vivo el Jabalí de Erimanto…; lo hizo salir de un matorral a gritos, lo agotó empujándolo hasta un espeso nevero, lo ató con una cuerda y lo llevó a Micenas». Este episodio fue eventualmente tratado en las artes antiguas, y cuando lo hizo eligió el momento en el que el héroe porta sobre sus hombros al animal vivo.


    El quinto de los trabajos es narrado por Apolodoro de la siguiente forma: «Como quinto trabajo, [Euristeo] le ordenó sacar en un solo día el estiércol» de los establos de Augias, rey de Élide. «Llegó Heracles ante este… y le dijo que retiraría en una sola jornada el estiércol si él le entregaba la décima parte de sus ganados; y Augias, aunque no le creía capaz, se lo prometió. Heracles… abriendo una brecha en los cimientos del establo y desviando los cercanos cursos del Alfeo y el Peneo». Sigue el relato con la negación de Augias a pagar el precio acordado, lo que supuso el inicio de una batalla, para la que Heracles convocó a los jefes del ejército de Augias. Acudieron dos hermanos siameses, los moliónidas o actoriones, y, aunque Heracles triunfó, perdió en la batalla a su hermano Ificles. Ciertamente este trabajo de la limpieza de los establos quedó fuera de la representación del ciclo del Dodekathlos, esta imagen es sustituida por la de Heracles golpeando un monte e intentando desviar las corrientes de los ríos. Respecto a la segunda fase de esta historia mítica cabe resaltar la forma en la que se figura a los moliónidas, pues se les coloca un cuerpo del que nacen dos cuellos con dos cabezas en la parte superior, y en la inferior nacen cuatro piernas de un único torso, esta imagen la vemos tempranamente, junto con las primeras imágenes de la Hidra de Lerna y a los centauros, por lo que los hermanos siameses no serán otra cosa que otros monstruos más creados por la tradición primitiva y que sobresalen en las imágenes del período geométrico, pero que nunca más volvieron a representarse.


    Apolodoro habla del sexto de los trabajos en estas palabras: «Como sexto trabajo, [Euristeo] le encomendó ahuyentar las aves de la laguna Estinfálide», ya que, en la abundante maleza que la rodeaba, «buscaban refugio incontables aves, temerosas de ser pasto de los lobos. No sabiendo Heracles cómo apartarlas de los matorrales, Atenea le entregó unos crótalos (o castañuelas) de bronce… Haciéndolos resonar desde un monte que había junto a la laguna, Heracles asustó a las aves, que… levantaron el vuelo aterrorizadas; de esta forma, pudo atravesarlas con sus flechas». En las representaciones artísticas antiguas, apenas aparece este episodio dentro del ciclo del Dodekathlos y cuando lo hace se muestra en ella al héroe con el arco tensado hacia el cielo.


    Será entonces cuando Heracles se trasladó del Peloponeso hacía el mundo para cumplir con sus castigos. Apolodoro nos narra el inicio del fin con el siguiente encargo: «Como séptimo trabajo, le encomendó [Euristeo] traerle el Toro de Creta… Llegó Heracles a Creta…, lo atrapó, lo llevó a presencia de Euristeo y después lo dejó libre. El toro… pasó después el istmo y llegó así a Maratón, en el Ática, donde causó estragos entre sus habitantes». Realmente el encargado de llevar a cabo esta hazaña será Teseo, pero dejando de lado esta premisa mitológica, vemos como el arte trata el episodio con el enfrentamiento directo entre Heracles y el toro.


    Seguidamente, Apolodoro relata: «Como octavo trabajo, [Euristeo] le ordenó traer a Micenas las Yeguas de Diomedes». Este rey de Tracia tenía, en efecto, unas yeguas devoradoras de hombres. Heracles organizó una expedición, en la que iba su amado Abdero, y logró apoderarse de las bestias. Cuando los guerreros de Diomedes atacaron para recuperarlas, él «las confió a Abdero para que las guardase», pero los animales le dieron muerte. Heracles venció a sus enemigos, «fundó la ciudad de Abdera junto a la tumba del malogrado Abdero y llevó las yeguas en presencia de Euristeo». Esta será la hazaña que más tarde en interesar a los artistas, se conocen sus primeras representaciones desde las últimas décadas del siglo VI a. C. y, solo a partir del Helenismo, veremos al héroe en combate con los animales o cara a cara con Diomedes.


    Uno de los trabajos más interesantes es tratado por Apolodoro, así: «Como noveno trabajo, [Euristeo] ordenó a Heracles traer el Cinturón de Hipólita, reina de las Amazonas». También en este caso organizó el héroe una expedición, en la que intervino Teseo, y atravesó el Egeo a bordo de una nave. Llegando a la tierra de las amazonas, «Hipólita prometió entregarle el cinturón», pero Hera exaltó el ánimo de las mujeres guerreras y estas, «a caballo y armadas, cargaron contra la nave». Heracles, como es lógico, pensó que se trataba de una traición tramada por la reina, de modo que en el combate, según la mayor parte de los mitógrafos, «dio muerte a Hipólita y le arrebató el cinturón». Sus primeras representaciones se remontan al siglo VII a. C., siendo una de sus mejores obras las metopas del Templo E de Selinunte (ca. 465 a. C.), se trató siempre de la representación de una Amazonomaquia convencional.


    Apolodoro prevé el fin de las hazañas legendarias del héroe así: «Como décimo trabajo, [Euristeo] le ordenó traer de Eritía los Bueyes de Gerión. Era Eritía, actualmente llamada Gadir [Cádiz], una isla situada junto al Océano, y allí habitaba Gerión…, cuyo cuerpo parecía un conjunto de tres hombres unidos por un torso único… Poseía unos bueyes rojos que tenían por boyero a Euritión y por perro guardián al bicéfalo Ortro». Heracles recorrió parte de Europa, pasó a Libia y finalmente, «al llegar a Tartessos, levantó en los límites de Europa y Libia, como prueba de su paso, dos columnas enfrentadas». Después cruzó el Océano en una copa de oro que le regaló Helio, llegó a la isla, y allí dio muerte al perro, al boyero y al propio Gerión. El viaje de Heracles a Tartessos prevé tres momentos distintos del episodio: la colocación de las columnas de Hércules, el encuentro de Heracles y Helio, y la navegación de Heracles en la copa de oro. Estos dos últimos gozaron de un cierto favor en la pintura cerámica de finales del Período Arcaico, escenas en las que Helio surge del mar con su carro de caballos alados y la peculiar figuración de Heracles dentro de un dinos. Independientemente se trata en la plástica la lucha con Gerión, siendo el momento favorito cuando Heracles clava su espada en Gerión después de dar muerte a Euritión y de importunar al bicéfalo Ortro. No podemos olvidar las imágenes en las que se muestra a Heracles como pastor del rebaño hacia Grecia (cuyo recorrido se realizó a través de la costa de Europa). De esta travesía surgieron otras aventuras de las que Apolodoro no hace mención y que tuvieron como lugar geográfico Italia; una de las más célebres tuvo lugar en las colinas de lo que posteriormente fue la ciudad de Roma; dicen otras leyendas que fue allí donde Heracles mató a Caco (un hombre que intentó quitarle los bueyes), acto por el que Evandro le llenó de honores y manjares en su choza del Palatino; comprensiblemente se entiende que esta creación mítica parte de la tradición itálica y su necesidad de vincularse con el héroe griego.


    El undécimo trabajo consistió en traer las manzanas de oro del jardín de las hespérides, un lugar que Apolodoro y otros mitógrafos sitúan en el extremo norte de la tierra y que, según la geografía mítica, se halla en el remoto Occidente, al sur de las columnas de Heracles. Estas manzanas (que según algunas leyendas míticas fueron un regalo de bodas para Hera) estaban a buen recaudo bajo la protección del dragón inmortal y por las hespérides (cuyo nombre significa “ninfas del Ocaso”). Fue una de las travesías más largas que tuvo que realizar el héroe que salió al mar por el occidente de Grecia, fue apresado por Nereo, quien únicamente le soltó cuando le contó el fin de su viaje, pero tampoco le ayudó, por lo que Heracles finalmente llega a África. En Libia, cuenta Apolodoro, «reinaba un hijo de Poseidón, Anteo, quien aniquilaba a los extranjeros obligándolos a combatir con él. Forzado Heracles a esta lucha, le dio muerte manteniéndolo enlazado en el aire mientras lo estrangulaba, pues sucedía que, si tocaba la tierra, recobraba su fuerza; por ello dijeron algunos que era hijo de Gea». En realidad, este combate estuvo fuera del ciclo de los doce trabajos y funcionaba como leyenda independiente hasta que algún mitógrafo, desconocido por nosotros, lo tomó como tal, pues aparecía en las escenas de las cerámicas del Período Arcaico. De hecho, solo a partir del Helenismo, se configuró este episodio como parte del contexto de algún viaje del héroe por occidente. Pues fue el propio Apolodoro el primero en introducirlo en el Dodekathlos.


    Sigue el relato de Apolodoro describiendo cómo desde Libia Heracles pasó a Egipto, donde reinaba Busiris, quien «sacrificaba a los extranjeros en el altar de Zeus […]. Por ello, Heracles fue apresado y conducido a los altares, pero logró romper sus ligaduras y dio muerte a Busiris», quedando todos sus súbditos desconcertados. Estas representaciones con tintes cómicos se basaron las iconografías sagradas de los faraones aplastando a sus enemigos (mitad del siglo VI a. C.), cuyo éxito fue tal que se extendió incluso a las representaciones de comedias en el Período Clásico para posteriormente desaparecer.


    Apolodoro sitúa la continuación del viaje por Asia en Rodas, donde Heracles, apaleado por el hambre, decidió matar a uno de los bueyes y se lo comió, escena que se atestigua gracias a la descripción de Filóstrato de un cuadro con dicha temática. En el Cáucaso, Heracles liberó a Prometeo del águila que todos los días le atacaba, como agradecimiento, el titán le dio el mejor de los consejos: que no fuese él personalmente por las manzanas, sino que sustituyera a Atlante en el trabajo de soportar la bóveda celeste y lo enviara en su lugar. Hesíodo nos dice que Atlante, hermano de Prometeo, «sostiene el vasto cielo […] allá en los confines de la tierra, a la entrada del país de las Hespérides de fina voz, apoyándolo en su cabeza con sus infatigables brazos, pues esta suerte le asignó el prudente Zeus». Historia atestiguada gracias a su representación en una copa laconia (ca. 550 a. C.), donde la bóveda celeste aparece como una masa informe poblada de estrellas. Posteriormente las representaciones del titán estarán marcadas por los estudios anatómicos, y lo vemos sosteniendo la bóveda celeste (cobrará después una forma convexa, para que el Helenismo finalice por representarla como una esfera perfecta) con una musculatura muy marcada y compleja. Heracles fue a ver a Atlante y le hizo la propuesta que le había indicado Prometeo, y este la aceptó inmediatamente; «una vez que Atlante recibió de las Hespérides las tres manzanas, volvió junto a Heracles; pero, como no quería seguir soportando la bóveda», este se postuló para llevar las manzanas a Euristeo. Entonces Heracles fingió aceptar la idea, pero dijo al titán «que deseaba ponerse una almohadilla sobre la cabeza. Al oír esto, Atlante dejó las manzanas en tierra y cargó de nuevo con la bóveda, de modo que Heracles pudo recoger las manzanas y alejarse. No obstante, algunos dicen que no recibió las frutas de Atlante, sino que él mismo las consiguió tras dar muerte a la serpiente que las custodiaba». Euristeo, tras recibir las manzanas, se las devolvió al héroe, quien se las ofreció como regaló a Atenea, y esta «las devolvió a su lugar, pues no era lícito que estuvieran en ningún otro». No obstante, nos encontramos ante dos finales plausibles para el trabajo del jardín de las hespérides: por una parte, y creado por Sófocles y es aceptado por Apolonio de Rodas, Ovidio y Lucano, en torno al siglo V a. C., Heracles tras ver a Atlante iría al jardín; y la segunda, la más difundida por los poetas antiguos, es el titán quien va al jardín a recoger las manzanas para después entregárselas a Heracles, esta escena fue reproducida en una metopa del Templo de Zeus en Olimpia (ca. 460 antes de Cristo).


    La última de las hazañas es la más peligrosa de todas, pues suponía tener que entrar en el Hades, lugar del que nadie podía volver. «Como duodécimo trabajo se le ordenó (a Heracles) traer del Hades a Cerbero». Para prepararse, el héroe se hizo iniciar en los misterios de Eleusis, y después se introdujo por una cueva situada en Ténaro, en el Peloponeso. Apolodoro presenta aquí una imagen muy esquemática del reino de Hades (allí vio el espíritu de la gorgona Medusa y las almas de Meleagro, Teseo y Pirítoo) y se centra en la hazaña propiamente dicha, «Heracles pidió a Hades que le entregase a Cerbero, y este dispuso que se lo llevase si lograba dominarlo sin el concurso de sus armas»; en efecto, así lo hizo el héroe, lo llevó a la tierra y «una vez que hubo mostrado Cerbero a Euristeo, lo devolvió al Hades». En el arte antiguo griego y en el funerario romano, este trabajo puede aparecer figurado en diversas fases, desde la iniciación en los misterios de Eleusis, hasta su aprobación por parte de Euristeo: lo vemos en la cerámica ática del Período Clásico, aunque lo natural es ver al héroe tirar insistentemente de la indestructible cadena del Can Cerbero.


    Debido a que las leyendas y hazañas de los héroes son, al igual que los mitos divinos, producto de la memoria colectiva, es normal que se creen historias paralelas a las desempeñadas en los doce trabajos, estas historias fueron denominadas como parerga, muchas de las cuales llegan a desviar al héroe de su cometido principal. Este sería el caso de la participación de Heracles en la guerra de Troya que, según los tratados antiguos, tuvo lugar de camino al reino de las amazonas. Estando Heracles en el asedio de Troya, los dioses Poseidón y Apolo enfadados por el impago de Laomedonte por la construcción de las murallas de Troya, decidieron enviar a este rey un castigo en forma del monstruo marino Ceto, que mataba a todos los seres que se atrevían a poner un pie en la costa. «Cuando los oráculos aseguraron que cesaría la calamidad si Laomedonte ofrecía como alimento para el monstruo a su hija Hesíone, este la entregó atándola a unas rocas junto al mar. Al verla abandonada, Heracles prometió salvarla» a cambio de unas yeguas; en efecto, «mató al monstruo y salvó a Hesíone». El mito del salvamento de Hesíone es demasiado similar al salvamento de Andrómeda por Perseo, que apenas será representado en el arte griego. Apolodoro prosigue la historia: «Sin embargo, Laomedonte se negó también en esta ocasión a entregar lo estipulado, y Heracles, tras prometerle emprender una guerra contra su ciudad, se marchó». De este modo comenzó la primera guerra de Troya, que conocemos a través de Apolodoro y, cronológicamente, se entiende que tuvo lugar inmediatamente después de la finalización de los doce trabajos de Heracles.


    Otra de estas historias mitológicas paralelas se identifica con los enfrentamientos brutales del héroe con todo tipo de monstruos o animales y seres fantásticos. Los célebres enfrentamientos de Heracles fueron con los híbridos centauros, quienes en conjunto protagonizaron varias Centauromaquias, difícil de diferenciar en el campo artístico, pero estas fueron: la lucha contra el centauro Euritión (sucedió en paralelo a su quinto trabajo), la narración comienza con el compromiso entre una de las hijas del rey de Augias, Mnesímaca y el héroe, pero celoso del acontecimiento, el centauro entra en escena lleno de furia y combaten hasta que Heracles acaba con él y consigue casarse con su prometida. Tanto en el plano iconográfico como en el artístico, esta escena parece pasar desapercibida en el arte y, cuando lo hace, puede confundirse con el combate entre Neso y Heracles. También se enfrentó al centauro Folo, cuyo carácter es infinitamente opuesto de los demás centauros, quien lo recibió en su casa con todos los protocolos de hospitalidad, pues le ofreció vino; movidos por el olor del brebaje, varios centauros que se encontraban en las inmediaciones corrieron hacia ellos para emborracharse, el descontrol que se produjo derivó en una batalla improvisada en la que Heracles hirió con una de sus flechas envenenadas al centauro Quirón, que también se encontraba allí. Este último murió tras renunciar a la inmortalidad, Folo murió de igual modo al pincharse con una de las flechas envenenadas.


    Interesante, a la vez que peculiar, es la historia que transcurre de manera paralela al desarrollo del trabajo de Heracles a Tracia en busca de las yeguas de Diomedes. Se trata de la historia popularmente conocida como «la resurrección de Alcestis», puede que fuera un motivo inventado por Euripides que reprodujo en su obra Alcestis (438 a. C.), en ella Heracles a su paso por Tesalia, fue a Feras, donde la reina Alcestis (símbolo de la fidelidad conyugal) había ofrecido a los dioses su vida a cambio de salvar la de su marido Admeto, y así sucedió. Acto que conmovió al héroe que decidió bajar al Hades para recuperar el alma de la difunta y devolverla a la vida, hazaña que desempeñó con éxito.


    Pero Heracles, no solo protagonizó leyendas análogas de forma individual, también fue protagonista de varias leyendas amorosas, unas historias que se recogieron en los ciclos de los amores de Heracles, pues recordemos que este héroe era el símbolo de la masculinidad ideal entre los antiguos griegos. La primera de las mujeres de la vida de Heracles fue Mégara, su primera esposa, también conocemos su fugaz matrimonio con la princesa Mnesímaca; seguidamente, y tras su trabajo en Esparta, se encontró en la región de Tegea a la princesa Auge con la que mantuvo algunas relaciones sexuales, fruto de las cuales fue su famoso hijo Télefo (héroe fundador de la ciudad de Pérgamo). Esta relación tuvo su impronta en el arte, fue el mismísimo Escopas quien edificó el fastuoso Templo de Tegea (ca. 340 a. C.) en el lugar mismo donde se desarrolló esta relación; y no podemos olvidar la representación en un friso del Altar de Zeus en Pérgamo (ca. 150 a. C.), de la leyenda de Télefo, separado de su madre por orden de Zeus y siendo amamantado por una cierva. Pero ninguna de sus relaciones fue tan importante y madura como la que mantuvo con Deyanira (hija del rey Eneo de Calidón y hermana de Meleagro), este amor tuvo lugar entre el viaje al Hades en busca del Can Cerbero. Según las versiones más antiguas para poder casarse con la princesa debía enfrentarse al dios-río Aqueloo, al que derrotó tras romperle uno de sus cuernos. Ovidio hace mención a este combate exponiendo a Aqueloo con forma humana, después transformado en serpiente y finalmente en toro bravo. Además, se cuenta entre los que defienden la tesis de que su cuerno se convertiría posteriormente en la cornucopia. Los enamorados consiguieron su propósito y de este matrimonio nació Hilo, y durante un tiempo indeterminado vivieron como una familia idílica en Calidón. Otros mitos antiguos, entre ellos el escrito por Ovidio, hacen referencia al encuentro entre Heracles y Deyanira de un modo diferente, pues según parece esta estaba siendo perseguida por el centauro Neso que intentaba violarla, en ese momento entró en escena Heracles y mató al centauro, este último le dijo a la princesa que su sangre era el mejor remedio para el desamor y ella, ingenua, recogió y guardó unas gotas. La familia se trasladó a Tirinto, donde tuvo lugar uno de los episodios más fatídicos de la leyenda de nuestro héroe, en un momento dado; Heracles, enajenado, tiró a Ifito por las murallas de la ciudad. Tras volver a la cordura y ser consciente del crimen quiso purificarse y, para ello, fue hasta el oráculo de Delfos, pero allí la pitia se negó a darle audiencia, por lo que el héroe enfadado de nuevo robó el trípode donde esta se sentaba para dar sus auspicios y amenazó con hacerlo desaparecer si no conseguía un augurio, fue entonces cuando Apolo recuperó el trípode y le hizo entrar en razón, junto a otros dioses, de su acto sin sentido. Tras su arrepentimiento, la pitia le concedió un momento y le dijo que para conseguir purificación debía ejercer como esclavo durante tres años, y darle al padre del fallecido la cantidad que este estipulara. Pero quien al final lo compró como esclavo personal fue la reina de Lidia, Ónfale, pues quería convertir a Heracles en su amante. En realidad Heracles pasó estos tres años hilando la lana para la elaboración de vestidos y túnicas largas, en el muelle oriental de la ciudad, tras cumplir su penitencia Heracles volvió a Grecia y se enfrentó a Eurito, el padre de Ifito, en un concurso de arco que este mismo había convocado para conceder la mano de su hija Yole al vencedor. Indudablemente, Heracles fue el vencedor, pero Eurito se negó a entregarle a su hija, lo que supuso el rapto de esta por el héroe. No olvidemos que por entonces Heracles seguía casado con Deyanira, la cual cegada por los celos recordó que aún guardaba la sangre del centauro Neso, dispuso unas gotas en una túnica del héroe y se la hizo llegar por medio de Licas, pero resultó que esta sangre no era más que veneno que quemó la piel del héroe al tocarla, lleno de dolor lanzó a mar al emisario Licas, creyendo que había sido obra suya.


    Agonizante, Heracles volvió a los brazos de Deyanira, la cual viendo lo que había ocurrido por su culpa se suicidó. El héroe encargó a Yole el cuidado de Hilo y comisionó montar una gran pira en el cercano monte Eta. A ella subió, y ordenó a sus seguidores que le pusiesen fuego, solo actuó Filoctetes, quien recibió, como premio por su lealtad, el arco y las flechas envenenadas del héroe. En aquel momento repicó el trueno de Zeus y Heracles fue arrebatado hacia el Olimpo para convertirse en dios. El sufrimiento de Heracles fue escasamente utilizado por las artes plásticas, aunque fue comprendido completamente por la literaria y, concretamente, por Ovidio. Por el contrario, el momento de gloria de Heracles es el momento de la subida al Olimpo, es un tema bastante normal en las decoraciones cerámicas del momento clásico y helenístico. Nos cuenta Ovidio, que tras su aceptación en la bóveda divina, Heracles ocupó su lugar entre los doce en una escena que se ha denominado como Triunfo de Heracles. Parece que la aceptación del nuevo dios había sido unánime, y así se muestra en las cerámicas fechadas en torno al ca. 570 a. C. Durante su vida divina, es esposado con Hebe (diosa de la juventud) y firma la paz con Hera.


    PERSEO, EL HÉROE DE ARGOS


    La leyenda del nacimiento de Perseo, como sabemos, fue una de las más estrambóticas, y tenemos que remontarnos hasta el momento en el que Acrisio, nieto de Linceo, se alarmó al decirle un oráculo que su nieto lo mataría, por lo que encerró a su hija Dánae en una torre. Zeus, enamorado de ella, solo pudo seducirla en forma de lluvia de oro. De este modo nació Perseo, que fue inmediatamente introducido en un cajón y arrojado al mar en compañía de su madre. La fortuna los llevó hasta la isla de Sérifos, donde unos pescadores los protegieron. Pasaron los años y el gobernador de esta isla, Polidectes, quiso tomar a su madre, Dánae, y para poder conseguirlo primero tenía que alejar a su hijo de ella, por ello inspiró a Perseo para que consiguiera la cabeza de Medusa (una de las tres gorgonas), el cual aceptó el reto. De este modo comenzaron las hazañas de nuestro héroe de Argos.


    Cuenta Apolodoro que Perseo debía dirigirse hacia la ribera del océano, acompañado en su viaje por los que se convertirán en sus dioses protectores, Atenea y Hermes. Allí fue a visitar a las grayas (tres ancianas monstruosas con un único ojo y un único diente), estas se negaban a darle la información que reclamaba, «entonces Perseo se los arrebató (el ojo y el diente) y, cuando ellas los reclamaron, les dijo que se los devolvería si le indicaban el camino que conducía a ciertas ninfas, que poseían unas sandalias aladas y una especie de zurrón llamado kíbisif, además del casco de Hades, que hacía invisible a quien lo llevaba». Finalmente, las grayas le dieron la información solicitada, de forma que nuestro héroe se hizo con todas sus armas y además: «recibió también de Hermes una hoz de acero». Este fue el episodio que determinó los atributos que portaría desde ahora en adelante Perseo, junto con la cabeza de Medusa sus armas mágicas, y así se encargaron las representaciones artísticas de mostrarlas: siempre aparecerá con las sandalias o botas aladas, por el contario, la kíbisis solo se representa en función de la decisión del artista, en forma de bolsa con dos asas. La iconografía dará a Perseo un sombrero, que durante el siglo VI a. C. será el casco de Hades, al que posteriormente se le añaden unas alzas, para terminar convirtiéndose en una especie de pétaso (sombrero que lleva Hermes). Además, como armas le veremos llevar en el siglo VI a. C. una hoz curva, la hárpe y, con el paso de las décadas, se transforma en una espada con dos puntas, una recta y otra curva. Iconográficamente hablando Perseo es fácil de apreciar en las representaciones de hazañas de héroes, sobre todo cuando con orgullo muestra como trofeo la cabeza de Medusa. Como héroe sabemos que recibió culto en Micenas y otras ciudades circundantes, de ahí que en estos parajes se hayan encontrado un gran número de esculturas desnudas del héroe, el mejor ejemplo es el realizado por Mirón (ca. 460 antes de Cristo).


    Así se narra la llegada del héroe a la ribera del océano, Perseo halló allí a las tres gorgonas durmiendo, «Medusa era mortal, mientras que las otras dos eran inmortales y exentas de vejez», según relata ya Hesíodo al recordar la leyenda de nuestro héroe. En cuanto a la forma en que este procedió a degollarla, evitando el carácter mortífero y petrificado de su mirada, es bien popular entre los autores antiguos: «Miró la cara de la horrenda Medusa reflejada en el bronce que llevaba en la mano izquierda y, mientras que un profundo sueño la embargaba junto a sus serpientes, le arrancó la cabeza del cuello; de su sangre nacieron Pegaso, el de alas veloces, y su hermano [Crisaor]». Indudablemente esta fue la hazaña que lo convirtió en un verdadero héroe, el momento en el que consigue cortar el cuello de Medusa sin mirarla a los ojos. El arte se hará eco de este momento infinidad de veces y, así, encontramos estas escenas desde el siglo VII a. C. por ejemplo en las metopas del Templo C de Selinunte (ca. 550 a. C.), composición que no cambiará ni con su asimilación de las prácticas artísticas por el Imperio romano.


    Pero para ser un héroe no se puede vivir de una sola hazaña ejemplar, por lo que sigue su camino y llega hasta el lugar más lejano de la África conocida, Etiopía. En este lugar conoció a Casiopea, la reina de este lugar y autoproclamada la más bella de las nereidas. Frente a este atrevimiento, Poseidón para vengar la ofensa ante sus hijas, envió al monstruo marino Ceto para que acabara con cualquier resquicio de la costa etíope. El rey Cefeo y su consorte Casiopea habían sido avisados por este dios de que la única forma de librarse del monstruo era entregar a su propia hija Andrómeda, como recompensa por la injuria, a la que la serpiente marina devoraría a cambio de no matar a todo su pueblo. Pero Perseo llega justo en el momento en que el sacrificio se va a consumar: «Tan pronto como vio a Andrómeda con los brazos atados a una dura roca…, se incendió de amor, quedó atónito y, arrebatado por la contemplación de tal belleza, casi se olvidó de agitar sus alas en el aire […]. Grita entonces la doncella; junto a ella están su padre, de luto, y su madre, desgraciados ambos». Perseo, enamorado, solicita casarse con Andrómeda si logra salvarla y, con la aparición de la serpiente marina y el héroe: «lanzándose a través del espacio en rápido vuelo, oprimió el lomo de la fiera aulladora y hundió en su hombro derecho el hierro hasta la curva del garfio». Se llevaron a cabo algunos enfrentamientos más hasta que Ceto muere. «Un clamor y aplausos llenaron las orillas y las mansiones elevadas de los dioses: Casiopea y Cefeo se alegran y saludan a Perseo como yerno…; liberada de sus cadenas avanza la doncella, motivo y recompensa de tal hazaña». Esta escena ocupó prácticamente todas las representaciones de este mito, pues se trata de una composición muy jugosa para la estética, además irá cambiando dependiendo de necesidades culturales de cada momento, por ello en el Período Arcaico veremos a Andrómeda libre ante el monstruo, lo que le permite huir en el momento que entra Perseo en la escena; en el siglo V a. C., los poetas trágicos dan al escenario del drama más potencia, a partir de entonces Andrómeda aparece atada a un poste, y solo con la influyente pintura de Nicias (mediados del siglo IV a. C.) veremos a Andrómeda atada a una roca frente al mar o dentro de él, esta imagen es tan impactante por sí misma que en ocasiones no necesita de la incorporación del monstruo o de Perseo, donde sí veremos a este último es en la escena de liberación donde lo vemos descolgar a la princesa, semidesnuda, de sus cadenas, después de haber matado al monstruo marino. Según Ovidio, tras dar muerte al monstruo, Perseo se lavó las manos en el mar y, mientras tanto, colocó la cabeza de Medusa entre algas. Pero estas plantas, al contacto con «la fuerza del monstruo, se endurecieron y cobraron una rigidez desconocida en ramas y hojas», singular historia que nos narra el origen de los corales marinos. Otra imagen en relación con el mar es la que se impulsó durante el Período Clásico y donde podemos ver a la pareja de enamorados mirando el reflejo de la cabeza de medusa en el agua.
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        Fig. 53. Perseo, Atenea y Medusa decapitada, crátera de figuras rojas procedente de Apulia, atribuido al pintor de Tarporley (ca. 400-385 a. C.) Museum of Fine Arts, Boston. Atenea recibe la cabeza de la Medusa gorgona de Perseo. El héroe viste las botas aladas de Hermes y la gorra de Hades, que se representa como una gorra frigia de pico. Atenea sostiene la cabeza de la gorgona en su mano y su imagen se refleja en la superficie pulida de su escudo.

      
    


    Después de este gran momento mitológico, Perseo protagonizará otras leyendas, que son consideradas secundarias por los mitólogos porque no causaron el mismo impacto en la sociedad, dado que su reflejo en las artes plásticas y literarias fue mínimo. Ovidio se encarga de narrar el mito que enfrentó a Perseo y Finero (uno de los pretendientes de Andrómeda), este último intentó pillar de improvisto al héroe con una emboscada, pero Perseo empuñó la cabeza de Medusa y convirtió a todos los guerreros en roca. Ovidio, de nuevo, cuenta cómo mientras Perseo y Andrómeda estaban regresando a Sérifos, va a ver a su madre, y le mostró la cabeza de Medusa a Polidectes, convirtiéndolo también en piedra. Las hazañas de Perseo finalizan con la vuelta del héroe a Argos, desde donde agradece y devuelve sus armas mágicas a sus dioses protectores (desde entonces la cabeza de Medusa pasará a ser un atributo de Atenea, quien la portará en la égida). Solo quedaba por cumplirse el oráculo que recibió Acrisio y, sin saber quién era su abuelo, durante uno de sus viajes Perseo participa en los juegos olímpicos de Tesalia, con tan mala suerte que hierra al tirar el disco que golpea de muerte en la cabeza de su abuelo, quien estaba presenciando los juegos. Las leyendas dicen que cuando Perseo se convirtió en el rey de Argos prefirió gobernar desde Tirinto y fundar a la vez la ciudad de Micenas, lo que situaría su legendaria existencia acaso hacia la fecha del «Círculo A» de tumbas en esta ciudad (ca. 1600-1500 antes de Cristo).


    BELEROFONTE, EL HÉROE DE CORINTO


    Corinto, ciudad que lleva el nombre de sus primeros reyes, también tuvo grandes héroes o personajes ilustres que se convirtieran en partes de mitos y hazañas legendarias, pero solo un héroe local que se convirtió en un héroe de toda Grecia. Cierto es que, como veremos, en el palacio de esta ciudad tuvo lugar el amor entre Jasón y Medea; también fue célebre por ser de Corinto uno de los grandes condenados del Hades, Sísifo y, por extensión, también su hijo Glauco, pero fue un hijo de este último (o de Poseidón según otras fuentes míticas) el héroe favorito de la ciudad, Belerofonte. Fue el poseedor del mítico caballo Pegaso, al cual encontró y domó, con ayuda de Atenea, durante su juventud en la fuente Pirene. Este caballo alado era un regalo de los dioses, según las fuentes más correctas, regalo de Poseidón a su hijo para que lo adoptara como montura.


    Belerofonte da comienzo a sus aventuras, según nos cuenta tempranamente Homero, en Tirinto, donde la reina Estenebea se enamoró de él y al sentirse insultada por no ser correspondida le acusó ante su marido, el rey Preto, de haber intentado violarla. El rey decidió enviar a nuestro héroe junto al rey de Licia, Yóbate, pues no quería condenar a un invitado, finalmente la reina recibió un castigo divino por su infamia y se ahogó en el mar. En el reino de Licia, Belerofonte llegó con una carta en la que se pedía que se le diera muerte, por lo que el monarca licio quiso cumplir con la insistencia de su amigo, pero tampoco quería mancharse las manos, lo envió entonces a luchar contra un terrible monstruo, la Quimera. «Era esta de raza divina, no humana: por delante león, por detrás serpiente, y en medio cabra, y exhalaba la terrible furia de una ardiente llama. Pero logró matarla, fiado en los portentos de los dioses».


    Siguiendo de nuevo los versos de Homero, sabemos que participó en una batalla contra las amazonas en la Ilíada, pero también entró en batalla montado en su fastuoso caballo volador contra otros enemigos. El final de Belerofonte fue poco heroico, en una ocasión quiso alcanzar el Olimpo a lomos de Pegaso, pero Zeus detuvo su osadía haciéndolo caer y los dioses lo abandonaron a su suerte, herido, hasta que murió. Belerofonte es el héroe que menos veces se representó, aunque sabemos que fue adorado y recibió cultos en las ciudades de Licia y Corinto. En lo que respecta a su iconografía, solo podemos identificarlo fielmente si aparece montado sobre Pegaso, pues las armas que porta suelen ser las propias de cualquier guerrero griego: contra la Quimera utilizó una lanza, mientras que en sus otros encuentros bélicos llevaba espada y escudo. Belerofonte tiene menos interés artístico que los dos animales o monstruos que lo acompañan en sus representaciones: la Quimera con su típica forma de cabeza de león, cabeza o prótomo de cabra sobre el lomo y cola en forma de serpiente con cabeza en la punta; y el alado Pegaso, su iconografía parte de los variados caballos alados creados por el arte orientalizante y arcaico, fruto de una mentalidad que adornaba con alas a dioses y animales tan solo para mostrar su poder, su velocidad o su capacidad de remontarse por los aires; solo a partir del período helenístico veremos un cambio radical, figura como un caballo blanco alado, imagen que fue el fruto de una larga tradición de representaciones de este ejemplar mítico.
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        Fig. 54. Belerofonte, Pegaso y la Quimera, kylix de figuras negras procedente de Laconia, atribuido al pintor de Boread (ca. 570-565 a. C.), The J. Paul Getty Museum, Malibu. Belerofonte y su corcel, el caballo alado Pegaso, luchan contra la Quimera. El monstruo tiene la cabeza y el cuerpo de un león, la cabeza de una cabra que se levanta desde el centro de su espalda y una serpiente por cola, el héroe empuja una lanza en su pecho y Pegaso golpea su cuello con sus cascos.

      
    


    DIOSCUROS, HÉROES DE ESPARTA


    Esparta había escrito sus leyendas en relación con la herencia de sus reyes más célebres Tindáreo y Leda (recordemos el mito del amor de esta con Zeus), de su unión llegaron al mundo Helena y Clitemnestra, y Cástor y Pólux (nombrados en algunas ocasiones como tindáridas), famosos por su apelativo de dioscuros o hijos de Zeus (aunque solo Pólux fuese un hijo divino, según los tratados mitológicos más antiguos). Por lo tanto, fueron los dioscuros los héroes más famosos de las leyendas de Esparta, cuyas hazañas se sitúan cronológicamente a la generación anterior a la guerra de Troya, y comparten geografía mítica con las gestas de los argonautas y la cacería del jabalí de Calidón, serán contemporáneos de Teseo, pues en una ocasión salvan a su hermana Helena de él.


    Pero si los dioscuros pasaron a ser héroes de Esparta y por tanto héroes griegos, fue gracias a su labor en el rapto de las leucípides (primas suyas obligadas a casarse con los hermanos Idas y Linceo). Los dioscuros organizaron el rapto, lo que desembocó en un enfrentamiento de dos contra dos donde fueron perdedores hasta la muerte Linceo y Castor (que era mortal, por no ser hijo de Zeus), al ver el resultado de la batalla, Zeus, molesto, envió un rayo que fulminó en el instante a Idas. Castor debía mudarse al Hades, pero Polux, que procesaba un amor profundo por su hermano se negó a seguir con vida sin él, este acto de pureza fraternal fue visto con buenos ojos por Zeus quien decidió darles una inmortalidad compartida que consistía en pasar un tiempo en el Hades y otro tanto en el Olimpo. Iconográficamente hablando, los dioscuros son figurados como los grandes protectores de Esparta, lo que explica su reiterada representación, desde el siglo VI a. C., en relieves y exvotos de esa ciudad. Su imagen no fue únicamente conocida en Esparta sino que se extendió por toda la Hélade y, por lo tanto, fueron cambiando su estética, pero siempre irán desnudos o cubiertos con una clámide: pueden aparecer a caballo o de pie y, durante el Helenismo, portar en la cabeza un casquete cónico o pilos, con una estrella encima. Los escenarios de su mitología favoritos para su recreación fueron en victorias como dioses guerreros de toda Hélade, pero estos hijos de Zeus, además de guerreros, fueron considerados como dos jóvenes muy bellos, donde lo más importante de su carácter es su estrecha relación de hermanos, esta conexión ha sido representada en la Antigüedad en muchas ocasiones, aunque tomaremos como ejemplo el Grupo de San Ildefonso (siglo I d. C.), donde ambos se representan abrazándose.
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        Fig. 55. Los dioscuros, kylix ática de figuras negras, atribuido al pintor de Penthesilea (ca. 450 a. C.), Museo Arqueológico Nacional de Ferrara. Los gemelos dioscuros, Castor y Polux, marchan en Maratón para recuperar a su hermana Helena secuestrada por Teseo. La pareja está representada como jinetes armados con lanzas.

      
    


    TESEO, EL HÉROE DE ATENAS


    Una atención especial necesitan las leyendas que dan origen a los héroes de Atenas, pues ante todo debemos comprender que los atenienses del Período Clásico se reivindicaban como herederos directos de los héroes y los introdujo en su propio árbol genealógico, no los hacían únicamente miembros destacados de la comunidad. El pueblo ateniense se creía hijo de la propia tierra de Atenas, y así los expresaron explícitamente en sus leyendas primitivas, acompañadas de imágenes repetitivas, donde vemos al primer rey de los atenienses, Cécrope, con el torso rematado en una cola de serpiente, animal que replantaba simbólicamente la tierra; según siguen los relatos de sus leyendas, fue este el primero en congregar a los hombres del Ática en localidades, levantó los primeros templos y desarrolló el cultivo de trigo para ellos. Obviamente, se le considera uno de los primeros héroes epónimos atenienses, su figura es por tanto venerada y aceptada como protectora de las diez phylai (“tribus”).


    Tras este monarca, tuvo lugar el nacimiento de la protectora de la ciudad de Atenas, la diosa de ojos glaucos, Atenea, que como recordamos nació de la propia cabeza de su padre Zeus; a esta escena de nacimiento divino se suma una leyenda ateniense que dice que en el momento del singular parto, y excitado al ver a la diosa nacida como adulta, Hefesto experimentó tal deseo que dejó caer unas gotas de su semen en la «flor de la Juventus», de esta fecundación nació Erictonio (protegido por Hefesto desde el Olimpo), fue ocultado en un cesto junto a unas culebras y fue entregado a las mortales hijas de Cécrope, Aglauro, Herse y Pándroso, bajo la premisa de que no vieran que criatura se quedaba a su encargo. Pero la curiosidad pudo con las tres cecrópidas, las que descubrieron a las serpientes y al niño, que se refugiaron enseguida a los pies de Atenea. Las jóvenes, en castigo por su acción, se volvieron locas y corrieron, perseguidas por la diosa, hasta despeñarse. En esta misma cronología, tuvo lugar el famoso enfrentamiento mito por el patrocinio de Atenas entre Poseidón y Atenea, el cual ganó esta última dando su nombre a esta ciudad.


    Según los textos mitológicos más antiguos reinó, por entonces, en la ciudad de Cnosos el mítico rey Minos (hijo de Zeus y de Europa), fue tan longevo su reinado que los historiadores posteriores plantearon la posibilidad de que el nombre de «Minos» fuera adoptado por todos los monarcas cretenses que ocupaban este lugar privilegiado en tiempos prehelénicos. De un modo u otro, recordemos que Minos, tras su muerte, fue acaso uno de los jueces del infierno, encomendado a impartir justicia para las almas de los difuntos que allí llegaban. Además, estuvo esposado con Pasífae (hija de Helio), cuyo destino fue el de iniciar la leyenda más ilustre de la cultura minoica. La leyenda comienza así: Poseidón, irritado por no haber recibido un sacrificio por parte de Minos, envió un toro deslumbrante e hizo que su esposa Pasífae, envenenada de amor, solo deseaba mantener relaciones sexuales con él, pero biológicamente era imposible. Hasta tal punto llegó la obsesión de la reina, que se aseguró de encontrar al mejor ingeniero de su reino, entonces halló al recién desmarcado Dédalo (descendiente directo de Cécrope, que había cometido un crimen en su ciudad y de la que huía). Efectivamente, construyó para la reina una vaca de madera, en la que debía meterse Pasífae para tener sexo con el toro divino. Fruto de esta unión carnal nació un monstruo híbrido: el Minotauro, con cabeza de toro y cuerpo humano, Ovidio lo describe como una «doble figura de hombre y toro». Su carácter incontrolable pone en peligro a todo el que le rodeaba, por lo que en lugar de darle muerte, al fin y al cabo era un hijo real, Minos decidió encerrarlo y alimentarlo hasta el fin de sus días. Dédalo fue contratado esta vez por el rey, quien le pidió que diseñase una prisión de la que fuera imposible escapar y el artesano, haciendo muestras de su inteligencia, creó el laberinto. Tras introducir en él a su hijastro, el Minotauro, firmó un decreto real por el que cada año catorce jóvenes (siete hombres y siete mujeres) serían entregados a la bestia para darle alimento suficiente.


    El laberinto, sin lugar a dudas, fue uno de los elementos, junto con el Minotauro, más importantes de este mito, pues desde la Antigüedad clásica se ha cuestionado y llevado a debate su forma y la genialidad de su imposible desciframiento. Las primeras representaciones de laberintos que conservamos en la cultura griega son de forma cuadrada, circular y octogonal; su truco reside en la creación de infinitos corredores (siempre sin techo, que te permita reconocer marcas particulares), y cuya estructura inicial parte de un camino hacia delante, sin salida a la izquierda o a la derecha, con el único fin de no proporcionar alternativas de retroceso, en realidad existe un único camino de salida que se resuelve únicamente si se logra pasar por todos los corredores con sus revueltas (siete hélices concéntricas) para llegar al centro, lugar donde habita el Minotauro.


    La dependencia de Dédalo con el laberinto no se acaba con la edificación de este, pues tras la muerte del Minotauro tuvo un protagonismo especial en el relato del hilo de Ariadna. Apolodoro nos dice que el rey Minos, al enterarse de todo, decidió castigar a este arquitecto encerrándolo junto a su hijo Ícaro en el propio laberinto. Fue entonces cuando padre e hijo llevaron a cabo una de las artesanías más delicadas e impresionantes del mundo antiguo, «confeccionó unas alas para sí mismo y para el joven. Al iniciar el vuelo, aconsejó a este que no se remontase a demasiada altura, para evitar que las alas se deshiciesen al derretirse la cola por efecto del sol, ni cerca del mar, para que no se estropearan por la humedad. Pero Ícaro, haciendo caso omiso de las instrucciones de su padre, en su entusiasmo se dejó llevar cada vez más alto, hasta que se derritió la cola y murió cayendo al mar que, en su memoria, recibió el nombre de Icario». Ícaro se convierte en el protagonista indiscutible de la leyenda, aunque aparece representado junto a Dédalo en posición de remonte de vuelo, aunque lo más natural es ver a Ícaro en actitud de drama.


    Teseo, el héroe por excelencia de Atenas, fue el encargado de dar muerte al Minotauro. Pero su vida como héroe no comienza aquí, su biografía legendaria fue recogida por numerosas fuentes antiguas que Plutarco supo agrupar y resumir magníficamente en su obra Vidas paralelas. En realidad su leyenda comenzó antes de su nacimiento, cuando Egeo, el rey de Atenas, había ido a consultar el oráculo de Delfos para saber cómo podría tener un hijo. Cuando volvió le contó a su amigo, el rey de Trecén, las palabras que le había susurrado la pitia, que no debía: «destapar el tapón del odre» hasta encontrarse de nuevo en su reino. Este último, el rey de Trecén, creyendo haber interpretado con fortuna las palabras oraculares, le entregó a su hija Etra para que esa misma noche tuviera relaciones sexuales con él. Pero lo que ignoraba el rey de Trecén es que su hija la noche anterior había ofrecido a los dioses el contenido del odre, momento que aprovechó Poseidón para violarla, de este trágico encuentro nació nuestro héroe Teseo. Según nos cuenta Apolodoro, Egeo pensó que el hijo que Etra esperaba era suyo, por lo que antes de partir a Atenas ocultó una espada y unas sandalias bajo una gran roca y le dijo a esta que se encargara de la educación del infante, y que: «se lo enviara con estos objetos cuando tuviese fuerza suficiente para mover la roca». A la edad de dieciséis años, Teseo fue al escondite de su supuesto padre, acompañado de su madre, y levantó la roca para tomar estos obsequios. Acto seguido Teseo receloso de las palabras de su madre, llegó a amenazarla con su espada, pues le reclamaba la verdad sobre su paternidad.


    Finalmente, se embarcó rumbo a Atenas para conocer a Egeo. Este viaje se convirtió en un episodio lleno de aventuras, donde el héroe se enfrentó a todo tipo de personajes. Según el relato de Apolodoro y los testimonios recogidos por los atenienses, él solo fue acabando con todos sus rivales en unas gestas comparables a las de Heracles, que según la cronología mítica habían tenido lugar unos años antes:


    En primer lugar, dio muerte en Epidauro a Perifetes…, conocido como «Korynetes» por la maza que llevaba… y con la que mataba a los viajeros; Teseo se la arrebató y la llevó después consigo. En segundo lugar mató a Sinis…, que habitaba en el istmo de Corinto y obligaba a los que por allí pasaban a doblar pinos…, lanzados por los aires, perecían de modo horrible. En tercer lugar, mató a la Cerda de Cromión, llamada «Phea» en recuerdo de la vieja que la alimentaba… El cuarto que mató fue Escirón… que obligaba a los caminantes a lavarle los pies y, en mitad de la faena, los arrojaba a un abismo como pasto para una enorme tortuga. Teseo lo agarró por los pies y lo arrojó al mar. En quinto lugar mató, en Eleusis, a Cerción…, que obligaba a los viajeros a pelear y les daba muerte durante la lucha. Teseo lo alzó en el aire y lo estrelló contra el suelo. Y en sexto lugar mató a Damastes, quien habitaba al borde del camino y había dispuesto en su casa dos camas, una corta y la otra larga: tras invitar a los caminantes, acostaba a los bajos en la larga y los golpeaba para alargarlos; en cuanto a los altos, los colocaba en la corta y serraba lo sobrante de su cuerpo.


    Estas gestas de juventud de Teseo fueron representadas en las metopas del Tesoro de los Atenienses en Delfos (ca. siglo V antes de Cristo).


    Finalmente, Teseo llega a Atenas, y se mostró ante Egeo ataviado como un caminante para no ser reconocido; solo Medea, la nueva esposa de Egeo se dio cuenta de la trama y por miedo a que su marido perdiera el poder, le aconsejó a su marido que le encomendara a Teseo una hazaña digna de un dios, por lo que se le designó cazar al toro de Maratón (el mismo toro que había capturado y soltado Heracles en el curso de su séptimo trabajo). Teseo se enfrentó a la bestia y, no solo lo capturó, sino que también le dio muerte, por lo que en su honor Egeo le brindó un banquete, en el que Medea intentó envenenarlo con un brebaje, en este escenario Egeo se fijó por un instante en la espada del héroe y lo reconoció de inmediato como hijo, desterrando por su traición de Atenas a Medea. Pero ya como miembro de la corte y, con el fin de afianzar su posición, allí dio muerte también a los palantidas (primos carnales que heredarían el poder si Egeo no tenía descendencia). Siendo Teseo el heredero oficial, sucedieron unos enfrentamientos entre Minos y el rey de Atenas, que se apaciguaron con un pacto: a cambio de la paz, Atenas debía enviar a Creta todos los años a las catorce víctimas del Minotauro. Las víctimas eran escogidas por sorteo, hasta que en una ocasión Teseo deslumbró el fin de este acuerdo y se prestó voluntario para infiltrarse entre los condenados con el único fin de dar muerte a la criatura. Le prometió a su padre que si volvía victorioso pondría en la nave de vuelta unas velas blancas.


    En la nave de camino a Creta se encontraba el propio rey Minos, quien no paraba de presumir de ser hijo de Zeus, hasta que Teseo dijo que él mismo era hijo de Poseidón. Minos, incrédulo, le retó a recoger el anillo de su boda que acababa de arrojar a las profundidades del mar. Consecuentemente, Teseo bajó hasta las profundidades del mar y llegó al palacio marino, donde fue bienvenido por Anfitrite y otros seres marinos, y fue el mismo Poseidón quien le dio el anillo, volvió a la superficie y devolvió lleno de orgullo el anillo a Minos. Tras arribar a Creta, Ariadna (hija de Minos) quedó prendada del héroe y le propuso ayudarle en su hazaña, entonces esta, siguiendo los consejos del ingenioso arquitecto del laberinto, Dédalo, le dio un ovillo de lana para que lo fuese desenrollando desde la puerta del laberinto y, tras acabar con su cometido, retornar por el camino marcado, única salida del laberinto. Las fuentes antiguas hablan de la brutalidad del enfrentamiento entre Teseo y el híbrido, que finalizó con la muerte de este último, y el regreso triunfal junto con sus compañeros condenados a la salida del laberinto. De entre todas las posibles escenas a representar de este mito, que se diseñaron y distribuyeron a lo largo de toda la plástica artística y literaria del mundo griego antiguo, como la entrega del ovillo de hilo o el enfrentamiento de Teseo y el Minotauro, la figura que más veces se representó fue la del propio héroe Teseo en actitud de victoria sobre el Minotauro muerto, cuyo mejor ejemplo lo podemos encontrar en la copa pintada por Aisón (ca. 420 a. C.), en la que Teseo arrastra el cuerpo del Minotauro hasta sacarlo del laberinto.


    Las celebraciones por la muerte del monstruo no se hicieron esperar, y Teseo fue obsequiado por Ariadna a su amado con una corona de la victoria. Era el momento de regresar a Atenas y, lo que se predecía como un viaje placentero, pues Ariadna viajaba junto a él, se turbó por completo, cuando en el paso por Naxos, inducido por un sueño de los dioses, estos hicieron que Teseo abandonara a su amada en las playas de esta isla. Así Ariadna cambió el rumbo de su historia para convertirse en una diosa inmortal como esposa del dios Dioniso. Apolodoro nos narra cómo Teseo, acongojado por este suceso y «entristecido por la pérdida de Ariadna, se olvidó en su regreso de aparejar la nave con velas blancas, y Egeo, al ver desde la Acrópolis que la nave portaba velamen negro, creyó que Teseo había perecido y se arrojó desde allí», dando su nombre al mar cercano, el Egeo. Teseo fue coronado rey de Atenas y ejerció como tal desde su palacio micénico de la Acrópolis, durante la primera mitad del siglo XIII a. C., fecha que la cronología mítica da a la generación anterior a la guerra de Troya.


    Según los tratados mitológicos antiguos, Teseo fue un rey ejemplar para Atenas, pues se encargó de dotarla de todo tipo de instituciones que mejoraron el rendimiento y aumentó los recursos de su pueblo. Sabemos que Teseo formó parte activa en otras gestas como personaje secundario, lo vemos en la cacería del jabalí de Calidón y formando escuadrón con los argonautas. Pero donde realmente demostró que era un héroe verdadero entregado a la protección de su ciudad fue en los numerosos combates en pro de la defensa de Atenas. Destacamos por su peculiaridad el mito con Pirítoo, rey de los lapitas, con quien al principio parecía que podía entablar una amistad, hasta que este rey puso en tela de juicio el heroísmo de Teseo, para lo que diseñó un ataque militar frente a Maratón, ambos frente a frente en la batalla decidieron dar por concluido su enfrentamiento y ser amigos. También vemos a Teseo en la batalla de los siete contra Tebas, recordemos que Teseo acompañó a Heracles en su trabajo por conseguir el cinturón de Hipólita (reina de las amazonas), fruto de este combate fue la toma de la amazona Antíope, a la que había arrastrado hasta Atenas, donde se casó con ella y tuvo a su hijo, Hipólito. Como venganza o por el simple hecho de recuperar a su hermana, las amazonas se organizaron en una campaña por el dominio del Ática; la batalla decisiva tuvo lugar en la misma Acrópolis, lugar en el que murió la amazona Antíope. Según algunas lecturas mitológicas esta luchaba en el bando de su marido, pero según otras al ver a sus compañeras se unió a ellas. De un modo u otro esta amazonomaquia se utilizó como símbolo para las representaciones de las guerras de Atenas contra cualquier invasor oriental. Pero no solo se convirtió en un símbolo, sino que esta amazonomaquia pasó a ser una de las composiciones más importantes del arte desde finales del siglo VI a. C., pues fueron representados en las metopas occidentales del Partenón (ca. 445 a. C.), y en el escudo de la Atenea Pártenos de Fidias (ca. 440 a. C.), dos de los lugares más importantes y transitados por los antiguos atenienses y por todos los griegos que confluían en la Atenas.


    Después de este episodio, Teseo es convidado a las bodas de su mejor amigo Pirítoo, el rey de los lapitas, con Hipodamía. A estas nupcias fueron invitados no solo todo el pueblo lapita, sino también un número elevado de centauros. Al principio fue una festividad tranquila, pues incluso los centauros habían hecho regalos a la nueva pareja real, pero en un cierto momento, afectados por el vino y totalmente ebrios, los centauros intentaron violar a las mujeres de los lapitas, dando comienzo así a una nueva centauromaquia. Finalmente, la balanza del triunfo se decantó a favor de Pirítoo y Teseo, esta victoria fue utilizada como símbolo de todo el pueblo heleno civilizado sobre el salvajismo. La centauromaquia de Teseo pasó por el mundo de la cultura literaria y el arte como uno de los escenarios más fecundos, pues se conservan composiciones de este enfrentamiento desde el período geométrico, pasando por las ilustres metopas meridionales del Partenón (ca. 445 a. C.) del Período Clásico.


    El rey ateniense, tras la pérdida de su esposa amazona, contrajo nuevas nupcias con la hermana de Ariadna, Fedra, con la cual tuvo varios hijos, todo parecía marchar en orden, hasta que tuvo lugar la archiconocida tragedia de Fedra e Hipólito. Esta leyenda fue construida como obra de teatro trágico ático, que alcanzó gran fama con su estreno en el siglo V a. C.; según esta trama Fedra se había enamorado de su hijastro (el hijo de Antíope), Hipólito, el cual respetaba las tradiciones de las amazonas y, como tal, rechazaba las relaciones amorosa y sexuales y pasaba sus días al servicio de la diosa Artemis y cazando jabalíes en los bosques. Fedra llegó a un estado tan elevado de amor que confesó a su amado, directamente y a través de su nodriza sus sentimientos, pero este inmediatamente la rechazó. Fedra ofendida de orgullo hizo creer a Teseo que Hipólito la había intentado violar. Ovidio nos cuenta los hechos posteriores, pues Teseo no creía en las palabras de su propio hijo y, dolido, pidió a su padre Poseidón que le diese muerte, y el dios hizo surgir del mar un «astado que, irguiéndose hasta el pecho contra los vientos, arrojaba chorros de agua marina por las narices». Hipólito se encontró de repente con este monstruo cuando corría por la playa, el cual inmediatamente lo mató de una astada contra las rocas, Fedra tras presenciar el momento y, sintiéndose culpable por lo ocurrido, se ahorcó.
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        Fig. 56. Teseo y el Minotauro, kylix ática de figuras negras, atribuido al pintor de Kleophrades (ca. siglo V a. C.). El Museo Cívico Arqueológico de Bolonia. En la parte interior se presenta a Teseo, que agarra al Minotauro por el brazo mientras se prepara para matarlo con su espada. En los laterales se representan los trabajos de Teseo (no mostrados en esta imagen).

      
    


    Por lo tanto, Teseo necesitaba un tercer matrimonio, para el cual pidió consejo a su amigo, el rey de los lapitas Pirítoo, quien le dijo que como semidios debía buscar una esposa acorde a su estatus, es decir, una hija del mismísimo Zeus. Consecuentemente y, a pesar de la elevada edad de ambos, pues rozaban ligeramente la vejez, concretaron llevar a cabo algunos raptos, comenzaron con el de Helena (la futura Helena de Troya, hija de Leda y hermana de los dioscuros), los monarcas la encontraron cerca de Esparta, mientras bailaba en un ritual en honor de Artemis Ortigia y la montaron en sus carros. De camino a casa sortearon cuál de los dos se quedaría con la joven como recompensa y, ganando Teseo, la llevó a Atenas, encargándole el cuidado de su madre anciana; finalmente, Helena, como ya hemos visto, fue rescatada por sus hermanos los dioscuros. El segundo de los raptos estaba dirigido a Perséfone, la consorte de Hades, esta aventura fue un desastre pues no consiguieron su plan y solo Teseo pudo regresar de los infiernos ayudado por Heracles en su duodécimo trabajo. En el retorno de Teseo a Atenas se enteró de que Helena había sido salvada por los dioscuros, los que en ausencia del rey nombraron como gobernante a Menesteo (biznieto de Erecteo). Teseo no pudo recuperar el poder y, cansado de su vida y su destino, decidió exiliarse a la isla de Esciros, donde finalmente murió.


    JASÓN Y LOS ARGONAUTAS


    Tesalia también tendrá sus propias leyendas heroicas, pero, curiosamente, la mayoría de ellas se desarrollan en una región muy delimitada, la ribera norte del golfo de Págasas, cercano al espacio que separa del mar Egeo por la península que conforma el escarpado monte Pelión, allí hay una llanura en la que se asientan las ciudades de Pitía (cuyos héroes principales son Peleo y Aquiles), Feras (cuyos máximos representantes fueron Admeto y Alcestis) y Yolco, ciudad de Jasón y los argonautas. La historia mítica de esta última ciudad comienza mucho tiempo antes de Jasón, según las fuentes más antiguas, Esón (sucesor de Eolo y rey de Yolco) perdió su privilegio de rey a favor de su hermano Pelias; entonces decidió enviar a su hijo Jasón a ser educado por el centauro Quirón, con la esperanza de dejarlo fuera de las conjuras palaciales. Este fue el comienzo de la leyenda del héroe más conocido de todo el norte de la Grecia antigua, una leyenda que evolucionó constantemente con los siglos y que fue ganando adeptos y admiradores que hicieron de ella la gesta épica más compleja.


    Entre los argonautas, destacamos la figura de Jasón, un héroe que tiene un carácter muy contradictorio, pues si se le presenta como uno de los héroes más grandiosos, con una iconografía propia de ellos: ataviado con una piel de pantera y una jabalina, en palabras de Píndaro; también lo veremos, según nos lo describe Eurípides, como un renegado o, más bien, como el arquetipo de un antihéroe; esta es la idea que Apolonio de Rodas quiere comunicar con su obra Argonáuticas, la de un héroe que no sabe valerse por sí mismo y necesita siempre ayuda. Pelias, en cierta ocasión, recibió el augurio de un oráculo que le decía que no debía fiarse «del hombre que llevase solo un pie calzado». Pues bien, según cuentan algunas de las historias de los ciclos de infancia y educación de Jasón, cuando este finalizó su instrucción con Quirón, retornó a Yolco, y en el camino de vuelta perdió una de sus sandalias y así lo vio entrar el rey Pelias en el palacio, aunque obviamente hizo caso omiso a las palabras del oráculo. Recordemos que Jasón era por derecho el original rey de Yolco, pero su tío por miedo a que lo destronase lo envió a cumplir con una misión extremadamente complicada, conseguir el vellocino de oro.


    Con este viaje en mente, que se sitúa en la cronología mítica en el siglo XIII a. C., el héroe Jasón encargó a Argo el diseño y construcción de una nave a la que posteriormente llamaron en honor a su ingeniero el Argo. Sabemos que Jasón no sabía actuar solo, por lo que, en el tiempo que se levantaba la nave, buscó un grupo de cincuenta compañeros dispuestos a acompañarlo en su gesta, todos ellos los héroes más reconocidos de la Hélade, de todos ellos los más importantes fueron: Heracles, Orfeo, Meleagro, Laertes, Aquiles, Áyax, los dioscuros, los eácidas, Atalanta, Acasto, Calais, Teseo, Hilas, Anfiarao, Zetes y Admeto. Como era natural, antes de embarcarse en la aventura, Jasón pidió augurio en el oráculo de Delfos, el cual dio las bendiciones necesarias para que el Argo pusiera rumbo a su aventura. Los argonautas estuvieron protegidos y ayudados por una serie de divinidades, entre los que van a destacar Atenea y Hera. Es interesante ver cómo una de las imágenes más impactantes de este relato mítico es el de la salida de la nave del puerto de Yolco, cuyo mejor ejemplo lo tenemos en la metopa del Tesoro de Sición en Delfos (ca. 560 antes de Cristo).


    La primera parada en la travesía marítima tuvo lugar en Lemnos, donde tanto el héroe principal como sus compañeros tuvieron amores y relaciones sexuales con las mujeres de esta isla, esta historia fue tan poco popular que apenas aparece en las representaciones artísticas. La misma suerte corrió el enfrentamiento entre los marineros y el rey Cízico y sus doliones. Por lo que los mitólogos han acordado en considerar como el primer episodio importante el desembarco en Misia, momento en el que Heracles deja a sus compañeros para ir en busca de Hilas, desaparición que Apolonio narra así:


    Con un cántaro de bronce se apartó del grupo para buscar el sagrado curso de una fuente…; los coros de las ninfas rondaban por allí…, y de la fuente, su hermosa morada, emergió una ninfa acuática. Vio de cerca de Hilas, enrojecido con su hermosura y sus delicados encantos, y envuelto además por el aire sereno y el brillo de la luna. La Cipria Afrodita turbó el corazón de la ninfa… y, en el preciso momento en que él hundió el cántaro en la corriente…, ella le colocó su brazo izquierdo sobre el cuello, ansiosa de besar su boca suave, y con la mano derecha lo atrajo por el codo. Así lo sumergió en medio de un remolino.


    La segunda aventura tuvo lugar en la ribera asiática del mar de Mármara, Apolodoro dicta que fue provocada por el rey de los bébrices, Amico: «Este, que era un hombre muy violento, obligaba a los extranjeros que arribaban a su costa a enfrentarse con él en pugilato, y de este modo les daba muerte. Así pues, se presentó en la Argo e invitó a batirse a puñetazos al mejor de sus tripulantes. Fue Pólux quien aceptó el reto», donde salió victorioso. Tras este escurridizo encuentro, el Argo llegó hasta el oráculo de un adivino, Fineo. Este invidente rey de Tracia se encontraba eternamente desolado por la presencia de las harpías, que en palabras de Apolodoro:


    Eran estas unas criaturas aladas que, cuando estaba dispuesta la mesa para Fineo, bajaban volando del cielo y se llevaban la mayor parte de las viandas, dejando las demás tan malolientes que era imposible acercarse a ellas. Como los Argonautas querían informarse sobre su travesía, Fineo les prometió ayuda si lograban liberarle de las Harpías. Ellos dispusieron una mesa con viandas delante de él, y de inmediato las Harpías bajaron volando entre chillidos y se apoderaron de ellas. Entonces las vieron Zetes y Calais, los hijos de Bóreas, dotados de alas ellos también, y salieron tras ellas por el aire con las espadas desenvainadas. En sus Argonáuticas, Apolonio dice que fueron perseguidas hasta las Islas Estrofíades y que no sufrieron ningún mal, porque juraron no volver a molestar a Fineo.


    Parece ser que lo más importante de esta gesta fueron las harpías, que fueron tratadas y descritas durante centenares de años por artistas y poetas como, en el caso de Higinio, que las describe «cubiertas de plumas y eran aladas, tenían brazos humanos con grandes uñas, patas de ave, y, finalmente, pechos, vientre y muslos humanos».


    Sin duda una de las gestas más peligrosas en las que se embarcaron los argonautas en su travesía marítima fue la que tuvo lugar en el paso del Bósforo, es la conocida como «hazaña de las rocas Simplégades», según la geografía mítica se trataba de un lugar donde los acantilados estaban en un movimiento continuo y siempre cubiertos por una niebla, de ahí que fuera uno de los lugares más temidos por los navegantes primitivos. Increíblemente, la nave Argo logra cruzar este lugar por medio de la astucia, pues siguieron el camino de una paloma, que le condujo hasta el Cáucaso, donde Apolodoro se encarga de narrar la llegada de la nave a la Cólquide: «Jasón se presentó ante el rey Eetes y, transmitiéndole los deseos de Pelias, le pidió el Vellocino. Eetes prometió entregárselo si él solo lograba uncir dos toros salvajes…, regalo de Hefesto, que destacaban por su tamaño, poseían pezuñas de bronce y exhalaban fuego por sus fauces… Una vez que los hubiera uncido, sembraría unos dientes de dragón: en efecto, tenía, por haberlos recibido de Atenea, la mitad de los que Cadmo había obtenido en Tebas». Esta peligrosa aventura fue un reto intelectual para Jasón, pues no sabía bien cómo actuar, por lo que pidió consejo a la maga Medea (hija de Eetes) que estaba enamorada de nuestro héroe. Jasón prometió casarse con ella y esta le orientaba en su misión; ella no solo le dio predicciones, sino que también creó para él conjuros y ungüentos de protección y le curó todas sus heridas, lo que le permitió enfrentarse y atar a los toros sin miedo a ser destruido por ello. Acto seguido Jasón sembró los dientes del dragón en la tierra, de la cual brotaron unos guerreros completamente uniformados, entonces les lanzó unas rocas y estos comenzaron a enfrentarse los unos a los otros, lo que solucionó el problema de Jasón que emprendió el camino de regreso. Medea fue una maga cuya historia es bastante tardía, Hesíodo la menciona como: «Medea la de bellos tobillos», también es nombrada en el poema perdido de Naupactias (siglo VI a. C.) y en la Pítica IV de Píndaro (462 a. C.), donde aparece como pareja de Jasón en la leyenda de los argonautas. Aun tendremos que esperar al siglo V a. C. para ver perfilada su personalidad de la mano de Eurípides, mientras que las artes plásticas se encargan de figurarla con vestidos orientales, es decir, con túnicas de vivos y diversos colores y con un gorro frigio.


    Los argonautas habían cumplido con su parte del trato, pero Eetes se negó a consumar lo prometido e, incluso, llegó a intentar reducir a cenizas el Argo. Tentativa que no llevó a cabo gracias al poder predictivo de Medea, quien adelantándose a los acontecimientos tomó a Jasón y lo llevó consigo en la noche al santuario donde había sido custodiado el vellocino de oro: «Aún había que adormecer con hierbas a la horrible serpiente insomne que, con su cresta, sus tres lenguas y sus curvos colmillos, guardaba el árbol del oro. Cuando la regó con unas hierbas de jugo somnífero y pronunció tres veces unos conjuros…, bajó el sueño a los ojos que no lo conocían. Entonces, el heroico hijo de Jasón se apoderó del oro y, ufano con su botín, llevó también consigo su segundo botín: la mujer que le había hecho el regalo». Tras este episodio, todos los argonautas junto con Medea y el hermano de esta, Apsirto, salieron de este lugar adentrándose en la mar.


    En cierto sentido, y tomando como base la teoría de Ovidio, en realidad fue Medea la heroína que consiguió hacerse finalmente con el preciado vellocino de oro, siendo Jasón un mero espectador en la gesta. Tenemos constancia de que las versiones más antiguas del mito, las desarrolladas en época arcaica, dicen que este reptil se come a Jasón, el cual solo vuelve al mundo de los vivos por la intervención de Atenea, textos que han quedado constatados por la pintura de la copa de Duris (ca. 480 a. C.). Píndaro creará una versión propia de este episodio, en el que Jasón «mató hábilmente a la sierpe de ojos azules y moteado lomo», composición que podemos ver desde el año 400 a. C. en las pinturas cerámicas, en las que destaca el héroe en posición de ataque frente al monstruo que aparece enrollado en un árbol; en este momento Medea va pasando de ser espectadora a constituirse en protagonista: la serpiente, a la hora de enfrentarse a sus dos enemigos, dirige la mirada a su verdadero rival, Medea.


    El retorno a la patria fue bastante desmesurado, pues no solo el Argo realizó un recorrido increíble por la geografía mítica, pues las fuentes mitológicas antiguas nos dice que partió de «Istro; bajó al Mar Adriático; remontó después el Erídano; descendió por el Ródano hasta su desembocadura; bordeó la costa itálica, deteniéndose algún tiempo para que Jasón y Medea fuesen purificados por la maga Circe; atravesó el peligroso estrecho de Mesina; se refugió en la Isla de los Feacios, cruzó el mar hasta introducirse en las arenas de Libia; costeó Creta, donde tuvo que enfrentarse a Talos, un inmenso autómata de metal, y llegó finalmente al puerto de Yolco»; sino que además en esta travesía Medea dio muerte a su hermano Apsirto para liberarse de su pasado.


    En Yolco, según algunos autores antiguos del siglo VI a. C., y según el propio Ovidio, Jasón se ve en la necesidad de ayudar a su padre Esón, quien quería recuperar su juventud, para tal misión pidió de nuevo ayuda a Medea, quien como maga realizó algunas evocaciones nocturnas y con la entrega de unas hierbas mágicas rejuvenece a Esón, sorprendido por la eficacia de esta magia, Jasón pide a Medea que también le devuelva a este la juventud, concedido su deseo, la propia Medea ve que es el momento preciso para devolverle a su esposo su derecho legítimo al trono, por lo que trama una venganza en su nombre: «Se presenta en el palacio de Pelias y persuade a las hijas de este para que troceen y cuezan a su padre, prometiéndoles rejuvenecerlo con sus pócimas; y, para que confíen en ella, convierte en un cordero a un carnero previamente troceado y cocido». Descuartizado por sus propias hijas, el antiguo soberano Pelias murió, en su honor los demás héroes de la ciudad realizaron sacrificios y ofrendas funerarias que dieron lugar a los reputados juegos de Pelias, que consistían en todo tipo de pruebas atléticas. De estas competiciones nació una nueva leyenda mitológica la de la victoria de Atalanta sobre Peleo.
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        Fig. 57. Jasón y el dragón de Cólquide, kylix ática de figuras negras, atribuido al pintor de Douris (ca. siglo 500-450 a. C.), Museo Gregoriano Etrusco, Ciudad del Vaticano. El Dragón de Cólquide despide al héroe Jasón antes de que el árbol cuelgue con el vellocino de oro en el bosque sagrado de Ares. La diosa patrona del héroe, Atenea, supervisa su salvación. Lleva un casco decorado con una Esfinge y una capa protectora con forma de serpiente, con cabeza de gorgona, y sostiene una lanza en una mano y un pequeño búho en la otra. Esta versión del mito es de una obra perdida de un desconocido escritor griego antiguo.

      
    


    A pesar de la insistencia de su mujer, Jasón entregó el poder a Acasto (hijo de Pelias) y se fue a Corinto con Medea, donde fueron felices juntos durante más de una década, hasta que el destino puso fin a su amor, así es descrito por Apolodoro:


    El rey de Corinto, Creonte, prometió a Jasón darle en matrimonio a su hija Glauce, y este la desposó repudiando a Medea. La maga, entonces, invocó a los dioses que recibieron en su día ti juramento de Jasón, reprochó a este su ingratitud y, acto seguido, envió a la novia un peplo impregnado de veneno. Cuando ella se lo puso, fue abrasada por un violento fuego junto con su padre, que acudió a ayudarla. Medea mató además a Mérmelo y Feres, los hijos que había tenido con Jasón, y recibió en ese instante un carro tirado por serpientes aladas que le envió Helio; montada en él, huyó a Atenas.


    El trágico final de Medea es la consecuencia de sus fracasos amorosos, pues si recordamos también estuvo casada con Egeo y, tras su intento por matar a Teseo, fue de nuevo exiliada de Ática. Según los autores de algunas fuentes mitológicas, tras este episodio volvió a su lugar de origen en Asia. En lo que respecta al final de la vida de Jasón, fue más complicado de concluir, pues algunos autores ubican sus últimos días en Yolco como monarca de este lugar en compañía de su amigo Peleo.


    EDIPO, REY DE TEBAS


    Definitivamente, las leyendas de Beocia, y de Tebas en particular, son las más originales y detalladas de todas las demás de la Hélade, superando notablemente a las de Argos, Atenas y Creta. Según las tradiciones míticas primitivas, las leyendas de esta ciudad se encuentran estrechamente relacionadas con Argos y la cultura de Minos. Cuando Ío se encontraba en el delta del Nilo, dio a luz a Épafo, quien fue abuelo de Belo (padre de Dánao y de Egipto, y fundador de la dinastía argiva) y Agénor (padre de Europa, de vuelta a su padre por Cadmo, el fundador de Tebas).


    En palabras de Apolodoro, Agénor ordenó a Cadmo traer de vuelta a Europa, pero si no lo conseguía, podía darse por exiliado y no volver jamás. Tras varios intentos fallidos de encontrar a Europa, Cadmo fue a consultar el oráculo de Delfos:


    El dios le dijo que no se afanase más por Europa, que se dejase guiar por una vaca y que fundase una ciudad allí donde esta cayese agotada, la vaca elegida, después de haber atravesado Beocia, se desplomó en el lugar donde hoy se encuentra Tebas. Deseoso de sacrificar la vaca a Atenea, [Cadmo] envió a varios de los suyos a coger agua a una fuente consagrada a Ares; pero un dragón que la custodiaba… acabó con muchos de los enviados. Enfurecido, Cadmo mató al dragón y, siguiendo el consejo de Atenea, sembró sus dientes. De inmediato brotaron de la tierra hombres armados… se mataron entre sí… solo sobrevivieron cinco.


    No obstante, Cadmo, fundó la ciudad de Tebas y contrajo nupcias con Harmonía (hija de Afrodita y de Ares), sus hijos al igual que sus bodas fueron grandiosos, pues de ellos descienden: Polidoro (bisabuelo de Edipo), Autónoe (madre de Acteón), Sémele (madre de Dioniso), Agave (madre de Penteo) e Ino (madrastra y educadora de Dioniso).


    Esta última, Ino, se esposó con Atamante, quien era padre de Frixo y Hele, fruto de su matrimonio con Néfele. Ino fue una madrastra despreciable, conspiró para acabar con estos jóvenes. Estuvo a punto de salirse con la suya, pero en el momento que Atamante se disponía a sacrificarlos, Néfele se apareció y les entregó un carnero volador con lana de oro, dictaminando:


    que montasen sobre él y se dirigieran a la Cólquide, junto al rey Eetes, hijo del Sol: allí sacrificarían el carnero a Ares. Se dice que ellos obedecieron, pero que, cuando el carnero los llevaba sobre el mar, la joven Hele cayó en las aguas que, por esa razón, reciben el nombre de Helesponto. En cambio, Frixo llegó hasta la Cólquide; allí, cumpliendo la orden de su madre, sacrificó el carnero y depositó su piel dorada en el templo de Ares, bajo la vigilancia de una serpiente.


    La historia mitológica de Hele y Frixo se corresponde con los acontecimientos anteriores a la leyenda heroica del vellocino de oro.


    El matrimonio real de Ino y Atamante dio como herederos a Learco y Melicertes. Tomando la Descripciones de Calístrato, sabemos que en el instante que Atamante se enteró de que Ino era la culpable de la desaparición de sus hijos Frixo y Hele se sumió en la cólera y, como venganza, dio muerte a su nueva familia, intentó sacrificar a Melicertes y lanzó a un caldero hirviendo a Learco. El destino quiso que en ese momento entrara en escena el familiar divino de todos ellos, Dioniso, quien actuó en favor de su nodriza, a quien envolvió junto con sus hijos en una nube y los dejó en el mar. Salvados de la muerte, Ino fue transformada en una diosa marina que desde entonces respondía al nombre Leucótea.


    Tebas necesitaba un nuevo rey, siendo el turno, según la línea dinástica, de Penteo y Polidoro, sucesivamente; cuando este último murió dejó el trono en manos de su hijo Lábdaco ayudado en esta labor con su abuelo materno Nicteo, al que le cedió la regencia. Fue en este momento de la dinastía tebana cuando tuvo lugar la relación amorosa entre Zeus y Antíope, quienes fueron progenitores de Anfión y Zeto. Muerto Lábdaco, tomó el poder Lico (hermano de Nicteo) y su esposa Dirce, que recordemos fueron asesinados por los hijos de Zeus y Antíope en venganza de su madre.


    Anfión y Zeto fueron reconocidos como reyes de Tebas, momento que la cronología mitológica encuadra en el siglo XV a. C., desterraron al príncipe heredero Layo (hijo de Lábdaco), y se afanaron en construir las mejores murallas para su ciudad, fue entonces cuando Zeto arrastraba las piedras, mientras que Anfión tocaba la cítara y, bajo el influjo misterioso de su música, las piedras se colocaban en su lugar conveniente. Esta escena compositiva de la construcción de las murallas de Tebas aparecía en un cuadro descrito por Filóstrato el Viejo. Tras este relato Anfión se esposó con Niobe (hija de Tántalo), juntos engendraron a los y las nióbides, recordemos que estos fueron brutalmente asesinados por Apolo y Artemis.


    Por lo tanto, Layo se fue lejos de Tebas y encontró su lugar junto a Pélope. Pero allí se enamoró de Crisipo (hijo de su anfitrión), episodio que los antiguos utilizaban como símbolo del origen de la homosexualidad. En cierto momento, Layo regresó a Tebas y fue reconocido como rey tras la muerte de Anfión y Zeto, pero Hera (protectora de las relaciones heterosexuales), decidió darle un castigo y delante de Tebas colocó a la célebre Esfinge, un monstruo que «tenía rostro de mujer, pecho, patas y cola de león, y alas de ave. Conocedora… de un enigma, se instaló en el monte Ficio y se lo planteaba a los tebanos… Como estos sabían por un oráculo que se verían libres de la Esfinge cuando resolvieran el acertijo, se reunían a menudo y trataban de dar con la respuesta», pero no lo lograban, y la Esfinge, cuando recibía una respuesta errónea, «se apoderaba de él y lo devoraba».


    Con Layo como rey de Tebas y, estando largo tiempo casado con Yocasta, trajeron al mundo a un niño, ignorando el oráculo que le advirtió que sería muerto por su hijo. El rey espantado por la idea de que el destino se cumpliera, tras perforar los pies del niño lo abandonó en el monte con pocos días de vida; donde fue encontrado por unos pastores, imagen reflejada en la cerámica conocida como vaso del Pintor de Aquiles (ca. 450 a. C.,). Estos pastores se apiadaron del bebé y lo presentaron en el palacio de Corinto, donde recibió el nombre de Edipo (cuyo nombre significa “pies hinchados”) y pasó a formar parte de la familia real. Creció como un príncipe feliz, pero en cierto momento se enteró de que su hado en este mundo era el de dar muerte a su padre y, como no estaba predispuesto a que esto ocurriera, huyó de Corinto. En su travesía se encontró causalmente con Layo, su verdadero padre, a quien dio muerte en un enfrentamiento desconociendo su verdadera identidad y dando valor al destino del oráculo. Tebas quedó desolada por la muerte de su rey y se nombró como sucesor a Creonte (hermano de Yocasta), quien prometió la mano de la reina a quien consiguiera dar muerte a la Esfinge. Como ya sabemos, Edipo respondió de manera acertada al enigma de la Esfinge provocando el suicidio del monstruo; en Tebas tomó a su madre como esposa y se convirtió no solo en el héroe salvador de la ciudad, sino también en su rey.


    La historia legendaria de Edipo fue una de las leyendas más influyentes en el arte, pero sobre todo en el ámbito literario, pues la finalidad de esta historia no se limita a dar un origen divino o legendario a una ciudad, sino que sobre todo funciona como moraleja para el conjunto de la población griega quien creía profundamente en la fuerza del destino, y en que cada uno de ellos había venido al mundo a cumplir con su hado, sea este bueno o malo, ningún mortal, ni incluso los dioses pueden escapar de él y este fue el caso de Edipo. De ahí que se convirtiera en un clásico de la tragedia arcaica.


    Cuando parecía que el héroe de Tebas se había enfrentado a su peor momento, comienza la verdadera historia de Edipo rey de Tebas, que valga la redundancia conocemos a través de la obra trágica de Sófocles, Edipo Rey: la feliz pareja trajo al mundo a Eteocles, Polinices, Antígona e Ismene, y sin ningún escándalo se encargan de gobernar en libertad y siempre en favor de su pueblo. Hasta que un día Edipo en conversaciones con el adivino Tiresias, descubre quién es en realidad, lo que supuso el fin de su felicidad y la de su familia: Yocasta al saber que se había casado y que había dado hijos a su propio hijo se suicidó, mientras que Edipo avergonzado por la misma causa se cegó, depuso su corona y se exilió. En este punto se producen divergencias sobre el destino final de Edipo, pues algunos defienden que fue encerrado por sus hijos en Tebas y que fue condenado a vivir los fratricidios de sus propios hijos; mientras que otros autores, como defiende Sófocles, en su Edipo en Colono, este llegó a Atenas y antes de poder alcanzar la ciudad murió fuera de sus muros.


    El final de la tragedia se completa de dos modos diferentes, por un lado están los autores que hablaron del mito que enfrento a sus hijos en una batalla; y por otro están los autores que, tomando como referencia la obra de Sófocles, prefieren pensar que en este contexto tan trágico, relata Ovidio: Zeus y Hera discutían sobre quién sentía más placer con el sexo, el hombre o la mujer, y como no llegaban a un acuerdo fueron a preguntar a Tiresias. Quien siendo bisexual había tenido ambas experiencias, entonces «golpeó a dos grandes serpientes que estaban copulando en la verde selva, se convirtió —¡oh, prodigio!— en mujer y vivió siete otoños como tal; al octavo vio de nuevo las mismas serpientes… y, una vez apaleadas, retornó a su forma primitiva». Tiresias decidió que fue la mujer quien había tenido más placer, y Hera irritada por esta declaración lo hizo ciego, en compensación, Zeus le dio el don de la adivinación.


    Edipo dejó el poder, según la cronología mítica en el ecuador del siglo XIII a. C., y «Eteocles y Polinices acordaron que reinaría cada año uno de ellos… Eteocles gobernó primero, pero no quiso abandonar el trono. Polinices, entonces, se exilió de Tebas y marchó a Argos». La historia de Apolodoro sigue así: Polinices, pronto consiguió volver a su patria de la mano de grandes compañeros dispuestos a ayudarle a recuperar el poder, de entre todos ellos destacaban Adrasto (rey de Argos), Capaneo (príncipe argivo) y Tideo de Calidón (hermanastro de Meleagro), solo Anfiarao, otro príncipe argivo, se resistió a combatir, pues sabía por un oráculo que la invasiva sería un fracaso. Finalmente, Polinices lo convenció por medio de su esposa, Erifila, recompensándolo con un regalo divino, el collar que los dioses habían entregado a Harmonía el día de su boda con Cadmo. De este modo se constituyó la expedición de los Siete contra Tebas, cuyos héroes llegaron a ser inmortalizados, según nos narra Pausanias, en los grupos escultóricos de Argos y Delfos. Los héroes pusieron rumbo hacia el norte, saliendo del puerto de la ciudad de Argos:


    Llegados a Nemea, donde reinaba Licurgo, se pusieron a buscar agua, y fue Hipsípila quien les guio hacia la fuente, abandonando para ello a Ofeltes, el pequeño hijo de Licurgo y Eurídice que tenía a su cargo… Mientras que ella les mostraba el manantial, el niño fue muerto por una serpiente. Cuando volvieron los compañeros de Adrasto, mataron a la serpiente y enterraron al niño. Anfiarao les dijo que este signo hacía prever el futuro, y ellos llamaron al niño Arquémoro, «el que inicia la matanza», instituyendo en su honor los Juegos Ñemeos.


    A pesar de este incidente, los héroes siguieron su camino, donde no les faltaron enfrentamientos con otros gobernantes; hasta que por fin se vieron frente a las murallas de Tebas, la más famosa de todas, caracterizada por sus siete puertas. Este combate es tratado de forma diferente entre las diversas fuentes las artes plásticas antiguas están poco interesadas en esta escena prefiriendo presentar a los siete héroes preparando sus armaduras en el momento presto a la batalla.
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        Fig. 58. Edipo y la Esfinge, stamno ático de figuras rojas, atribuido al pintor Menelao (ca. 475-425 a. C.), Musée du Louvre, París. Edipo reflexiona sobre el enigma de la Esfinge. El héroe lleva una capa y una gorra de viajero y sostiene un par de lanzas de caza. El monstruo tiene la cabeza de una mujer, el cuerpo de un león y las alas de un águila, y está sentado en un pedestal.

      
    


    El ataque a las murallas fue uno de los héroes: el intento de Capaneo por alcanzar las almenas subiendo por una escala, acción que es terminada por Zeus quien le envió un rayo que lo fulminó en el instante; el combate y muerte mutua de Eteocles y Polinices; la acción salvaje de Tideo, quien herido de muerte devora los sesos contrincante tebano muerto; el sacrificio de Meneceo (hijo de Creonte), para salvar la ciudad; y la misteriosa desaparición de Anfiarao, que según algunas leyendas antiguas antes de ser herido Zeus hizo que la tierra se cayera bajo su carro; entonces fue nombrado como inmortal y señor del oráculo situado en Oropo. De los siete héroes solo uno consiguió conservar su vida, Adrasto. Consecuentemente, Creonte fue designado rey de Tebas, pero como primera medida tomó una mala decisión, además de inhumana, pues prohibió el enterramiento de los cuerpos de los combatientes en su contra, entre ellos el de Polinices. Recordemos que Antígona, que se encontraba en Tebas, se apiadó de los difuntos y desafiando la ley del rey, su tío; según narra Sófocles, esparció tierra sobre el cuerpo de su hermano difunto, aun sabiendo que el castigo por este acto era la muerte, castigo del que ni su prometido y primo Hemón, pudo salvarla. El inmoral rey Creonte recibió consecuencias devastadoras por sus malas decisiones, pues según sigue la leyenda, Adrasto se refugió en Atenas, donde el héroe Teseo le ofreció su ayuda. De pronto se vio asediado en Tebas, y tuvo que renunciar al trono y a su poder, pero primero estaba obligado a entregar los cuerpos de los enemigos y permitir que todos ellos recibieran rituales y honores funerarios para poder salvar sus almas y permitirles entrar en el Hades.
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  La guerra de Troya


    La guerra de Troya constituye el momento culminante de la Edad Heroica en la Hélade. Parece que debe situarse entre el 1250 y 1220 a. C., y pudo tener como origen el deseo por parte de los aqueos de controlar el paso del Helesponto hacia el mar Negro; sin embargo, sus razones y circunstancias se fueron mitificando durante cuatro o cinco siglos hasta que en el siglo VIII a. C. diversos cantares épicos compuestos para celebrarla y recitados en toda la Hélade acabaron fundiéndose en unos grandes conjuntos, la Ilíada y la Odisea.


    LA ILÍADA: RICA E INEXPUGNABLE TROYA


    Los cantares épicos de la Hélade antigua versaban sobre las hazañas de los héroes que tuvieron lugar en la conocida, valga la redundancia, como Edad Heroica. Fue entonces cuando se desarrolló el momento que pudo cambiar el destino de los antiguos griegos, la guerra de Troya, un momento de la historia que la historiografía antigua ha situado entre los años 1250 y 1220 a. C., coincidiendo con el momento en que los aqueos se habían propuesto conquistar el paso del Helesponto en dirección al mar Negro.


    Con el paso de los siglos y con la ayuda de la memoria colectiva, esta incursión se fue transformando en una leyenda épica, hasta que en el siglo VIII a. C. Homero se hizo cargo de perpetuarla en el poema épico de la Ilíada. Es la de Homero la leyenda más antigua que conocemos de este combate, y como la más antigua de las obras del rapsoda se fecha en ca. 750 a. C. Este poema comienza la narración cuando la guerra llevaba un desarrollo de diez años, pero en definitiva se centra en los acontecimientos más relevantes e intensos. Tras el gran éxito de esta compilación, se escribieron otras relatos que, en cierto modo, complementaban a la obra homérica: la Etiópidaquie (ca. 700 a. C.), escrita unos años antes que la Ilíada, se encarga de la historia inmediatamente posterior al fin del relato de esta y finaliza con el funeral del héroe Aquiles; igualmente, en torno a esta cronología se sitúa el Saco de Troya o Iliupersis, cuya única trama es el episodio del caballo de madera y la posterior caída de Troya; avanzando en el tiempo, en la primera mitad del siglo VII a. C., se escribió la Pequeña Ilíada en la que encontramos de nuevo el engaño del caballo de madera y los posteriores funerales de Aquiles; por último, hemos conservado el relato que trata sobre el inicio y causa de la guerra de Troya, las Ciprias (el siglo VII a. C.), es de vital importancia porque nos traslada la historia a tiempos divinos, comenzando con el acontecimiento de las bodas divinas de Tetis y Peleo y finaliza en el momento en que comienza la Ilíada homérica. No obstante, podemos afirmar que la historia legendaria de Troya o el ciclo troyano podía comprenderse en su totalidad en torno a la mitad del siglo VII a. C., lo que nos habla también de la popularidad que ocasionó en la sociedad de los antiguos griegos de aquel momento.


    Fruto de la fama, la Ilíada fue siempre un argumento que completar y, desde entonces, son muchos los autores y las obras que, desde antiguo, se encargaron de esta labor, se escribieron tragedias, comedias y otros tantos poemas de secuelas, de estos últimos es herencia la Eneida compuesta por Virgilio en latín para Augusto durante el Imperio romano. Del mundo cultural latino también fueron estas obras: Ephemeris belli Troiani y De excidio Troiae historia, ambas fueron consideradas como traducciones directas de las originales griegas, su autoría se depositó en dos autores que supuestamente habían vivido el combate en sus propias carnes y que, como si de reporteros de guerra se tratasen, el troyano Dares y el cretense Dictis escribieron el reportaje más increíble del momento. Más posteriores fueron las obras de: Quinto de Esmirna (últimas décadas del siglo III d. C.) tituladas las Posthoméricas, y la obra de Trifiodoro (siglos III-IV d. C.) publicada bajo el título de la Conquista de Troya.


    El rapto de Helena


    Todo comenzó cuando Zeus, en uno de sus intentos por acabar con la humanidad, decidió que la mejor forma sería hacerlo a través de una intervención indirecta, y para ello pensó en provocar una guerra, que como se narra en las Ciprias sería la guerra más «terrible y mortífera» jamás ejecutada por los hombres. Aconsejado por uno de sus primeros amores, Temis, reunió a todos los dioses del Olimpo para festejar las bodas divinas de Tetis y Peleo. Conocemos cómo sucedieron estas nupcias por muchos autores de la Antigüedad, pero destacamos el poema 64 de Catulo; de igual modo es una imagen que se repite intensamente en el arte antiguo, y desde el punto de vista iconográfico se crea una especie de recepción de todos los invitados a la casa de Peleo, y así fue creado en uno de los ejemplos mejor conservados el Vaso François (ca. 570 a. C.). Pero el momento de más transcendencia tiene lugar al final del festejo cuando, según narra el autor Proclo (siglo V d. C.): «Éride (la Discordia), presentándose durante el banquete, suscitó un altercado entre Atenea, Hera y Afrodita a propósito de su respectiva belleza». La imagen de Éride fue especialmente representada en el arte cerámico griego desde el Período Arcaico, su figura se creó como una mujer joven con alas en la espalda y en las botas, una iconografía propia de una deidad mensajera.


    Según los relatos más antiguos, la competición entre las diosas por la belleza suprema no tenía ningún premio final, solo se indica como Éride las provoca a competir. La célebre manzana de la discordia se agrega con la evolución de la historia cerca del Helenismo, momento en el que también la mañana se convertirá en uno de los atributos de Afrodita. Conocemos este episodio gracias a la obra de Luciano de Samósata, Diálogos marinos, que dice así: «Sin que nadie se diera cuenta […], lanzó [Éride] en medio de los asistentes una manzana preciosa, toda ella de oro, sobre cuya piel había escrito “Para la más hermosa”; la manzana, tras dar varias vueltas, fue a parar como a propósito allí donde estaban reclinadas Hera, Afrodita y Atenea».


    Continuando con el relato de las Ciprias, la historia de las bodas de Tetis y Peleo finaliza con el comienzo de otra historia legendaria, el famoso juicio de Paris. Según narra Proclo, las diosas Hera, Atenea y Afrodita fueron a ver al joven Paris, conducidas al monte Ida, como no podía ser de otro modo por Hermes, donde ambas competirían por el don de la belleza. El príncipe troyano fue encomendado por Zeus a tomar la decisión y ser juez en este conflicto divino, pero su elección no fue baladí, Paris era hijo del rey Príapo, quien al nacer había sido auspiciado como el culpable de la caída de su reino, por lo que fue exiliado a ser pastor en los montes troyanos para evitar su destino. Como pastor vivía felizmente en la naturaleza, además contrajo matrimonio con la ninfa Enone, fue un inspirado por la musa musical, quien le instruyó en este arte y le hizo valedor de su sabiduría para ejercer como sabio en el juicio divino.


    Este relato de la memoria colectiva fue muy útil para la plástica griega, y ya en el Período Arcaico y desde entonces hasta el final del momento griego, todos los personajes del mito fueron representados canónicamente: por una parte tenemos al dios Hermes, el cual se representará según la iconografía que le caracteriza, como ya vimos, en cada período artístico; el pastor troyano, Paris, suele aparecer con rasgos puramente joviales y siempre llevando consigo un instrumento de cuerda, como alusión a su sabiduría en el arte musical. En lo relativo a las tres deidades femeninas principales, aparecen representadas con sus atributos e iconografía propia del momento histórico en el que se tome el tema para el arte, solo a partir de la época imperial romana la imagen de Afrodita aparece desnuda en contraposición de sus dos compañeras que se mantienen vestidas. Este pasaje es increíblemente narrado en una obra de Apuleyo, el Asno de oro, representada en el siglo II d. C., y así mostró el juicio de Paris:


    […] un joven representaba al pastor frigio Paris: llevaba una hermosa túnica y un manto oriental colgando a su espalda con abundante vuelo; una tiara de oro cubría su cabeza, y hacía como que guardaba el ganado. De pronto aparece un jovencito… con una clámide de efebo que solo le cubre el hombro izquierdo; su rubia cabellera atrae todas las miradas, y de entre sus rizos sobresalen unas alitas de oro…: su varita permite reconocer en él a Mercurio (Hermes). Se adelanta bailando, con una manzana de oro en la mano derecha, y la entrega al joven que hace de Paris… Entra luego una joven de aspecto majestuoso, que representa el papel de Juno [Hera]; porta un cetro, mientras que una diadema blanca ciñe su cabeza. De pronto sale otra, en la que es fácil reconocer a Minerva [Atenea] por el casco resplandeciente que, rodeado por una corona de olivo, cubre su cabeza; va con el escudo en alto y blande la lanza en su conocida actitud de combate. Tras ella aparece una tercera: su hermosura deslumbrante, su gracia y el color sobrenatural de su tez permiten identificarla como Venus [Afrodita], pero aún virgen. Su cuerpo proclama la belleza y perfección de un escueto desnudo: es cierto que una leve gasa de seda difumina sus secretos juveniles, pero el viento, un tanto curioso al soplo del amor, tan pronto orea caprichosamente ese velo para mostrar la flor de los años como lo ciñe con impertinencia al cuerpo para marcar el voluptuoso contorno de los miembros. Un sensible contraste de colores domina la aparición de la diosa: sobre la blancura inmaculada de su cuerpo bajado del cielo destaca el azul de su manto, surgido del seno del mar.


    Paris, como juez del concurso dio como vencedora a Afrodita, que desde entonces pasó a ser oficialmente la diosa de la belleza, su decisión fue tomada en el favor de esta diosa dado que esta le prometió, según nos cuenta Proclo en las Ciprias, «enardecido por la promesa de una boda con Helena». Por lo tanto, después de la celebración del concurso, y finalizadas las nupcias, nuestro príncipe troyano decidió volver a su casa, Troya, donde se enteró de la muerte de su padre, al que honró con unos juegos funerarios, en los que él mismo se proclamó vencedor contra otro de sus hermanos, Deífobo, este quería matarlo pero su otra hermana Casandra lo reconoció e hizo que fuera aceptado como un miembro más de la familia real. Tras este episodio, y cegado por el compromiso que le hizo la diosa Afrodita, tomó unas naves y se dirigió, junto con su compañero Eneas, hasta la Lacedemonia y allí, «llegado a Esparta, fue hospedado en el palacio de Menelao, y allí, en el curso de un festín, hizo regalos a Helena. Menelao zarpó entonces en dirección a Creta, no sin encargarle a su esposa que diese a los huéspedes de todo lo necesario hasta su partida. Pero Afrodita unió a Helena con Paris, y, tras su unión, estos embarcaron la mayor cantidad de riquezas posible y se hicieron a la mar durante la noche». Una vez en casa, Paris, entusiasmado «celebró por fin sus bodas con Helena», pasaje iconográfico que fue representado muchas veces en la pintura de cerámicas.


    Pasamos a otro episodio anterior al comienzo de la guerra de Troya, posiblemente el más importante, dado que por su causa los hombres griegos entraron en guerra, se trata del rapto de Helena y sus posteriores acontecimientos. Antes de comenzar debemos hacer una apreciación conceptual, pues la denominación de «rapto» ha sido discutida desde la Antigüedad hasta hoy por los especialistas; de igual modo que se ha tratado hasta qué punto los mortales son culpables del desarrollo de la guerra o si se trata simplemente del capricho del adulterio inducido por la diosa del amor, Afrodita. Desde la creación del mito y hasta el siglo IV a. C., podemos ver, gracias a las representaciones en cerámicas del período geométrico, cómo Helena se presta a navegar con su amado, sin mostrar resistencia en ningún momento. Esta idea de representar a Helena más como una fugitiva que como una raptada se convalida en el siglo V a. C. cuando, además, junto a los jóvenes amantes, se representa a Afrodita, Eros y Peito (personificación de la Persuasión).


    El marido de Helena, Menelao, se entera así de lo acontecido, Proclo lo narra así en sus Ciprias:


    Iris le comunicó a Menelao lo ocurrido en su casa, de modo que él retornó allí y se fue a deliberar con su hermano [Agamenón] y a entrevistarse con Néstor… Luego recorrieron Grecia reuniendo a sus caudillos. A Odiseo, que fingía estar loco porque no quería acompañarlos en la expedición, lo descubrieron cuando, a instancias de Palamedes, le arrebataron a su hijo e hicieron ademán de darle muerte.


    La locura de Odiseo fue muy pocas veces fruto de las obras artísticas, pero cuando se hace, se puede ver a un Odiseo cultivando un campo con una yunta y esparciendo sal, según prosigue la historia mitológica, fue Palamedes (inventor del alfabeto griego) quien puso delante de los animales que tiraban de la yunta al hijo de Odiseo para que dejara de actuar como un loco y así persuadirlo para que se embarcara en la lucha por la recuperación de Helena. El otro gran protagonista del encuentro fatídico, Aquiles, hijo de Tetis y Peleo, también se negó en un principio a participar y, para ello, su madre le envió a la corte del rey Licomedes en Esciros, donde se escondió junto a las demás hijas del rey de doncella. Los encargados de encontrar al héroe griego fueron Odiseo y Diomendes, quienes le tendieron una trampa, y fue el propio Aquiles quien se descubrió ante sus compañeros, por lo que no pudo negarse a partir.


    El relato mitológico de Aquiles travestido gozó de una gran repercusión en la plástica de la Antigüedad, y conocemos su composición gracias a una pintura realizada por Atenión de Maronea en el período helenístico, esta escena era conocida como Aquiles en Esciros o Aquiles entre las hijas de Licomedes. Este cuadro posiblemente se inspiró en el relato que hace Plinio en su Historia Natural, pero indudablemente la inspiración partió de la obra de Ovidio, quien hace protagonista del relato al propio Odiseo:


    La nereida (Tetis), conocedora de la muerte que esperaba a su hijo, lo ocultó bajo disfraces y engañó a todos, incluso a Áyax, con esa apariencia. Pero yo mezclé, entre regalos propios de mujeres, armas capaces de conmover a un espíritu varonil, y el héroe sostenía ya el escudo y la lanza, sin haberse aún despojado de los vestidos de doncella, cuando le dije: «Hijo de diosa… ¿por qué dudas en arrasar la gran Troya?».


    Fueron muchos los héroes griegos que participaron en la guerra de Troya, unidos por la defensa y protección de sus intereses comunes, se prestaron a ayudar a Menelao. Entre todos estos personajes destacan Odiseo y Aquiles: el primero de ellos es concebido como un hombre barbado, maduro y extremadamente inteligente, su iconografía lo concibió con un traje típico de los artesanos y un pilos cónico en la cabeza. Por su parte, el más importante y grande de los dioses griegos, Aquiles, es el protagonista absoluto del poema homérico, pues todas las tramas dependen de él, sus decisiones morales y sus actos están por encima de los de cualquier otro personaje aqueo o troyano. Tal fue la importancia de este personaje que el propio Estacio escribió un poema (incompleto) en el año 96 a. C. titulado Aquileida; también fue inspiración para artistas de la talla de Policleto, quien lo representa en una de sus obras más famosas el Doríforo (ca. 445 a. C.). Por el contrario, en época romana, van a interesar sobre todo los ciclos de juventud e infancia del héroe, sobre todo los episodios en los que su madre Tetis, con la intención de hacer a su hijo inmortal, sumerge al bebé en la laguna Estigia agarrándolo únicamente por el talón, única parte de su cuerpo que sería vulnerable, de ahí la expresión del talón de Aquiles; de igual interés gozaron los relatos de la educación del joven héroe por Quirón.


    Por lo tanto, serán actores secundarios los demás héroes. Entre los griegos se encuentran: el incitador del enfrentamiento, Menelao, rey de Esparta; Áyax de Oileo; Áyax Telamonio, rey de Salamina; Diomedes de Argos; Idomeneo de Creta; Patroclo, el amigo de Aquiles, entre otros muchos. Cuando se intenta conocer cómo fue su representación en el arte, es necesario decir que es una tarea complicada dado que todos se representan como guerreros y solo se les identifica por una inscripción de su nombre o por formar parte de algún ciclo concreto del poema, como ocurre en las pinturas de vasijas. Pero algunos personajes se pueden identificar por sus rasgos físicos descritos en la Ilíada, es el caso de Agamenón, rey de Argos y Micenas y de Néstor de Pilos, ambos son representados como ancianos sabios y consejeros, ataviados con una túnica larga y un cetro. Por otra parte, hemos conservado algunas representaciones escultóricas de estos héroes, a los que se rindió culto en sus ciudades de origen, aunque son muy difíciles de identificar, uno de los ejemplos más representativos son los Bronces de Riace (ca. 450 antes de Cristo).


    Los héroes troyanos


    El comienzo de la guerra de Troya se da con la reunión de las expediciones, que en este caso fueron dos realizadas de modo consecutivo, que se prolongarán durante veinte años, tiempo preciso que permitirá a Aquiles nacer y convertirse en un héroe, pues recordemos que el principio del conflicto se ocasionó en la boda de sus padres Tetis y Peleo. Las dos expediciones tendrán como punto de partida el puerto de la isla de Eubea: durante el primer viaje, según cuenta la leyenda mítica, el adivino Calcante auguró que la guerra de Troya duraría diez años y que solo en el último de ellos se decidiría el vencedor. Los acontecimientos que tuvieron lugar durante esta primera expedición son de lo más variado, van desde el desvío de nueve naves hacia Misia, donde es herido Patroclo y, en el mismo combate, Aquiles alcanza con una lanza a Télefo (hijo de Heracles), el cual no consigue sanar su herida, por lo que toma la decisión de ir a Argos donde jura dar muerte a Orestes, hijo de Agamenón, si no le ayuda a sanar su lesión; como auguró el oráculo en este lugar es curado por «el causante de su herida», es decir, la lanza que Aquiles le arrojó. Tras este episodio, se designa a Télefo como el guía de la próxima expedición de los griegos a Troya.
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        Fig. 59. Aquiles curándole el brazo a su amigo Patroclo, kylix ático de figuras rojas, atribuido al pintor de Sosias (ca. 500 a. C.), Staatliche Museen, Berlino. www.wikipedia.org. Aquiles venda el brazo de su amigo Patroclo, quien gira su cabeza a un lado para no ver la sangre y que Aquiles no advierta sus muecas de dolor.

      
    


    La historia prosigue de este modo en las Ciprias de Proclo:


    Reunida por segunda vez la expedición en Áulide, Agamenón alcanzó una corza en una cacería y se jactó de que aventajaba incluso a Ártemis. Irritada, la diosa les envió tempestades, impidiéndoles salir a la mar. Explicó Calcante la cólera de la diosa y les exhortó a que sacrificasen en su honor a Ifigenia, haciéndola venir con la excusa de casarla con Aquiles. Pero Ártemis, arrebatándola de allí, la trasladó junto a los tauros y la hizo inmortal, de modo que fue una corza lo que ofrecieron en el altar en lugar de la muchacha.


    El relato mitológico del sacrificio de Ifigenia fue muy popular gracias, por una parte, a la pintura de Timantes y, por otra, a la obra del dramaturgo Eurípides titulada Ifigenia en Áulide (ca. 400 a. C.).


    Durante el viaje por el Egeo, los héroes tuvieron que hacer paradas en diversos lugares de la geografía griega, donde también sufrieron algunas aventuras importantes; por ejemplo, Agamenón, al detener sus naves en Ténedos, Délos y Crise, en este último es recreado en las Ciprias: «Filoctetes fue herido por una culebra de agua durante una celebración, y sería abandonado en Lemnos a causa del hedor de su herida». La historia de Filoctetes se complementa con el relato que nos dice cómo este héroe tuvo que sobrevivir en Lemnos solo durante diez años con el arco y las flechas que Heracles le había regalado antes de morir. La imagen compositiva del combate contra la culebra fue muy representada en las cerámicas de los siglos V y IV a. C. El viaje llega a su fin con el desembarco de las tropas de combate en las playas de Troya, fue entonces cuando Menelao y Odiseo, en palabras de las Ciprias, actuaron como «embajadores ante los troyanos, reclamando a Helena y las riquezas». Este primer contacto pacífico desencadenó una fuerte discusión entre los primeros y Príapo, este episodio fue fielmente representado en una crátera corintia (ca. 560 antes de Cristo).


    El objeto de deseo por parte de unos y otros guerreros era Helena, que si recordamos nació de un huevo de Leda (según otras versiones adoptada por esta) y que se crio con sus demás hermanos Cástor, Pólux y Clitemnestra. Las historias míticas en torno a su figura no se centran únicamente en el combate troyano, pues en su juventud temprana fue de nuevo raptada por el héroe Teseo y rescatada por Cástor y Pólux. Helena creció como la más bella de las mortales y, como tal, despertó el interés de un gran número de pretendientes, fueron estos los que acordaron que sería la propia Helena la que elegiría marido con el fin de no provocar enfrentamiento entre pueblos. Finalmente Helena eligió como esposo a Menelao, hijo del rey de Micenas, Atreo, y desde el momento que se hicieron oficiales las nupcias todos los pretendientes respetaron su decisión sin levantar conflicto alguno.


    Debemos presentar de la mano de su enamorada a Paris, el héroe troyano es mostrado en el relato homérico como un joven bello y portador de una gran sensibilidad artística que equilibra su baja moralidad (entendida así por enamorar a la esposa de otro hombre). No es un héroe en el sentido literal de la palabra, pues, al fin y al cabo, se limita a enamorar y causar la huida de su amada, se trataría de un héroe pasivo, movido por la sensibilidad y el amor ligero. De ahí que su iconografía se limite a presentarlo siempre con Helena en actitud amorosa o, como contraposición a su hermana, que le tacha en el texto en numerosas ocasiones de cobarde.


    El hermano de Paris es el troyano Héctor, el perfecto héroe de la Antigüedad, pues además de ser presentado con un físico brillante y atractivo, este personaje encarna las virtudes y los valores que los héroes debían tener para ser considerados como tales. Debido a su carácter supondrá el enemigo perfecto para el otro héroe por excelencia, Aquiles, y son descritos en los poemas como los enemigos perfectos. Además de ser un héroe fuerte y con valores morales muy elevados, la principal característica de Héctor y la que lo hace especial es el amor y la pasión que procesa por su hijo recién nacido y por su esposa Andrómaca.


    Serán por lo tanto troyanos secundarios, pero no por ello menos importantes para el desarrollo de la trama: Casandra, la princesa vidente a la que nadie cree cuando advierte del peligro de la caída de la ciudad; y Eneas, que protagonizará junto a su padre y su hijo una de las escapadas más importantes de la ciudad, pues acompañados de la gracia de Afrodita (su madre), logran escapar y comenzar su propio viaje.


    Volviendo a los versos anteriores al comienzo de la guerra y, tras ver como las negociaciones por entregar a Helena de forma pacífica habían fracasado, Apolodoro en su Biblioteca nos describe cómo fue el momento del desembarco de los aqueos preparados para el combate, fue entonces cuando cayó el primero de los guerreros a manos del troyano Héctor, se trataba de Protesilao, cuya muerte dio lugar a un relato interesante:


    Su mujer, Laodamía, siguió amándolo aun después de muerto: modeló una estatua que lo representaba y tenía relaciones con ella. Compadecidos los dioses, Hermes trajo del Hades a Protesilao; Laodamía, al verlo, se alegró creyendo que volvía de Troya, pero, cuando fue de nuevo devuelto al Hades, se quitó la vida.


    Los nueve primeros años de guerra


    Fueron nueve los años que los griegos esperaron para dar comienzo a la guerra, para ello establecieron sus campamentos en la costa troyana. Conocemos los episodios que tuvieron lugar en este momento de nuevo por las Ciprias de Proclo:


    Tras recorrer la región, la saquearon, así como las ciudades del entorno. Tras ello, Aquiles se propuso visitar a Helena, de modo que Afrodita y Tetis les concertaron un encuentro. Más tarde, el propio Aquiles contuvo a los aqueos cuando se disponían a emprender el regreso a sus tierras, le arrebató a Eneas sus vacas… y finalmente asesinó a Troilo… Tras un combate, Aquiles tomó del botín a Briseida, y Agamenón, a Criseida. Finalmente ocurrió la muerte de Palamedes.


    A partir de entonces comienza el décimo año, con el combate que auguró el oráculo, con la discusión entre Agamenón y Aquiles, momento que comienza a relatarse en la Ilíada, y que da comienzo al poema épico.
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        Fig. 60. Aquiles y Áyax jugando a los dados, ánfora ática de figuras negras, firmado por el pintor Exequias (ca. 540-530 a. C.), Museo Pio-Clementino, Ciudad del Vaticano. www.museivaticani.va. El ánfora del Vaticano representa un hito sin igual en la historia de la cerámica griega. La escena de Aquiles y Áyax jugando a los dados consagra a Exequias como el pintor de vasos más importante e influyente entre los que cultivaron la técnica de figuras negras. Aparte del virtuosismo en la reproducción de los detalles, resulta admirable la veracidad de la escena, sobre todo, por la manifestación de la tensión interior de los personajes. Nótese, además, la claridad lineal y la perfección del dibujo del gran Exequias.

      
    


    También durante este período de nueve años se creó una escena iconográfica que se extendió por todo el mundo antiguo desde finales del siglo VI a. C., y que describe a la perfección el estado de espera de un combate, el día a día del asedio de una ciudad cuando no se está en combate. Se trata de una pintura realizada por el pintor Exekias en una cerámica, en la que aparecen Aquiles y Áyax jugando con unos dados, un entretenimiento que según la tradición antigua inventó otro de los personajes de la narración, Palamedes. Este esquema compositivo se inspira en una leyenda mitológica que hemos perdido, pero que debió de ser lo bastante conocida para que se representara en las vasijas y la sociedad la asimilara rápidamente. En cualquier caso es una escena que nos muestra la amistad entre estos dos guerreros griegos, los más valientes y fuertes de su bando, que nunca pudieron escapar a la muerte que el destino les tenía asignada.


    La cólera de Aquiles


    Uno de los momentos más conocidos de la Ilíada es cantado por una de las musas, la «cólera del pelida Aquiles», fue un episodio que tuvo lugar después de que Apolo extendiera la peste por todo el campamento de los helenos, en los primeros momentos del año diez de la guerra. Apolo intervino de esta manera tan fatal porque Agamenón no quiso entregar de nuevo a Crises (sacerdote del dios Apolo) a su hija Criseida, raptada por el monarca por un capricho amoroso. Cuando todos vieron que la peste se detendría tras devolver a la mujer a su padre, todos los aqueos en reunión, héroes y monarcas entraron en disputa, y fue entonces cuando Aquiles entró en cólera y se enfrentó violentamente a Agamenón; acto seguido y, tras la intervención divina de Atenea, Agamenón cedió en devolver a su amante. Pero la condición de esta decisión recaería en Aquiles quien fue además alentado a entregar a su cautiva Briseida, también familiar del sacerdote de Apolo. Iconográficamente hablando la sociedad y los artistas prefirieron concentrar las representaciones del episodio en el momento en que Aquiles y Briseida tienen que despedirse, en algunas ocasiones irá con ellos Patroclo; se han encontrado representaciones en los soportes más variados, pero si tenemos que destacar una sería el Escudo de Escipión (ca. siglo VI d. C.). La fama de este momento comenzó en el siglo V a. C., aunque este fue el más representado a partir del siglo IV a. C., también podemos ver a Criseida con su padre, o incluso el momento oportuno de la cólera de Aquiles contra Agamenón de Micenas.


    Tremendamente irritado por lo sucedido y, al tener que renunciar a su amada por culpa de Agamenón, Aquiles decidió retirarse del combate y permanecer en su tienda. Fue entonces cuando la madre de este le pidió a Zeus que interviniera en la historia atendiendo a las necesidades de los troyanos, para que de este modo y con ventaja divina los troyanos provocaran la vuelta de Aquiles a la batalla. Sabiendo estos últimos que Aquiles no lucharía, abandonaron su situación de asedio y enfrentaron batalla contra los aqueos. Se propuso para tal fin el combate individual de los guerreros para evitar problemas mayores, fueron entonces los dos esposos de Helena los que lucharon, Paris y Menelao, el vencedor sería el dueño de la bella mujer dando fin a casi una década de guerra.


    El combate entre el monarca espartano y el príncipe troyano solo tuvo fin cuando la diosa Afrodita, protectora de la pareja de enamorados, se llevó a Paris del campo de batalla para ponerlo junto a Helena a salvo de nuevo en el palacio. No obstante, la Ilíada sigue la historia de los combates tanto individuales como generales en los Cantos III y VI, que indistintamente van alternando reuniones o coloquios de los dioses olímpicos. Pero en el Canto VI nos encontramos con una de las escenas más atípicas del poema épico, se trata de la triste despedida de Héctor de Andrómaca y su hijo Astianacte. Ambos progenitores intercambian un diálogo muy intenso y lleno de sentimientos, que contrastan con el discurso de guerra totalmente opuesto con el que está escrito el resto del poema. Esta tierna escena debió encantar a los artistas del momento porque se ha encontrado su representación en cerámicas desde el siglo VI antes de Cristo.


    Esta despedida parece ser creada por Homero como la antesala del momento posterior; Héctor regresa a la lucha, donde se encontrará en un enfrentamiento cuerpo a cuerpo con Áyax, lucha que según cuenta la Ilíada duró hasta la noche. Durante el Canto VII entendemos el momento en el que Héctor está a punto de ser derrotado, además en el podemos leer cómo se realizaban los funerales por los guerreros caídos y la construcción de un muro que rodeara y protegiera las naves de los aqueos, pues los troyanos podrían intentar un ataque de este tipo. Durante el Canto VIII los dioses discuten por la suerte de sus protegidos, mientras que los troyanos intentan un nuevo ataque que casi acaba con la guerra. Aturdido por el pánico de la derrota, Agamenón deja el orgullo a un lado y le pide a Aquiles, por intervención de Odiseo, Áyax Telamonio y Fénix que vuelva al combate, a cambio le promete que recuperará a Briseida y que le cubrirá de tesoros. Aquiles rechaza su oferta con un gran discurso que puede leerse en el Canto IX, en resumen, Aquiles vuelve a entrar en cólera y los regalos son entendidos como una ofensa a su moral de guerrero. Este nuevo brote de cólera fue bien entendido por los artistas griegos que lo introdujeron en sus vasijas desde el siglo V antes de Cristo.


    La guerra se encontraba en un momento decisivo y, la noche antes a la batalla final, ambos ejércitos preparaban sus estrategias y ataques y sus espías merodeaban los campos de sus enemigos con el fin de conseguir alguna debilidad de su contrincante. Será importante el momento en el que Odiseo y Diomedes arresten al espía troyano, Dolón, el cual en contra de su voluntad cuenta que Troya está esperando la ayuda de Tracia y que su rey Reso está acampado fuera de la ciudad con una gran caballería. Como se nos muestra en algunas cerámicas del Período Arcaico y el siglo V a. C., fue entonces cuando estos dos héroes emprenden una misión en solitario, van al campamento de los tracios, roban los caballos y dan muerte a Reso.


    La muerte de Patroclo y los funerales de Héctor


    A la mañana siguiente los troyanos se dan cuenta de que han perdido todo su apoyo externo, pero eso no diezma sus ánimos para comenzar una nueva batalla, que podía haber sido la definitiva, si no fuera porque el destino de esta ya estaba marcado. En el Canto XI vemos cómo los troyanos llenos de fuerza y ánimo se encuentran prácticamente a las puertas de la muralla de protección de las naves de los aqueos cuando tiene lugar la causa que dará un giro de ciento ochenta grados al conflicto. El héroe Néstor tiene una idea para hacer peligrar el ánimo de los troyanos, pues sabe que solo la figura de Aquiles podía infundir miedo en ellos, por lo que le propone a Patroclo que tome las armas y la armadura de su amigo y se introduzca en el campo de batalla a luchar con el héroe. Esta gran batalla final tuvo lugar en las murallas de protección naval, narrado todo en el Canto XII, observamos de nuevo tanto enfrentamientos individuales como generales; sobresaliendo un episodio (Canto XIV) en el que la diosa Hera, en asociación de la diosa Afrodita, hacen que Zeus se enamore de esta última y deje de lado su intervención en la batalla.


    La lucha cada vez se inclinaba más hacia la victoria sobre el bando troyano, pero en el Canto XVI cambió todo. Fue entonces cuando Patroclo, desesperado por la situación, le pide a su amigo Aquiles que vuelva al campo de batalla y que si no es así que al menos le preste su armadura para poder hacerse pasar por él e infundir temor en el enemigo. Aquiles, aún marcado por la cólera y lleno de orgullo, accede a que Patroclo se vista de él y le represente en la batalla. Cuando Patroclo aparece con el disfraz, también los demás aqueos los confunden y se llenan de valor llevando a sus enemigos fuera de los muros. Será entonces cuando se produzca el combate individual entre Patroclo y Sarpedón, rey de Licia (según algunos tratados antiguos hijo de Zeus), este último cayó ante las armas del falso Aquiles. Aunque los troyanos acababan de perder a uno de sus grandes estrategas, no cayeron en depresión y siguieron luchando alentados por el dios Apolo, el mismo que ayudó a Héctor a enfrentar a Patroclo, en un combate en el que el amado de Aquiles pereció. Como refiere el Canto XVII de la Ilíada, tras caer el cuerpo de Patroclo (disfrazado de Aquiles), la batalla se detuvo por unos segundos antes de la revuelta por apropiarse del cuerpo. Finalmente, Patroclo muerto pudo ser trasladado al campamento aqueo por Áyax y Menelao, mientras que la armadura quedó en posesión de Héctor.
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        Fig. 61. El grupo del Pasquino (Menelao sosteniendo el cuerpo de Patroclo) (ca. 180 a. C.). Loggia dei Lanzi, Florencia. Fotografía de la autora. El original griego, probablemente, se encontró en el Foro de Trajano de Roma muy dañado. El grupo fue entregado por Pio V a Cosimo I de Medici y fue trasladado a Florencia en 1579. La restauración se encargó a Pietro Tacca y Ludovico Salvetti, quienes la terminaron, basándose en una escultura similar que se encontró en el Palazzo Pitti y en una Testa di Menelao, conservada en los Museos Vaticanos, que se remonta al siglo IV a. C.

      
    


    Aquiles recibió la noticia de la muerte de Patroclo a manos de Héctor por otro de sus mejores amigos, Antíloco. Fue entonces cuando Aquiles lleno de rabia comenzó a llorar desconsoladamente, su madre intentó consolarlo, pero el héroe aqueo estaba madurando su venganza y pensó en presentarse ante el ejército troyano, con la intención de paralizar el combate con su presencia semidivina. Tetis, su madre, teniendo miedo de que se cumpliera la profecía de la muerte de su hijo en la batalla de Troya, mandó realizar al dios Hefesto una armadura que protegiera a Aquiles, dado que Héctor tenía la suya. En el siguiente canto de la Ilíada, el Canto XVIII, Homero dedica sus líneas a describir minuciosamente el escudo que se elaboró para este héroe, impregnado de multitud de escenas. Iconográficamente, el momento que más veces se ha representado en la plástica griega fue la del encuentro en el taller entre la nereida y Hefesto, una escena que podemos ver en vasijas del Período Arcaico y en pinturas del siglo IV antes de Cristo.


    Siguiendo los versos homéricos, y entrando en el canto XIX, considerado el principio del final de la guerra de Troya, vemos cómo Aquiles recibe de Tetis sus nuevas armas; además como muestra de gratitud los aqueos devuelven a su amada a Aquiles; este último se prepara para la batalla y monta sus caballos (uno de ellos tiene el don de hablar con los humanos) y le cuenta cuál será el fin de este enfrentamiento. Sabiendo cuál será su destino Aquiles se prepara para la batalla y corre al enfrentamiento acompañado de su auriga Automedonte. La entrada en acción del héroe Aquiles supone una revolución tanto para los troyanos como para los dioses, pues él solo consiguió dar muerte a gran número de sus enemigos, fustigado por la rabia y el dolor de la muerte de su amigo, consigue cruzar el río Escamandro, al quedar fuego del propio Hefesto. Tras sobrevivir a las llamas se presenta frente a los muros de la ciudad, lugar donde encuentra a Héctor solitario, dado que todos los demás troyanos han huido a refugiarse por miedo al ataque del valeroso Aquiles. Será entonces cuando tenga lugar la batalla definitiva entre los dos grandes héroes del poema épico, un enfrentamiento individual que solo tiene fin con la caída de uno de los dos. Héctor perecerá en este intento por defender el honor y la gloria de la ciudad. Este tema iconográfico del enfrentamiento fue muy representado durante todo el trascurso del mundo antiguo griego, incluso le dio un nombre a una forma temática: psicostasia.


    Tras la muerte de Héctor, los troyanos pierden toda su esperanza por conseguir la victoria de la batalla, escondidos tras los muros de la ciudad, contemplan el terrible final que el cadáver de Héctor tuvo que sufrir por la venganza de Aquiles. Este último decidió atar el cuerpo del héroe troyano a su carro y lo arrastró por el suelo destrozándolo, mientras daba vueltas a la ciudad. Este acto es considerado como uno de los peores sacrilegios que puede sufrir un difunto, y que desvela la realidad del carácter del héroe Aquiles. Las artes plásticas se harán eco de este momento desde el siglo VI a. C. Pero el momento que más interés despertó fue la representación tanto plástica como literaria del momento en el que tienen lugar los funerales de Patroclo, acto que según las fuentes tradicionales fue realizado por la insistencia del fantasma del difunto a sus amigos. La ceremonia fue de gran envergadura y no se escatimó en detalles: se preparó una gran pira para quemar el cuerpo del difunto, se sacrificó un buen número de prisioneros troyanos y Aquiles se cortó el cabello. Como era tradición, después del ceremonial religioso, tuvieron lugar unos juegos fúnebres en honor al difunto, donde según relata la Ilíada fueron fundamentales las carreras de carros. En el último canto de la Ilíada (XXIV) se resuelve como un momento de paz tras los festejos fúnebres, donde incluso el rey troyano Príapo se rebaja hasta aparecer ante Aquiles implorando que le devuelva el cuerpo de su hijo a cambio de grandes riquezas.


    La última hazaña de Aquiles


    Y con el canto XXIV se termina la Ilíada, no obstante, los acontecimientos que posteriormente se desarrollaron los conocemos a través de otras fuentes escritas que se suman a este ciclo troyano, una de las más importantes son los poemas comprendidos en la Etiópida (poema épico perdido, pero que conocemos de modo resumido a través del autor Proclo). Según esta síntesis, la Etiópida comenzaba en el momento en que «la amazona Pentesilea, hija de Ares y tracia de origen, llegó junto a los troyanos, dispuesta a combatir como aliada suya. Cuando destacaba en la batalla, Aquiles la mató y los troyanos la sepultaron». Prosigue además la historia narrando como al ver muerta a la amazona, Aquiles quedó totalmente prendado de ella, burlándose de él, Tersites (considerado por la tradición antigua como un antihéroe), que batallaba en el bando arqueo, pero cuya única intención era dar problemas entre sus compañeros. La representación iconográfica de la amazonomaquia de Aquiles tuvo una buena proliferación entre las artes plásticas del siglo VII a. C. y en adelante, encontramos en una obra del pintor de Pentesilea una de sus mejores figuraciones creadas sobre una copa fechada en torno a 460 a. C., pero también se conoce un grupo de época helenística (ca. 180 a. C.) en el que Aquiles sujeta en sus brazos el cuerpo extinto de su amada amazona.


    Aquiles, movido de nuevo por la ira, mató a Tersites, lo que provocó el consecuente reproche de Diomedes (familiar cercano de Tersites), que exigió la purificación de Aquiles, el que tuvo que ir hasta Lesbos para cumplir con el designio. Paralelamente a la purificación en Troya se estaban desarrollando otros acontecimientos, que de nuevo conocemos a través de la Etiópica: «Memnón, hijo de Eos, provisto de una armadura forjada por Hefesto, llegó junto a los troyanos, dispuesto a ayudarlos. Tetis le predijo a su hijo lo que ocurriría con este Memnón. En el curso de un combate, Antíloco murió a manos de Memnón. Luego, Aquiles mató a Memnón, pero Eos concedió a este la inmortalidad, tras habérsela suplicado a Zeus». Es importante ver cómo la muerte de Memnón tuvo una gran repercusión en la memoria colectiva de los griegos antiguos, pues fue asimilada y sumada a las pocas sapiencias que tenían de estos de sus vecinos egipcios. Fueron los griegos los que dieron el nombre de Colosos de Memnón a las dos monumentales estatuas de Amenofis III de Tebas, pues pensaban que los ruidos que de ellas emanaban al amanecer eran los saludos de Eos. Esta tradición la conocemos gracias a una descripción de Filóstrato de un cuadro romano.


    El último canto del poema de la Etiópida resume el momento posterior a la muerte de Memnón y dice así:


    Aquiles, cuando acaba de poner en fuga a los troyanos, sucumbe a manos de Paris y de Apolo. Se promueve una violenta lucha en torno a su cadáver, y Áyax logra retirarlo mientras que Odiseo rechaza a los troyanos. Después tienen lugar las exequias de Antíloco y queda expuesto el cadáver de Aquiles. Entonces llega Tetis con las musas y con sus hermanas para entonar el canto por su hijo; una vez concluido este, arrebata a Aquiles de la pira y se lo lleva a la isla Leuca.


    El valeroso Aquiles muere a manos del más cobarde de los guerreros, Paris, quien lanza una flecha adiestrada por Apolo, que se clava en su único punto mortal, el talón. En las representaciones de arte antiguo griego podemos ver el segundo en que Aquiles se derrumba. En las múltiples escenas Aquiles es identificado por la flecha aún clavada en su talón y ataviado aún con la armadura creada por Hefesto. Los funerales de Aquiles debieron de ser muy similares a los celebrados en honor de Patroclo, pues en el arte solo hemos conservado algunas escenas de llanto de Tetis junto con sus compañeras las nereidas, tomando como ejemplo una hidria corintia del ca. 570 antes de Cristo.


    Tomando como referencia los últimos versos de la Etiópida y haciéndolos confluir con el inicio de otro poema épico, la Pequeña Ilíada, podemos conocer cómo fueron los momentos posteriores a la muerte de Aquiles, parece que estas leyendas interesaron mucho a los griegos dado que fueron tratados no solo por la cultura artística sino también por el amplio mundo de la literatura. Concretamente nos referimos a la conocida como Contienda por las armas de Aquiles, que Apolodoro en su obra Biblioteca relata de este modo: «Esta panoplia fue ofrecida como trofeo al más valeroso y se la disputaron Áyax y Odiseo. A juicio de los troyanos o, según otros, de los aliados aqueos, Odiseo fue declarado vencedor». Por el texto de Ovidio, Metamorfosis, sabemos que ambos héroes compitieron con un discurso argumental que juzgaron un tribunal presidido por la gran Atenea; como era bien conocido Odiseo deslumbraba por su astucia retórica en contraposición a Áyax cuya principal virtud era la fuerza potencial.


    La consecuente derrota de Áyax por las armas de Aquiles fue la caída de este en una irremediable locura, que Sófocles expresa de la mejor manera en su obra Áyax. Pero será a través de Apolodoro como nosotros conoceremos la escena: «Áyax, con la mente perturbada por la decepción, salió de noche con aviesas intenciones para causar daño al ejército de los aqueos. Pero Atenea lo enloqueció y lo desvió, armado con su espada, hacia los rebaños; y él, dominado por la demencia, dio muerte a los animales y a los pastores que los cuidaban, creyéndolos guerreros. Más tarde, al recobrar la cordura, se suicidó».


    Con la mayor parte de sus héroes muertos, los aqueos temían que la guerra no llegara a su fin nunca, por lo que se encomendaron a las artes mágicas y se esforzaron por cumplir con unas exigencias mínimas que les propiciara la victoria lo antes posible. Los aqueos sabían que la ciudad de Troya era inexpugnable y, para conocer cuál era la manera de cambiar su suerte, decidieron raptar a la única persona que conocía esta respuesta, el adivino Heleno (hijo de Príamo y hermano gemelo de Casandra, también adivina). Odiseo concluyó este propósito y desde entonces los aqueos se empeñaron en hacer todo aquello que el adivino les predecía para acabar con la ciudad: primero debían capturar a Neoptólemo (el hijo de Aquiles y Deidamia) y, después, recuperar las armas de Heracles, que se encontraban aún custodiadas por Filoctetes en Lemnos. De nuevo, ambas empresas fueron llevadas a cabo por Odiseo, en compañía de Diomedes y Fénix, quienes tuvieron éxito, aunque la segunda fue más ardua que la primera, pues recordemos que Filoctetes fue abandonado por sus compañeros diez años antes con el inicio de la guerra. Entonces Heleno les indicó que Neoptólemo ataviado con la armadura de su padre debía participar en las campañas contra los troyanos, y para Filoctetes auguró una gesta mayor, pues con el arco de Heracles consiguió dar muerte al mismísimo Paris.


    El último requerimiento comandado por Heleno fue el de conseguir el Paladio o los dos Paladios (estatua pequeña de Palas Atenea que tenía el don de proteger a quien la poseyese), que se guardaban en la ciudad de Troya. Odiseo y Diomedes se encargaron de esta aventura y, saltando los muros infranqueables de la ciudad, que habían conseguido aguantar una década el asedio, consiguieron su propósito y volvieron al campamento sin ser vistos por ningún troyano.


    El caballo de madera


    Con todas las premisas necesarias para conquistar Troya, solo faltaba establecer la estrategia más impresionante que jamás fue realizada; de nuevo emanó de la inteligencia y perspicacia de Odiseo, aunque según algunas tradiciones esta idea le fue infundada directamente por Atenea, se trataba de construir el célebre caballo de Troya. Este episodio mítico es la conclusión de la Pequeña Ilíada y el principio de la Iliupersis (o también conocida como Saco de Troya), en este último poema podemos leer cómo sucedieron todos los acontecimientos desde la caída de la ciudad hasta el retorno de los guerreros a cada una de sus ciudades de la Magna Grecia. Pero será de parte de Ovidio y su obra Eneida (concretamente en el libro II), como se ha trasladado el fin de la guerra siglos tras siglos, siendo la fuente más utilizada no solo por los historiadores sino también por los artistas. De los versos de Ovidio conocemos cómo los aqueos «construyeron con el arte divino de Palas un caballo del tamaño de un monte y enlazaron de planchas de abeto su costado. Fingieron que era una ofrenda votiva por su retorno a casa, y, mientras que se difundía ese rumor, a escondidas encerraron en sus flancos tenebrosos la flor de sus intrépidos guerreros». Acto seguido se subieron en las naves y se sumergieron en el mar mostrando que se marchaban. Ante tal escena los troyanos abrieron las puertas de la ciudad para contemplar el obsequio y decidieron tomarlo dentro de los muros de esta, pese a los sabios consejos del sacerdote Laocoonte: «Temo a los dánaos incluso cuando hacen regalos», los troyanos cayeron en el fraude de los aqueos y, en el mismo momento, dos serpientes surgen del mar y dan muerte a Laocoonte y a sus dos hijos en una escena narrada también por Ovidio: «Con los ojos ardiendo en sangre y llamas, las ágiles lenguas de los ofidios van lamiendo los labios silbantes… Él forcejea por desatar los nudos con sus manos… al tiempo que alza al cielo horrendos gritos».
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        Fig. 62. Laocoonte (ca. 40-30 a. C.) Museo Pio-Clementino, Ciudad del Vaticano. Fotografía de la autora. El grupo escultórico fue descubierto en 1506 en el Esquilino, en Roma, e inmediatamente se identificó con el Laocoonte descrito por Plinio como la obra maestra de los escultores de Rodas: Agesandro, Atenodoro y Polidoro. Durante la guerra de Troya, Laocoonte, sacerdote troyano del dios Apolo, se opuso a la entrada del caballo de madera dentro de las murallas de la ciudad. Atenea y Poseidón, favorables a los griegos, enviaron desde el mar dos serpientes monstruosas que rodearon y asfixiaron a Laocoonte y a sus dos hijos.

      
    


    En boca del propio Eneas, conocemos cómo sucedió el momento de introducir el caballo en la ciudad: «Abrimos una brecha en la muralla y allanamos los baluartes. Todos se entregaron a la tarea: iban calzando a los pies del caballo rodillos corredizos y en torno a su cuello tendieron sogas de cáñamo». Casandra fue de nuevo ignorada, lo que supuso el fin de la ciudad inexpugnable. La iconografía sobre el caballo de madera fue introducida a partir del siglo VII a. C., a través de dos divergencias; por una parte, se representa al caballo en el momento que entra por la puerta con toda la tramoya preparada para su traslado y, por otra, se representa al propio caballo ya dentro de la ciudad.


    Se hace de noche en Troya, y aprovechando que todos se encuentran dormidos, Sinón, un aqueo que se había hecho pasar por cómplice de los troyanos, desde dentro de la ciudad se dirige al caballo y le abre las puertas, de él comienzan a salir todos los soldados aqueos preparados para el combate, quienes serán apoyados por sus demás compañeros que ahora se encuentran fuera de la ciudad, tras haber vuelto a la costa después de su engaño. Apolodoro nos narra cómo los troyanos van a ser muy fáciles de masacrar desde dentro de su propia ciudad:


    irrumpían en las casas y sorprendían durmiendo a los moradores. Neoptólemo abatió a Príamo, que se acogía al altar de Zeus. Menelao llevó a Helena a las naves tras dar muerte a Deífobo (que se había casado con ella tras la muerte de su hermano Paris). Demofonte y Acamante, los hijos de Teseo condujeron también a las naves a su abuela Etra… Áyax el locrio, viendo a Casandra abrazada a una imagen de Atenea, la violó… Tras masacrar a los troyanos, prendieron fuego a la ciudad y se repartieron los despojos. Tras ofrecer un sacrificio a todos los dioses, tiraron por la muralla a Astianacte y degollaron a Políxena sobre la tumba de Aquiles. Agamenón recibió a Casandra, Neoptólemo a Andrómaca y Odiseo a Hécuba.


    LA ODISEA: HASTA LOS CONFINES DE OCCIDENTE


    Tras diez años de guerra, los aqueos solo podían pensar en su regreso a casa, y habiendo sido repartidas las ganancias del asedio y los prisioneros, cada uno de los restantes héroes emprendió el viaje de vuelta casa. A partir de este momento la historia de cada uno de los personajes se desvincula para protagonizar o no nuevas leyendas individuales. Como ejemplo de una vuelta totalmente pacífica tenemos la figura de Néstor, el cual tomó el camino de regreso a Pilos sin incidentes. Más complicada fue la vuelta de Diomedes y Filoctetes, quienes según algunas fuentes antiguas, como Homero, hablan de una vuelta sin problemas, mientras que otras los hacen vagar por el mediterráneo hasta llegar a Italia, estos viajes pudieron ser elaborados por los poetas para justificar la fundación de nuevas colonias en este territorio. Interesante es la vuelta a Esparta del vencedor Menelao y Helena, los cuales llegaron a Egipto y desde allí prosiguieron a Proteo.


    En realidad, son bastante pocos los nóstoi (regresos) que se han escrito o conservado tras el asedio de Troya y pueden clasificarse en dos grupos: los que tienen un agradable viaje de regreso, pero sufren sorpresa al poner los pies en sus tierras, o los que tienen un periplo accidentado en el mar y su único fin es regresar a su hogar. Los nóstoi son llamados así por nombre de un poema épico que llevaba este título, un poema que hoy no conservamos pero que puede fecharse, según los expertos, en torno a la segunda mitad del siglo VII a. C.; conocemos su argumento, de nuevo, gracias a Proclo, quien en su resumen nos cuenta que se trata de un compendio de viajes de regreso, entre los que se encuentran, indudablemente, Odiseo, Menelao y Helena, Diomedes, Agamenón, Néstor, el hijo de Heracles Neoptólemo y Áyax de Oileo.


    El viaje que emprendió este último se caracterizó por ser troncado por una tempestad, episodio que conocemos en las artes plásticas por la representación de él en un cuadro descrito por Apolodoro (ca. 430 a. C.), citado por Plinio, y otro descrito por Filóstrato, en él se ve cómo Atenea, enfadada por la violación que había procesado este a Casandra a los pies de su imagen en el templo, con ayuda de Poseidón envió una tempestad que lo envolvió entre olas y rayos a los pies de las rocas. Otros muchos de estos regresos fatídicos fueron protagonizados por Nauplio (padre de Palamedes) que, para vengar la muerte de su hijo, se subió al cabo Cafereo (Eubea) y encendió allí una hoguera, que hizo pensar a muchos navegantes en la proximidad de un puerto y los engañó para que se acercaran a los arrecifes.


    Agamenón, por su parte, tuvo un viaje placentero, pero su trama se complicó en el momento de la llegada a Micenas; su historia la conocemos gracias a la labor del gran dramaturgo Esquilo que escribió la trilogía con su nombre Agamenón, y cuyos episodios épicos se completan con las obras literarias de Sófocles y Eurípides. Según estas obras trágicas, Agamenón con Casandra como prisionera llegan al palacio de Micenas, allí les esperan Clitemnestra (esposa) y Egisto (su hermano), quienes en este tiempo se habían unido a través de relaciones sexuales. Este triángulo amoroso solo podía acabar de un modo, con la muerte de Agamenón y Casandra, este asesinato fue muy poco inspirador para las artes de los antiguos griegos, pero conservamos un ejemplo en la Jarra de los Carneros (ca. 660 a. C.). Los sucesores del reino fueron lógicamente Egisto y Clitemnestra, pero no contenta con la trama, la hija mayor de esta, por miedo a que su hermano pequeño corriera la misma suerte que su padre, envió a este a Cirra, donde reinaba su tía. Apolodoro nos cuenta que pasando un tiempo prudente, «cuando se hizo mayor, Orestes fue a Delfos y preguntó al dios si había de tomar venganza de los asesinos de su padre. Como el dios dio su asentimiento, partió de incógnito para Micenas en compañía de Pílades». Allí, localizó a su hermana junto a la tumba de Agamenón, y ambos trazaron su plan: los dos amigos accedieron a la corte sin darse a conocer, de modo que Orestes, secundado por su amigo, pudo matar con su espada a Egisto y a Clitemnestra, tal como relatan Las coéforas de Esquilo y la Electra de Sófocles.


    Tras este episodio de venganza, comienza la verdadera historia de Orestes, pues para los griegos antiguos la venganza por cualquier crimen no puede justificarse por la ayuda de un dios, en este caso Apolo. Por lo tanto, para condenarlo por su crimen mortal, las erinias, que son las únicas que pueden impartir la justicia mortal, comienzan una persecución de Orestes, lo acosan hasta intentar volverlo completamente loco. En su huida Orestes llegó a Delfos, donde de nuevo se puso bajo los ojos protectores de Apolo, quien lo purificó y lo libró de las erinias. Estos episodios fueron realmente reconocidos por la sociedad y los artistas (los ceramistas) griegos, quienes entre 450 y 330 a. C. se recrearon presentando al héroe agarrado al omphalos de Delfos y asediado por las erinias, o bien purificado por Apolo mediante el sacrificio; aunque este fue uno de los temas que dejó de interesar en el Helenismo, cuando dejará de representarse.


    Quedando libre del ojo perseguidor de las erinias, por petición de Apolo, Orestes dejará Delfos para embarcarse en una nueva aventura hacia Táuride, una remota tierra del mar Negro, donde según la tradición antigua, sus habitantes hacían sacrificios humanos con los extranjeros; su misión era la de recuperar en este terrible lugar una estatua de Artemis. Lo acompañó en esta hazaña su amigo Pílades, pero al poner un pie en este lugar fueron capturados por los tauros y, según Apolodoro, estos los «condujeron encadenados ante su rey Toante, quien los envió a la sacerdotisa». Esta sacerdotisa era Ifigenia (hermana de Orestes), llevada allí por Artemis según relata la obra Ifigenia en Táuride de Eurípides, al reconocerse, los tres intentaron huir de ese lugar con la estatua de la diosa. Su plan consistió en que Ifigenia engañaría a Toante para que él permitiera purificar a la escultura divina en el mar a través de un sacrificio, momento que el trío aprovechó para tomar una nave y llegar al Ática, donde fundaron el santuario de Artemis Brauronia. Orestes finalmente obtuvo un final feliz, pues se casó con Hermíone, y fue durante lardas décadas el rey de Esparta y Argos. Sin embargo, su estirpe no corrió la misma suerte, pues su hijo Tisámeno fue muerto por los heraclidas. La historia mítica de este pueblo invasor se utiliza para dar sentido simbólico a la caída del mundo micénico y la introducción en el panorama de la Grecia antigua de los dorios en territorio del Peloponeso oriental. En esta historia convergen por primera vez el fin del mundo de los legendarios héroes y el inicio de la historia de los hombres mortales.


    Las primeras aventuras de Odiseo


    Sin embargo, el regreso más famoso de todos los héroes que participaron en la guerra de Troya fue la de Odiseo, pues el propio Homero le dedicó un poema épico, la Odisea, recogido por escrito en el siglo VIII a. C. Fue una historia que tuvo un gran éxito en la Antigüedad, y por eso ha llegado a nosotros, por la gran proliferación de su difusión por medio de todo tipo de tipologías, entre los que van a destacar las artísticas y las literarias. Son numerosas las fuentes que hemos conservado desde la Antigüedad, que ayudan a comprender de un modo lineal la aventura naval de nuestro héroe. En el ámbito de las artes plásticas tenemos la obra el Pictórico del Esquilino (ca. 50 a. C.), nos cuenta Vitruvio que el discurso iconográfico trataba sobre los viajes de Odiseo en paisajes. Tal fue la fama de estas dos composiciones homéricas que llegaron a ser personificadas, siempre una al lado de la otra, la Ilíada y Odisea: esta como un marinero (símbolo de la aventura o el propio Odiseo) con un pilos, esta personificación puede verse en el célebre Cubilete de Herculano (ca. 30 antes de Cristo).


    Odiseo, como protagonista absoluto de su aventura marítima, es un personaje cuya personalidad se fue forjando y transformando con el paso de los siglos, aunque siempre se ha mantenido como símbolo para la humanidad mundial por su habilidad de conocer «el mundo, los vicios y las virtudes de los humanos», así es descrito por Dante en su Infierno. Odiseo es entendido hoy mismo y admirado aún por los contemporáneos, por ser un héroe humano, al contrario de lo que ocurrió con Aquiles o Heracles que descendía o en cierto modo estaban relacionados con los dioses; pero además de ser humano muestra un carácter humano pues no busca la gloria, sino poder regresar a su hogar.


    La andadura de Odiseo comienza en el momento en que se inicia la organización de sus naves en las costas de Troya, estando el héroe junto a sus compañeros y la anciana reina Hécuba (formaba parte del botín), se acercó a Poliméstor (rey de Quersoneso), el cual, traicionando a su rey, había dado muerte a Polidoro (hijo de Príamo) para gobernar por él. Hécuba, rabiosa por este acto, consiguió dar muerte con sus propias manos al rey de Quersoneso, acto seguido se convirtió en una perra. Tras este primer desencuentro, podemos afirmar que comienza el viaje de Odiseo, el primer lugar en el que la tripulación hace escala para descansar es en Tracia, allí, según se cuenta en el Canto IX, fue donde desafía a los cícones y recibe del sacerdote Marón doce ánforas de vino; llegaron los marineros al país de los lotófagos (forma parte de la geografía fantástica, pero se dice que se encontraba pasados los cabos del Peloponeso Meridional), estos eran un pueblo muy agradable que se caracterizaba por comer un tipo de planta que les hacía perder la memoria.


    Finalmente, Odiseo y sus compañeros desembarcan en la tierra de los cíclopes, donde tendrá lugar uno de los momentos más célebres de sus viajes, conocer al cíclope Polifemo. Este episodio es conocido por su extenso desarrollo en la Odisea, en el canto IX, pero Apolodoro lo abrevia así:


    Cerca del mar había una gruta a la que se dirigió [Odiseo] portando en un cuero el vino que le diera Marón; era la gruta de Polifemo, hijo de Poseidón y de la ninfa Toosa: hombre descomunal, salvaje y caníbal, que tenía un único ojo en la frente. Tras encender fuego y sacrificar alguna cabritilla, estaban comiendo cuando llegó el Cíclope, introdujo sus rebaños y cerró la salida con una enorme roca; después, al advertir su presencia, devoró a varios. Entonces Odiseo le dio como bebida vino de Marón; tomó un trago, pidió otro… y se durmió dominado por la borrachera. Odiseo encontró en el suelo una viga, la afiló, ayudado por cuatro compañeros, puso su punta al rojo y cegó a Polifemo […] cuando los rebaños reclamaron su acostumbrado pasto, abrió la entrada y se colocó junto a ella con las manos extendidas para tantear las cabezas de ganado. Pero Odiseo ató los carneros de tres en tres, sujetando bajo ellos a sus compañeros, y él mismo se escondió bajo la barriga del más grande, de modo que salió con el ganado… Al zarpar, le gritó al Cíclope que su nombre era Odiseo y que había escapado de sus garras. Arrancó unos peñascos y los arrojó al mar: a duras penas se salvó la nave de tales proyectiles. A partir de este suceso, Poseidón se la tuvo jurada a Odiseo.
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        Fig. 63. Odiseo y Polifemo, ánfora protoático funeraria de figuras negras (ca. 650 a. C.), Archaeological Museum of Eleusis, Eleusis. Detalle del cuello de la cerámica en la que podemos ver a Odiseo y sus hombres cegando el cíclope Polifemo.

      
    


    La figura del cíclope Polifemo fue muy celebre en la Antigüedad, canónicamente suele aparecer con la cara deformada llegando a alcanzar muchas veces la caracterización de monstruo, y podemos verlo representado en cuatro momentos de esta misma historia. En primer lugar, lo tenemos ofreciendo vino, una escena que se repite en los vasos cerámicos del Período Arcaico, pero que tendrá una mayor explotación en los sarcófagos de la época helenística. Un segundo momento es en el que es cegado por Odiseo y sus compañeros cuando intentan escapar de la cueva, un tema que tenemos fechado desde el siglo VII a. C., y que será retomado solo a finales del siglo V a. C. La tercera de las escenas que inspiran la introducción iconográfica de Polifemo es el momento en que Odiseo y sus compañeros salen de la cueva debajo de los corderos del pastor ciclópeo, este fue un tema que tuvo gran repercusión no solo en la antigua Grecia, sino también en Etruria. Por último, vemos cómo Polifemo lanza piedras a los barcos de Odiseo que se encuentran ya en alta mar intentando huir de la ira del gigante. Independientemente de las escenas de la Odisea, el cíclope Polifemo también construyó una identidad independiente, se le imagina como: un gigante de un solo ojo en la frente, que es feliz cuidando de sus rebaños como pastor solitario; pero además es un ser con sentimientos, pues también lo veremos sufrir de amor por la ninfa Galatea y por ser despreciado por las personas que lo contemplan, las cuales horrorizadas por su aspecto huyen de su presencia.


    La siguiente aventura de Odiseo tiene lugar en las islas Eolias, las cuales estaban gobernadas por el rey Eolo, el cual de buen agrado recibió al héroe y a sus compañeros, tras descansar un tiempo y queriendo volver al mar, el rey de este lugar le dio como obsequio a Odiseo un odre que contenía todos los vientos, para que los utilizase como quisiera y la vuelta a su hogar fuera más liviana. Desgraciadamente los navegantes abrieron el odre y así desencadenaron una catástrofe marina y, a pesar de las peticiones de Odiseo a Eolo para que detuviera el fenómeno, este, según se narra en el Canto X de la Odisea, prefirió no intervenir y dejar el destino del regreso del héroe a Ítaca en manos de los dioses. Habiendo perdido algunas naves y compañeros, Odiseo de nuevo toma rumbo de regreso y, parando en la costa de Campania, tuvieron de nuevo que enfrentarse a los lestrigones (famosos por ser unos seres salvajes) que, según el Canto X, desde la costa intentaron hundir las naves tirando piedras, consiguiendo únicamente hundir el barco en el que se encontraba Odiseo, que se salvó y junto con el resto de las naves consiguieron alejarse de tierra.


    Del monte Circeo a la furia de las sirenas


    En aquel momento, Odiseo penetró en el monte Circeo, cuyo nombre emana de la antigua tradición que situó allí el hogar de la maga Circe, así nos narra Apolodoro el viaje hasta este lugar:


    Tras dividir a sus compañeros, [Odiseo] permaneció junto a la nave, mientras que Euríloco fue a ver a Circe con otros veintidós. Invitados por ella, todos entraron, menos Euríloco, y ella les ofreció una pócima de queso, miel, cebada y vino, a la que había añadido una droga. Una vez que la bebieron, los fue tocando con una varita y los convirtió en lobos, cerdos, borricos o leones. Euríloco fue a contar a Odiseo lo que había visto, y este, portando la hierba moly que le dio Hermes, marchó al palacio de Circe. Fue el único al que no afectaron los encantamientos, porque echó moly al brebaje. Acto seguido, desenvainó la espada e hizo ademán de dar muerte a Circe; ella entonces, cambiando de opinión, devolvió a los compañeros su forma original. Odiseo, después de hacerle jurar que no le causaría ningún daño, compartió su lecho.


    Durante el año que permaneció en el Circeo, Odiseo recibió de la maga las instrucciones para poder atravesar el Hades, pues el fin de Odiseo, además de consultar al adivino Tiresias, era saber cuál había sido el destino de todos los compañeros que había perdido en esta odisea. Tras su vuelta del Hades, decide proseguir su camino para poder reunirse con su familia en Ítaca, no sin antes escuchar los consejos que su amada Circe, que le serán muy útiles en los próximos episodios de su aventura: así pudo sobrevivir al canto de las sirenas al pasar por sus islas. Según parece, en el Canto XII de la Odisea: tras pasar de norte a sur el golfo de Nápoles, prepara a sus compañeros para sobrevivir a los cantos que inducían a una especie de locura a los marineros que hipnotizados acabarán muriendo en el mar; pero Odiseo era demasiado curioso para dejar de escuchar este canto y, mandando a sus marineros que se taponaran los oídos, también les ordenó que le ataran al mástil del barco para evitar que en estado de enajenación pudiera arrojarse al mar. Las representaciones artísticas de este momento se centran en el momento mismo en el que confluyen los marineros y las sirenas y, de forma canónica, se figuran las naves entre rocas, con Odiseo atado al barco y las sirenas volando por encima de ellos, sus primeras imágenes se remontan a la cerámica pintada del siglo VI antes de Cristo.
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        Fig. 64. Monte Circeo (2018), Parco Nazionale del Circeo, Lazio. Fotografía de la autora.

      
    


    De Escila y Caribdis a Nausica


    Siendo uno de los pocos personajes que en la Antigüedad había conseguido escapar al canto de las sirenas, dirigió ahora sus naves hacia el sur. Dejando de lado las rocas errantes, tiene ahora una nueva misión, conseguir atravesar el estrecho de Mesina. Según se narra en el Canto XII de la Odisea: este paso geográfico estaba custodiado por dos monstruos: Escila y Caribdis. Esta última anatómicamente concebida como un ser humano, dice que por su monumental boca podía absorber todo lo que desease, para devolverlo luego al mar entre colosales remolinos. Podemos imaginar cómo los marineros temieron por su destino, y en el arte antiguo griego se ha representado sobre todo la lucha de Odiseo y sus compañeros con Escila, pues parece ser que Caribdis presentaba un problema de composición para los artistas.


    Prosigue el Canto XII de la Odisea contando cómo Odiseo y sus compañeros descansan en la costa oriental de Sicilia. Allí, erróneamente mataron unos toros blancos para comérselos, pues el hambre era una de sus grandes necesidades; sin darse cuenta de que estos animales eran sagrados y que pertenecían al dios Helio. Este último, enfadado por lo sucedido, le pidió venganza a Zeus, el cual justamente prometió castigar a los insolentes. En el momento que las naves han salido de esta costa y se encuentran de nuevo en el mar, Zeus lanzó contra ellos una tempestad, la inmensidad de esta fue descomunal, pues consiguió acabar con todas las naves y sus marineros a excepción de Odiseo, el único superviviente, quien agarrado a un mástil aguantó en el mar durante nueve días, hasta que las corrientes lo depositaron en la isla Ogigia (según la geografía mítica puede encontrarse en la costa norte de África).


    Es importante señalar en este punto cómo funciona la cronología de la Odisea, pues todas las aventuras que ya han tenido lugar en el suceso se desarrollaron en poco más de un año, mientras que el descanso de Odiseo en la isla Ogigia se prolongó durante ocho. Del mismo modo que ocurrió con Circe, la protectora de la isla, Calipso, también quedó prendada del marinero. Para evitar que este quisiera abandonarla, le instaló en una de las grutas más lujosas, y le avasalló con regalos y todo tipo de necesidades, hasta el punto de que llegó a prometerle la inmortalidad. Lo sucedido en esta isla es narrado en la Odisea y, a pesar de que sabemos que la estancia del héroe no fue mala, pues tuvo incluso algunos hijos con Calipso, no podía dejar de pensar en su hogar en Ítaca y en el momento de retomar el viaje por mar. Fue entonces cuando Atenea, apiadándose de él, convence a Zeus para que envíe a Hermes ante Calipso y le ordene que deje libre a su amor cautivo. Finalmente, esta accedió y Odiseo, montado en una balsa construida por él mismo, regresó a la mar.


    Debemos recordar que Poseidón aún estaba enfadado con Odiseo por herir gravemente a uno de sus hijos, el cíclope Polifemo, y viendo que este podía conseguir su propósito de regresar a casa, le envió unas olas tan fuertes que consiguieron destruir la balsa. Odiseo nuevamente salva su vida gracias a la ayuda de una diosa menor del mar Ino o Leucótea, en el Canto V se recoge este salvamento: la diosa lo recogió en su velo y lo depositó en un madero para que pudiera llegar a las costas de la isla Esqueria (Corfú), residencia de los feacios.


    Odiseo, aturdido en la playa de la isla, vio de lejos a una mujer que resultó ser la princesa Nausica, que había ido con sus compañeras a lavar la ropa a un río próximo. Viendo en las condiciones que se encontraba el marinero, casi desvalido y desnudo, lo llevó consigo a la corte, donde lo recibieron los monarcas del lugar, Alcínoo y Arete. La historia sigue en el Canto XII de este modo: entró Odiseo en el palacio, de la mano de Atenea disfrazada, quienes hospitalarios como su hija, le ayudaron a preparar el viaje de regreso a Ítaca, y para honrarle más se celebraron unos juegos olímpicos en su honor, donde la princesa Nausica quedó enamorada del héroe. Odiseo no había revelado cuál era su verdadera identidad a sus nuevos amigos, pero al escuchar el canto de los relatos de la guerra de Troya por el aedo Demódoco, emocionado, da su nombre. Será entonces cuando la Odisea comience a narrar las aventuras marinas de Odiseo a partir de los cantos VIII al XIII, su historia termina con la llegada del héroe a Ítaca.


    Penélope, Telémaco y el retorno de Odiseo


    Si tomamos como verdaderos los datos cronológicos proporcionados tanto por la Ilíada (diez años) como por la Odisea (nueve años y algunos meses), nuestro héroe salió de su patria hacía unos veinte años. Odiseo toca por fin la arena de las playas de su Ítaca, pero aún tiene que enfrentarse a los problemas que su reino tuvo que aguantar con su legítimo soberano lejos durante tanto tiempo. Penélope (su esposa) intentó mantener como regente no solo su reino, sino también intentó mantener vivo el carácter de su matrimonio real, durante muchos años tuvo que paliar con la idea de la muerte de su marido en el mar y, a pesar de que fueron numerosos los pretendientes que intentarán conquistarla, para poder ser reyes de Ítaca, ella se mantuvo firme en su palacio negándose a volver a casarse. Penélope piensa que Odiseo puede regresar en algún momento y, por tanto, decide que los va a dejar a la espera con esta afirmación: les comunica que elegirá a uno de ellos cuando termine de coser un tapiz en el que trabaja todos los días, pero astuta esta como su marido, lo descosía todas las noches, evitando así tener que acabar en algún momento.


    Penélope se va a convertir para el mundo griego antiguo en la personificación de la fidelidad conyugal y, como tal, ha sido representada en el arte durante todos los períodos, llegando incluso a ser representada en el período imperial de Roma. Su iconografía se estableció canónica bastante pronto: suele aparecer en una actitud pensante, con una mano apoyada sobre la cara o en posición de espera. Durante el arte clásico, se tiende a representarla en uno de sus episodios más característicos, sentada tejiendo el tapiz, símbolo de la paciencia. Por último, también va a ser representada junto a su hijo Telémaco en escenas de infancia o siendo acosada por sus pretendientes; menos numerosas e importantes son las imágenes en las que se representa a Odiseo y Penélope como pareja. En una de las obras más conocidas del arte griego, en el vaso del Pintor de Penélope (ca. 450 a. C.), podemos observar cómo se representa a Penélope con su hijo que viene o va a contar a esta las hazañas de su viaje.


    El hijo de ambos, Telémaco, lejos de ser un mero acompañante de Penélope en el palacio, es un personaje que toma gran relevancia en los versos de la Odisea, pues siendo adulto tiene la misión de defender a su madre ante los pretendientes que quieren hacerse con el trono, pero también para actuar como legítimo heredero del reino, que según nos narra la Odisea aprende en los cantos II a IV. El hijo de Odiseo estuvo bajo la protección de la diosa Atenea (que le acompaña en todo momento disfrazada de un anciano Mentor) y, gracias a esta, se embarcará en un viaje en busca de su padre. Telémaco construyó su propia historia legendaria, y como protagonista absoluto correrá grandes aventuras: fue a visitar a Néstor y a Menelao en busca de información sobre el paradero de su padre; posteriormente llegó hasta las tierras de Calipso, tras haber naufragado, de nuevo esta se enamora de Telémaco y, al no ser correspondida, pues nuestro nuevo héroe está enamorado de la ninfa Eucaris, se aleja de él; prosigue la leyenda con el encuentro ante su amigo Idomeneo; avanzando en la historia desarrolla varios enfrentamientos en el sur de Italia; y por último, casi al borde de la desesperación va al Hades con el fin de encontrar allí a su padre. Sus aventuras marítimas acaban con su regreso a Ítaca, pues el destino quiso que Telémaco arribara a su reino casi al mismo momento que lo hizo Odiseo.


    Retomando la historia de Odiseo y su llegada a Ítaca, y tomando como referencia de nuevo los versos de la Odisea, podemos advertir cómo en una primera instancia Odiseo se presenta ante sus amigos para que le reconozcan, este primer encuentro es narrado entre los cantos XIII a XX, inmediatamente a esta historia, Odiseo tiene la difícil misión de volver a recuperar su poder y su palacio, siguiendo los versos anteriores en los cantos XXI a XXIV, Homero narra este período. Estos momentos son espléndidamente resumidos así por Apolodoro:


    Odiseo, al enterarse de lo que sucede en su casa, llega disfrazado de mendigo ante su esclavo Eumeo, se da a conocer a Telémaco y se presenta en la ciudad… Llegado al palacio, pide a los pretendientes comida y, al enfrentársele un hombre llamado Iro, lucha con él. Tras hacerse reconocer por Eumeo y Filecio, en compañía de ellos y de Telémaco elabora un plan contra los pretendientes.


    Apolodoro deja fuera dos momentos clave en los que Odiseo es reconocido como monarca, el primero se relata en el canto XVII, cuando a las puertas del palacio es reconocido por su perro Argo, para acto seguido morir; también en el Canto XIX se va a producir el encuentro con su nodriza Euriclea, quien lo reconoce desde el primer momento que Odiseo se presenta como un simple peregrino ante Penélope. La presencia de Odiseo dentro del palacio como mendigo fue muy prolífera en el arte helenístico y romano, pues es uno de los temas preferidos para la impronta de sellos y gemas, y de algún modo va a sustituir la representación de Odiseo como marinero. La Odisea termina con un concurso, tras la victoria de Odiseo, el cual dice así:


    Penélope entregó a los pretendientes el arco de Odiseo, que este había recibido a su vez de ífito, y aseguró que se casaría con quien pudiera tenderlo. Como ninguno lo lograse, Odiseo lo tomó en sus manos y comenzó a disparar contra los pretendientes, auxiliado por Eumeo, Filecio y Telémaco. Abatió también… a las sirvientas que compartían lecho con ellos; por último, se dio a conocer a su esposa y a su padre Laertes.


  Ilustraciones


    Fig. 1. Mosaico cósmico (ca. siglo II d. C.) Casa del Mitreo, Mérida (España).


    Fig. 2. Gea en los relieves Gigantomaquia del Altar de Pérgamo (188 a. C.). Museo de Pérgamo.


    Fig. 3. Crono y Rea (ca. 460-450 a. C.). Metropolitan Museum of Art.


    Fig. 4. Rea-Cibeles, fragmento de Kylix ático de figuras rojas (siglo V a. C.). Museum of Fine Arts, Boston.


    Fig. 5. Detalle del frontón del Templo de Artemisa en Corfú (ca. 580 a. C.). Archaeological Museum of Corfú.


    Fig. 6. Tesoro de los Sifnios en Delfos (ca. 530 a. C.). Museo Arqueológico de Delfos.


    Fig. 7. Tesoro de los Sifnios en Delfos (ca. 530 a. C.). Museo Arqueológico de Delfos.


    Fig. 8. Batalla entre Zeus y Tifón, hidra calcídica con figuras negras (ca. 550 a. C.), Metropolitan Museum of Art, Nueva York.


    Fig. 9. Prometeo, Heracles y el águila (ca. 625-575 a. C.), crátera ática de figuras negras atribuida al pintor de Nettos. Museo Arqueológico Nacional de Atenas.


    Fig. 10. La creación de Pandora, crátera ateniense de figuras rojas, atribuida al pintor de Niobe (ca. siglo V a. C.). British Museum.


    Fig. 11. Zeus Keraunios o Zeus empuñando un rayo, ánfora ática de figura rojas, atribuida al pintor de Berlín (ca. 470-460 a. C.). Musée du Louvre.


    Fig. 12. Temis y el rey Egeo, vasija ática de figuras rojas atribuida al pintor de Codro (ca. 430 a. C.). Antikensammlung Berlín.


    Fig. 13. Simpulum de Cullera (ca. siglo II d. C.). Petit Palais, París.


    Fig. 14. El suplicio de Dirce o Toro Farnese, atribuido a Apollonius y Tauriscus de Tralle (I a. C. - II-III d. C.) Museo Arqueológico Nacional de Nápoles.


    Fig. 15. Ganimedes, obra romana del siglo II d. C. inspirada en el original de Leócares (ca. 335 a. C.). Museo Arqueológico de Venecia.


    Fig. 16. Poseidón de Artemision (ca. 460 a. C.). Museo Arqueológico Nacional de Atenas.


    Fig. 17. Fachada de la tumba de Filipo II de Macedonia (ca. siglo IV a. C.), necrópolis rea de Vergina.


    Fig. 18. Trono Ludovisi (ca. 460 a. C.). Palazzo Altemps, Roma.


    Fig. 19. Hera Campana (ca. siglo II a. C.). Musée du Louvre.


    Fig. 20. Atenea Parthenos (ca. siglo II-III a. C.), copia romana de la estatua de oro y marfil de Atenea Parthenos realizada por Fidias (ca. 440 a. C.). Museo Arqueológico Nacional de Atenas.


    Fig. 21. Nacimiento de Atenea, fragmento de Kylix ático de figuras negras, atribuido al pintor de Phrynos (ca. 555-550 a. C.). British Museum.


    Fig. 22. Ares Ludovici, copia romana de la estatua griega realizada por Scopas (ca. 340-330 a. C.). Palazzo Altemps, Roma.


    Fig. 23. Afrodita Cnidia, el (ca. 360 a. C.), obra de Praxíteles, copia romana conservada en Palazzo Altemps, Roma.


    Fig. 24. El Vaso François, crátera de volutas ática de figuras negras, atribuida a Ergotimos (alfarero) y Klitias (pintor) (ca. 570 a. C.). Museo Arqueológico de Florencia.


    Fig. 25. Hermes, Lekythos ático de figuras rojas, atribuido al pintor de Tithonos (ca. 480-470 a. C.). Metropolitan Museum of Art, Nueva York.


    Fig. 26. Apolo citaredo (ca. siglo IV-V a. C.). Palazzo Altemps, Roma.


    Fig. 27. Marsias, copia romana del original griego del siglo II a. C. Musei Capitolini, Roma.


    Fig. 28. Artemis de Gabies (ca. 340 a. C.), obra atribuida a Praxíteles. Musée du Louvre.


    Fig. 29. Deméter de Cherchell (copia de un original ca. 450 a. C.). Musée Public National de Cherchell.


    Fig. 30. Zeus, Ganimedes y Hestia, Kylix ática de figuras rojas (ca. siglo VI a. C.). National Archaeological Museum of Tarquinia.


    Fig. 31. Sileno, Dioniso y una ménade, jarra de figuras rojas de Paestan, atribuido al pintor del Louvre K240 (ca. 370-360 a. C.). Musée du Louvre.


    Fig. 32. Mosaico con Dioniso, Ariadna y Sileno (ca. siglo III-IV d. C.) Museo Miho, Kioto.


    Fig. 33. Zeus, Hera y las horas, dinos ático de figuras negras (ca. 580-570 a. C.). British Museum.


    Fig. 34. Dios-río Nilo (ca. siglo IV a. C.). Museo Pio-Clementino, Ciudad del Vaticano.


    Fig. 35. Helio, crátera o kylix ática de figuras rojas (ca. 430 a. C.). British Museum.


    Fig. 36. Selene (ca. siglo IV a. C.). Musei Capitolini, Roma.


    Fig. 37. Artemis, Atenea y las moiras, dinos de figuras negras atenienses, atribuido al pintor de Sophilos (ca. 580-570 a. C.). British Museum.


    Fig. 38. Perséfone y Sísifo, ánfora de figura negra del ático (ca. 530 a. C.). Staatliche Antikensammlungen.


    Fig. 39. La apoteosis de Homero (ca. siglo III a. C.). British Museum.


    Fig. 40. Eros, copia original del original de Lisipo (ca. 372-310 a. C.). Musei Capitolini, Roma.


    Fig. 41. Sátiro escanciador, copia romana del original de Praxíteles (ca. 365 a. C.). Museo Arqueológico de Palermo.


    Fig. 42. Relieve con ménades danzantes. Rehabilitación neoática a partir de los modelos de Calimaco (ca. siglo V a. C.). Museo Barraco, Roma.


    Fig. 43. Centauro Quirón de Lefkandi (ca. 900 a. C.). Museo Arqueológico de Eretria, Grecia.


    Fig. 44. Edipo y la Esfinge, kylix de figuras rojas ateniense atribuido al pintor de Edipo (ca. 470 a. C.) Gregorian Etruscan Museum.


    Fig. 45. Odiseo y las sirenas, stamnos de figuras rojas de Atenas (ca. 480-470 a. C.). British Museum.


    Fig. 46. Quimera de Arezzo (ca. siglo IV a. C.). Museo archeologico nazionale di Firenze.


    Fig. 47. Heracles y Cerbero de Hades, hidra de figuras negras (ca. 530 a. C.). Musée du Louvre.


    Fig. 48. Atenea, Teseo y el Minotauro, figura roja ateniense kylix (ca. 420 a. C.). Museo Arqueológico Nacional de España.


    Fig. 49. Perseo, Medusa decapitada y Atenea, hidria de figuras rojas atenienses (ca. 460. a. C.). British Museum.


    Fig. 50. Aquiles matando a Pentesilea, ánfora de figuras negras atenienses, atribuido al pintor de Exequias (ca. siglo VI a. C.). British Museum.


    Fig. 51. Grifomaquia, kylix ática de figuras rojas, atribuido al pintor de Jena (ca. siglo IV a. C.). Museum of Fine Arts, Boston.


    Fig. 52. Hércules Farnesio (ca. siglo III a. C.). MAN Napoli.


    Fig. 53. Perseo, Atenea y Medusa decapitada, crátera de figuras rojas procedente de Apulia, atribuido al pintor de Tarporley (ca. 400-385 a. C.). Museum of Fine Arts, Boston.


    Fig. 54. Belerofonte, Pegaso y la Quimera, kylix de figuras negras procedente de Laconia, atribuido al pintor de Boread (ca. 570-565 a. C.). The J. Paul Getty Museum, Malibu.


    Fig. 55. Los dioscuros, kylix ática de figuras negras, atribuido al pintor de Penthesilea (ca. 450 a. C.). Museo Arqueológico Nacional de Ferrara.


    Fig. 56. Teseo y el Minotauro, kylix ática de figuras negras, atribuido al pintor de Kleophrades (ca. siglo V a. C.). El Museo Cívico Arqueológico de Bolonia.


    Fig. 57. Jasón y el dragón de Cólquide, kylix ática de figuras negras, atribuido al pintor de Douris (ca. 500-450 a. C.). Museo Gregoriano Etrusco, Ciudad del Vaticano.


    Fig. 58. Edipo y la Esfinge, stamno ático de figuras rojas, atribuido al pintor Menelao (ca. 475-425 a. C.). Musée du Louvre, París.


    Fig. 59. Aquiles curándole el brazo a su amigo Patroclo, kylix ático de figuras rojas, atribuido al pintor de Sosias (ca. 500 a. C.). Staatliche Museen, Berlín.


    Fig. 60. Aquiles y Áyax jugando a los dados, ánfora ática de figuras negras, firmado por el pintor Exequias (ca. 540-530 a. C.). Museo Pio-Clementino, Ciudad del Vaticano.


    Fig. 61. El grupo del Pasquino (Menelao sosteniendo el cuerpo de Patroclo) (ca. 180 a. C.). Loggia dei Lanzi, Florencia.


    Fig. 62. Laocoonte (ca. 40-30 a. C.). Museo Pio-Clementino, Ciudad del Vaticano.


    Fig. 63. Odiseo y Polifemo, ánfora protoático funeraria de figuras negras (ca. 650 a. C.). Archaeological Museum of Eleusis, Eleusis.


    Fig. 64. Monte Circeo (2018), Parco Nazionale del Circeo, Lazio.


    GENEALOGÍAS


    Genealogía 1. Genealogía de Zeus

  


  Bibliografía


    AGHION, I. Guía iconográfica de los héroes y dioses de la Antigüedad. Madrid: Alianza Editorial, 1997.


    APOLODORO (trad. y comentarios de J. Calderón Felices). Biblioteca mitológica. Madrid: Akal, 1987.


    BLÁZQUEZ, J. M.ª. Historia de las religiones antiguas Oriente, Grecia y Roma. Madrid: Cátedra, 1993.


    BOCCACCIO, G. Genealogía de los dioses paganos. Madrid: Editora Nacional, 1983.


    BUXTON, R. Todos los dioses de Grecia. Madrid: Oberon, 2004.


    CALÍSTRATO (trad. y comentarios de F. Mestre). Descripciones. Madrid: Gredos, 1996.


    CONTI, N. (R. M.ª Iglesias Montiel y M. C. Álvarez Morán trad.). Mitología, Murcia: Editum. Ediciones de la Universidad de Murcia, 2006.


    CUMONT, F. Las religiones orientales y el paganismo romano. Madrid: Akal, 1987.


    DIEL, P. El simbolismo en la mitología griega. Barcelona: Labor, 1998.


    FILÓSTRATO (trad. y comentarios de F. Mestre). Heroico, gimnástico y descripciones de cuadros. Madrid: Gredos, 1996.


    FILÓSTRATO EL VIEJO y FILÓSTRATO EL JOVEN (trad. y comentarios de L. A. de Cuenca y M. A. Elvira). Imágenes. Madrid: Siruela, 1993


    GALLARDO LÓPEZ, Mª. D. Manual de mitología clásica. Madrid: Clásicas, 1995.


    GONZÁLEZ DE ZÁRATE, J. M. Mitología e historia del arte. Vitoria: Instituto Ephialte, 1997.


    HARD, R. El gran libro de la mitología griega. Madrid: La Esfera de los Libros, 2016.


    HESÍODO (trad. y comentarios de A. Pérez Jiménez y A. Martínez Diez). Obras y fragmentos. Madrid: Gredos, 2000.


    HIGINO (trad. y comentarios de S. Rubio Fernaz). Fábulas: mitología clásica. Madrid: Clásicas, 1997.


    OVIDIO (trad. y comentarios de M. A. Marcos Casquero). Fastos. Madrid: Editora Nacional, 1984.


    OVIDIO (trad. y comentarios de A. Ruiz de Elvira). Metamorfosis. Madrid: Consejo Superior de Investigaciones Científicas (CSIC), 2019.


    PUECH, H. Historia de las religiones. Vol. 1. Madrid: Siglo XXI de España, 1977.


    ROSE, J. Mitología griega. Barcelona: Labor, 1969.


    RUIZ DE ELVIRA, A. Mitología clásica. Madrid: Gredos, 1975.


    SEEMAN, O. Mitología clásica ilustrada. Barcelona: Vergara, 1960.


    VV. AA. Enciclopedia dell’arte antica. Roma: Istituto della Enciclopedia Italiana, 1958-1966.


    VV. AA. Lexicón Iconographicum Mythologiae Classicae. Düsseldorf: Artemis, 1981-1997.

  

OEBPS/Images/img20.jpeg





OEBPS/Images/img48.jpeg





OEBPS/Images/ex_libris.png





OEBPS/Images/img51.jpeg





OEBPS/Images/img12.jpeg





OEBPS/Images/img57.jpeg





OEBPS/Images/img17.jpeg





OEBPS/Images/img49.jpeg





OEBPS/Images/img50.jpeg





OEBPS/Images/img9.jpeg





OEBPS/Images/img3.jpeg





OEBPS/Images/img11.jpeg





OEBPS/Images/img56.jpeg





OEBPS/Images/img64.jpeg





OEBPS/Images/img42.jpeg





OEBPS/Images/img18.jpeg





OEBPS/Images/img26.jpeg





OEBPS/Images/img34.jpeg





OEBPS/Images/img19.jpeg





OEBPS/Images/img16.jpeg





OEBPS/Images/img27.jpeg
SKXEEC/Ve T gueBe”T T 32






OEBPS/Images/img38.jpeg





OEBPS/Images/EPL_logo.png
N

epublibre





OEBPS/Images/img32.jpeg





OEBPS/Images/img35.jpeg





OEBPS/Images/img40.jpeg





OEBPS/Images/img43.jpeg





OEBPS/Images/img2.jpeg





OEBPS/Images/img24.jpeg





OEBPS/Images/img5.jpeg





OEBPS/Images/img10.jpeg





OEBPS/Images/img8.jpeg





OEBPS/Images/img21.jpeg





OEBPS/Images/img13.jpeg





OEBPS/Images/img37.jpeg





OEBPS/Images/img31.jpeg





OEBPS/Images/cover.jpg
N s
BREVE HISTORIA de

helénica: aventuras legendarias, zam les epopeyas y hazafias
de héroes, dioses, seres fantasticos y terribles monstruos.
Tres mil afios de historia desde la creacién del universo
hasta la guerra de Troya, narrada en la Ilfaday la Odisea

=) =™ [E L






OEBPS/Images/img23.jpeg





OEBPS/Images/img54.jpeg





OEBPS/Images/img59.jpeg





OEBPS/Images/img46.jpeg





OEBPS/Images/img62.jpeg





OEBPS/Images/img6.jpeg





OEBPS/Images/img53.jpeg





OEBPS/Images/Genealogia.jpeg
Mnemo6

\|)0|0

e






OEBPS/Images/img14.jpeg





OEBPS/Images/img15.jpeg





OEBPS/Images/img45.jpeg





OEBPS/Images/img61.jpeg





OEBPS/Images/img29.jpeg





OEBPS/Images/img41.jpeg





OEBPS/Images/img1.jpeg





OEBPS/Images/img55.jpeg





OEBPS/Images/img47.jpeg





OEBPS/Images/img52.jpeg





OEBPS/Images/img44.jpeg





OEBPS/Images/img33.jpeg





OEBPS/Images/img36.jpeg





OEBPS/Images/img30.jpeg





OEBPS/Images/img7.jpeg





OEBPS/Images/img22.jpeg





OEBPS/Images/img4.jpeg





OEBPS/Images/img25.jpeg





OEBPS/Images/img28.jpeg





OEBPS/Images/img60.jpeg





OEBPS/Images/img39.jpeg





OEBPS/Images/img63.jpeg





OEBPS/Images/img58.jpeg





