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  LA GRECIA DAL MEDIOEVO ELLENICO ALL’ETÀ 

ARCAICA

Per convenzione si riconduce l’inizio 
dell’arte greca al tramonto della civiltà 
micenea, intorno al 1200 a.C., quando 
si inaugurò un nuovo percorso artisti-
co, quello dell’arte greca, che si snoda 
per dodici secoli e che gli storici dell’ar-
te hanno suddiviso in quattro periodi: 
Periodo geometrico (1200-700 a.C.), 
Periodo arcaico (700-480 a.C.), Perio-

do classico (480-323 a.C.) e Periodo 

ellenistico (323-30 a.C.).

Il Periodo geometrico è quello della na-
scita e della formazione della civiltà figu-
rativa greca. Durante l’Arcaismo si defi-
niscono i grandi temi della figurazione 
greca e compare in Grecia la statuaria 
monumentale. L’età classica costituisce 
la fase di massimo splendore della pro-
duzione artistica greca e si caratterizza 
per una costante ricerca di bellezza, 
perfezione e armonia delle forme. L’età 
ellenistica, infine, vede l’affermazione 
dell’arte greca in tutto il Mediterraneo e 
la sua contaminazione con temi figura-
tivi e schemi compositivi di altre civiltà, 
inclusa la romana.

Durante il lungo periodo seguito alla fine 
della civiltà micenea, che gli storici han-
no chiamato Medioevo ellenico, la civiltà 
e l’economia regredirono. Si interruppero 
anche i commerci marittimi, il cui con-
trollo passò dai popoli dell’Egeo ai Fenici, 
si impoverirono i manufatti e scompar-
ve persino la scrittura. Fu solo a partire 
dall’VIII secolo a.C. che la Grecia andò 

incontro a una lenta ma costante ripre-

sa economica, cui seguì un progressivo 
aumento della popolazione e quindi un’e-
spansione dei centri abitati. Città come 
Corinto, Megara, Calcide, Eretria, Focea 
e Mileto fondarono nuovi insediamenti 
(detti colonie), in Sicilia e lungo le coste 
dell’Italia meridionale, della Francia e 
della Spagna meridionale, del Mar Nero 
e della Cirenaica (l’attuale Libia orienta-
le). Tra le più importanti città di nuova 
fondazione possiamo, per esempio, ri-
cordare Taranto in Puglia o Agrigento e 
Siracusa [fig. 2.1] in Sicilia.

Questo processo di colonizzazione 
durò sino al VI secolo a.C. e fu alimen-
tato da un grande flusso migratorio. Le 
colonie greche, sin dalla loro fondazione, 
rivendicarono l’autonomia politica e di-

ventarono Stati sovrani, pur mantenen-
do rapporti amichevoli e relazioni com-
merciali privilegiate con la madrepatria; 
esse conservarono, infatti, lingua, culti 
e costumi ellenici. I Greci sintetizzarono 
questo sen so di appartenenza ad una pa-
tria cul turale senza confini con il termine 
Megàle Hellàs, oggi italianizzato in Ma-

gna Grecia (dal latino ‘Grande Grecia’).

Nel VII secolo a.C. il Medioevo ellenico 
si concluse e iniziò la cosiddetta età ar-

caica (dal greco archè, ‘principio’, da cui 
deriva l’aggettivo archàios, ‘antico’), la 
quale durò fino ai primi anni del V seco-

2.1  

Veduta aerea del teatro greco. Siracusa, Parco 
archeologico della Neapolis.

LE PAROLE

ellenico
Sinonimo di “greco”. I Greci si definirono infatti 
Elleni e chiamarono la loro patria Ellade.
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lo a.C. In questo periodo, la storia della 
Grecia fu molto travagliata. Basti ricor-
dare che verso la metà del VI secolo a.C. 
ebbe inizio un conflitto fra le città greche 
e i Persiani che impegnò le due parti per 
circa un cinquantennio. Guidati prima 
dal re Ciro e poi dal nipote di questi, Da-
rio, i Persiani intrapresero una campa-
gna espansionistica che li portò, in breve 
tempo, a conquistare l’Asia Minore e a 
sottomettere le città greche della costa.

  L’ETÀ CLASSICA

Verso la metà del VI secolo a.C., le pòleis 
greche subirono l’aggressivo tentativo di 
espansione dell’Impero persiano. Le 
battaglie che impegnarono le due parti 
furono anzitutto uno scontro di civiltà: 
da un lato un impero vasto e composito 
tenuto insieme dal potere assoluto di un 
re, dall’altro le pòleis greche, tradizional-
mente molto gelose della propria autono-
mia e libertà. Fu nel 480 a.C. che l’eserci-
to persiano, con la Battaglia di Salamina, 
subì la prima, pesantissima sconfitta: 
l’anno successivo sarebbe stato messo in 
fuga dall’esercito greco. Questa data ha 
dunque un significato simbolico molto 
importante per la storia della Grecia. Il 
480, inoltre, è l’anno in cui fu realizzato 
il secondo frontone del Tempio di Athena 
Aphaia a Egina, quello in cui scompar-
ve il sorriso arcaico dai volti delle statue. 
Non è un caso, insomma, che gli storici 
abbiano scelto proprio il 480 a.C. per 
segnare il passaggio dall’età arcaica 

all’età classica, che si concluse, sem-
pre per convenzione, nel 323 a.C.

Anche l’arte che si sviluppò in que-
sti due secoli (V e IV sec. a.C.) è detta 
classica. Quella dell’arte classica è, 
tuttavia, una realtà piuttosto comples-
sa: sarà bene, allora, distinguere tra 
una prima classicità (V sec. a.C.) e 
una seconda classicità (IV sec. a.C.). 
La parola “classico” deriva dall’aggetti-
vo latino classicus, a sua volta derivato 
dal vocabolo classis, usato a Roma per 
indicare le classi sociali dei contribuenti 
che godevano del diritto di cittadinanza. 
Classicus era infatti il cittadino romano 
influente e, come tale, dotato di un certo 
prestigio. Con il significato di ‘importan-
te’, ‘scelto’, in epoca imperiale il termine 
fu usato anche per indicare i testi più 

autorevoli di una biblioteca e quelli uti-
lizzati nelle scuole. Oggi l’arte greca del 
V e IV secolo a.C. si definisce classica 
perché ha saputo sviluppare caratte-
ristiche di eccellenza e superiorità for-
male e ha saputo raggiungere, e mante-
nere, un supremo e unico equilibrio tra 
bello naturale e bello ideale; classica, 
ancora, perché fu concepita per stimo-
lare il pubblico all’esercizio della virtù.

Nel contesto della prima classicità, e 
più esattamente fra il 480 e il 450 a.C., 
l’arte assunse dei caratteri distintivi a 
cui gli studiosi si riferiscono parlando 
di Stile severo. È bene quindi chiarire 
che lo Stile severo non è qualcosa a sé 
rispetto all’arte classica ma solo un suo 
aspetto particolare. L’origine del termine 
è legata all’espressione apparentemente 
seria, malinconica e concentrata che ca-
ratterizzava le figure scolpite di questo 
periodo [fig. 2.2]. Tale definizione risale 
all’epoca romana: furono difatti alcuni 
letterati latini, come Cicerone, Quinti-
liano e Plinio il Vecchio, a suggerirla in-
direttamente, qualificando le opere del 
primo V secolo a.C. con gli aggettivi ri-
gidus, austerus, durus, poi liberamente 
tradotti con l’italiano ‘severo’.

  LA GRECIA DELLA SECONDA CLASSICITÀ

Durante la gloriosa stagione delle guer-
re persiane, le città greche superarono 
le antiche rivalità e crearono un fronte 
unito contro il comune nemico. Dopo 
la vittoria, però, la loro coesione venne 
rapidamente meno ed esplose nella di-
chiarata inimicizia fra le due pòleis più 

potenti: Sparta e Atene. Il conflitto che ne 
seguì, la Guerra del Peloponneso, im-
pegnò le due città e i loro alleati dal 431 
a.C. Il permanere del teatro di guerra per 
circa ventisette anni comportò il progres-
sivo declino delle pòleis, fino a quando, 
nella metà del IV secolo a.C., il re della 

Macedonia Filippo II conquistò l’intera 
Grecia, abolì l’istituzione delle città-Stato 
e pose fine agli ideali democratici.

Alla morte di Filippo II, nel 337 a.C., fu 
il figlio Alessandro [fig. 2.3], non anco-
ra ventenne, a diventare il padrone della 
Grecia. Dotato di ampia cultura, di raffi-
nata educazione e di virtù militari del tut-
to eccezionali, che gli fecero guadagnare 
l’appellativo di “Magno”, cioè “il Grande”, 
egli creò in pochi anni un impero va-
stissimo, unificando tutte le più antiche 
civiltà: Grecia, Mesopotamia, Fenicia, 
Persia, Egitto. Alessandro concretizzò la 
sua azione politica soprattutto attraverso 
un’opera di colonizzazione, che non si 
risolse in una semplice occupazione mi-
litare ma comportò l’imposizione di una 
vera e propria egemonia politico-cultura-
le, nota come ellenizzazione.

Il periodo della storia greca compreso fra 
la fine della Guerra del Peloponneso e la 
morte di Alessandro Magno (323 a.C.) 
comprende in buona sostanza quasi l’in-
tero IV secolo a.C., e viene indicato come 
seconda classicità o tarda classicità. 
In un mutato clima culturale, i valori in 
cui la società greca aveva creduto tenace-
mente fino a un secolo prima e che aveva 
strenuamente difeso dal pericolo dell’ag-
gressione straniera, crollarono; vennero 

2.2  

Efebo biondo, 490-480 a.C. 
Marmo, altezza 24,5 cm. Atene, 
Museo dell’Acropoli.

2.3   

Alessandro Magno da giovane, 
IV sec. a.C. Marmo. Atene, 
Museo dell’Acropoli.
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meno la fiducia nel dominio della ragione 
e la fede nella benevolenza divina.

Anche l’arte iniziò a trasformarsi e a ma-
nifestare nuove inquietudini, ricercan-
do soggetti d’ispirazione originali, velan-
dosi di malinconia, fino a esplodere in 
composizioni drammatiche. Con il pas-
sare del tempo gli artisti diedero spazio 
all’intera gamma dei sentimenti: rabbia, 
furore, angoscia, disperazione, orgoglio, 
languore amoroso, passione. Gli scultori 
non s’interrogarono più sul senso della 
vita e sulla natura dell’uomo con l’obiet-
tivo di interpretare alti ideali; al contra-
rio, essi ripiegarono verso dimensioni più 
intimistiche, dedicando maggiore atten-
zione alla realtà quotidiana.

L’esaltazione dell’eroismo fu abbando-
nata a vantaggio della rappresentazio-
ne dell’uomo comune e il repertorio 
di soggetti iconografici si modificò di 
conseguenza. Al culto di Zeus, Era, Po-
seidone, Atena si preferì quello degli dèi 
legati a miti di tipo sentimentale: 
Afrodite, dea dell’amore e della fecondi-
tà; Apollo, dio delle arti e dell’ispirazione 
poetica; Dioniso, dio del vino, dell’eb-
brezza e dunque dello stordimento; Er-
mes, ispiratore dei sogni degli uomini. 
Tali divinità persero il proprio carattere 
eroico e furono prescelte per la loro in-
clinazione a sentimenti e atteggiamenti 
più vicini alla natura umana. Se nell’o-
pera di Fidia e Policleto l’uomo era stato 
divinizzato, dal IV secolo a.C. fu la di-
vinità a umanizzarsi. Il culto di Afrodi-
te, in particolare, favorì l’interesse degli 
artisti per il nudo femminile. La nuova 
esaltazione delle forme morbide e del-
la delicata struttura fisica della donna 
arrivò persino a condizionare, in parte, 
i tradizionali canoni estetici del nudo 
maschile. L’arte iniziò a rappresentare 
anche i bambini, soggetto fino ad allora 
pressoché ignorato dalla classicità.

  LA GRECIA DAL III AL I SECOLO A.C.

La morte colpì Alessandro Magno a soli 
33 anni, nel 323 a.C. Seguì un periodo 
di grande disordine per la spartizione 

dell’immenso territorio che aveva uni-
ficato. Dalle ceneri del suo impero, a 
partire dalla fine del IV secolo a.C. nac-
quero i cosiddetti Regni ellenistici, i 
più importanti dei quali furono l’Egitto, 
governato dai discendenti di Tolomeo I, 
e quello di Pergamo, fondato da Attalo I, 
che divenne uno dei più importanti cen-
tri di elaborazione e irradiazione della 
cultura ellenistica nel Mediterraneo.

Per indicare il periodo della storia cultu-
rale dei Greci compreso fra la morte di 
Alessandro Magno (323 a.C.) e la conqui-
sta dell’Egitto da parte dei Romani (30 
a.C.) la critica ha coniato il termine Elle-

nismo. Le date scelte, e tuttora utilizzate 
dalla maggior parte degli storici per co-
modità di studio, sono ovviamente con-
venzionali. Si usa dividere questo lungo 
periodo in un primo Ellenismo (323-
230 a.C.), segnato dall’affermazione del-
lo stile di Lisippo, un medio Ellenismo 
(230-170 a.C.) caratterizzato da un dina-
mico e accentuato espressionismo, e un 
tardo Ellenismo (170-30 a.C.), durante 
il quale si recuperarono più strette rela-
zioni con l’arte del periodo classico (feno-
meno chiamato “classicismo neoattico” o 
anche “neoatticismo”) e si diffusero ma-
nifestazioni di accentuato realismo.

Il carattere più marcato dell’Ellenismo fu 
la sua internazionalità, accompagnata 
dal fenomeno dell’eclettismo, ossia dal-
la pacifica convivenza di espressioni cul-
turali di provenienza diversa. Emerse an-
che una forma di individualismo nuova 
per il mondo greco, cioè venne meno quel 
senso della collettività che era stato così 

forte nelle città durante l’età classica. 
Ogni artista si espresse più per sé stes-
so che a nome di una comunità e preferì 
parlare a gruppi definiti o a committenti 
privilegiati piuttosto che a tutto il popolo. 
Si concludeva, in fondo, un processo già 
iniziato nel IV secolo: se Policleto aveva 
celebrato la grandezza dell’uomo greco e 
Fidia aveva magnificato la civiltà di Atene, 
Lisippo aveva scelto di essere lo scultore 
personale di Alessandro Magno. L’arte 
divenne dunque elitaria, rinunciò al suo 
tradizionale ruolo pedagogico, abbando-
nò molti dei valori etici che fino ad allora 
l’avevano costituita e perse il suo distinti-
vo carattere di universalità. In altre paro-
le, se le opere d’arte classiche erano state 
concepite come “utili”, in quanto espres-
sione di verità, tutta l’arte ellenistica fu 
prodotta come fine a sé stessa.

La vita culturale iniziò a ruotare intorno 
alle corti, frequentate dai grandi pitto-
ri, scultori e architetti, dai filosofi, dagli 
scienziati, dai poeti e dai letterati, per-
dendo quel carattere “libero” che l’ave-
va caratterizzata all’interno delle pòleis, 
ormai private dell’antico prestigio e di 
adeguati mezzi economici. Atene per-
se la sua egemonia e si rinchiuse nella 
contemplazione del suo glorioso passa-
to, trasformandosi in una sorta di città-
museo. I centri della cultura artistica si 
spostarono a Pergamo [fig. 2.4], Antiochia 
e Alessandria, le capitali dei regni nei 
quali si era frazionato l’impero. Anche 
Rodi, città marinara tra le più importanti 
del Mediterraneo, conobbe un periodo di 
splendida fioritura artistica.

2.4  

Modellino ricostruttivo dell’Acropoli di Pergamo. Berlino, 
Staatliche Museen.
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2.1
L’esordio dell’arte  
in Grecia e la ceramica 
arcaica

 2.1.1
La pittura vascolare dal 
XIII all’VIII secolo a.C.
  IL PERIODO GEOMETRICO

Durante il Medioevo ellenico, la Grecia tornò a 
un’economia di sussistenza, la cultura decadde 
e l’atti vità artistica si concentrò quasi esclusiva-
mente sulla produzione di piccoli oggetti, in par-
ticolare di ceramiche dipinte.

In un primo momento, fra il XIII e il IX secolo 

a.C., vasi, anfore e altri tipi di suppellettili furono 
decorati con motivi unicamente geometrici [fig. 

2.5] ed è per questo che la stagione artistica di 
questi secoli è chiamata Periodo geometrico. 
Tra il IX e l’VIII secolo a.C. la decorazione pit-
torica si estese all’intera superficie dei vasi, che 
furono ricoperti da motivi fittissimi, in un gioco 
serrato e quasi matematico di linee, scacchi e fre-
gi, al quale si aggiungevano minute figure molto 
stilizzate. Possiamo citare come esempio il Cra-

tere funerario del Dipylon [fig. 2.6], risalente 

al 750 a.C., che presenta una scena di compianto 
funebre con figure a silhouette.

  IL CRATERE FUNERARIO DEL DIPYLON

Il cratere era un grande vaso a forma di bicchiere, 
dalla bocca molto larga, usato durante i banchet-
ti per mescolare l’acqua con il vino. Era tuttavia 
utilizzato anche a scopi funerari, interrato nelle 
tombe degli uomini assieme alle offerte. Il Cratere 

funerario del Dipylon proviene da una necropoli 
di Atene e si chiama così perché fu scoperto pres-
so la cosiddetta “Doppia Porta” (dis, ‘due volte’, e 
pyle, ‘porta’). Questo vaso è considerato uno dei 
più alti capolavori del tardo Periodo geometrico. 
Le sue decorazioni rigorose e razionali, dove i mo-
tivi geo metrici si intrec ciano a uomini e cavalli 
stilizzati, non hanno infatti precedenti nell’arte 
cretese e micenea e sono la creazione originale di 
uno spirito artistico nuovo e pienamente evoluto.

LE PAROLE

compianto funebre
Il compianto funebre è un ve-
ro e proprio soggetto artistico, 
rappresentato già in tem-
pi molto antichi. Il compian-
to (“piangere con”, “piangere 
insieme”) indica il momento 
in cui parenti e amici si riu-
niscono intorno alla salma 
ed esprimono collettivamen-
te il proprio dolore. In arte, 
chi partecipa al compianto è 
in genere rappresentato con 
atteggiamenti molto teatra-
li. Nell’antica Grecia, il com-
pianto era detto pròthesis.

silhouette
Figura realizza-
ta attraver- 
so un contor-
no riempito 
uniformemen- 
te di colore 
scuro, normal-
mente il nero, 
che viene po-
sta contro uno 
sfondo chiaro contrastante.
Ne è un esempio questo 
Guerriero da un frammento 
del Maestro del Dipylon con-
servato al Museo del Louvre.

2.5  

Oinochòe a decorazione 
geometrica, 800 a.C. ca. 
Ceramica dipinta. Parigi, Musée 
du Louvre.

2.6  

Maestro del Dipylon, Cratere 
funerario del Dipylon, 750 a.C. 
Ceramica dipinta, altezza 1,23 
m. Atene, Museo Archeologico 
Nazionale.

GUIDA ALLO STUDIO

1 In che cosa consiste  
la produzione artistica  
del Medioevo ellenico?
2 Quali sono gli elementi 
decorativi del Cratere 
funerario del Dipylon?
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L’Anfora funeraria  
del Dipylon

PRESENTAZIONE

Con il nome di Maestro del Dipylon si 
è soliti indicare un vasaio e ceramista 
greco attivo ad Atene fra il 760 e il 735 
a.C., dunque verso la fine del Periodo 
geometrico, di cui non sappiamo nulla, 
neppure il nome. A lui si deve quel fon-
damentale processo crea tivo che portò 
a inglobare la figura umana nell’ambito 
nella decorazione geometrica. Gli stu-
diosi hanno attribui to alla sua mano 
o alla sua bottega almeno 50 opere e 
soprattutto alcuni dei più grandi vasi 
funerari prodotti per la Necropoli del 
Dipylon, alla quale egli deve il suo 
nome convenzionale. Tra questi capo-
lavori, spiccano il Cratere funerario del 

Dipylon [fig. 2.6 p. 55] e l’Anfora fune-

raria del Dipylon [fig. 2.8], datata al 
760-750 a.C. L’anfora era un vaso con 
il collo allungato e due anse, usata 
come contenitore per liquidi. Utilizzata 
anche a scopo funerario, era destinata 
alle tombe delle donne. L’anfora fune-
raria era deposta nel sepolcro piena di 
cibo e altri doni; i parenti della defunta 
erano infatti convinti che tali attenzio-
ni potessero risultare gradite alla sua 
anima, ormai costretta a vivere nell’A-
de, il regno dell’oltretomba. Talvolta la 
funzione del vaso era solo commemora-
tiva, perché l’anfora segnava la tomba e 

diventava un monumento alla memoria 
della defunta. È questo, certamente, il 
caso dell’Anfora funeraria del Dipylon, 
che fu commissionata da una famiglia 
molto importante; né, altrimenti, si 
potrebbero spiegare le sue esagerate 
dimensioni. Il vaso, infatti, è talmen-
te alto (oltre un metro e mezzo) che il 
vasaio dovette plasmare e cuocere se-
paratamente le sue varie parti, per poi 
riunirle in un secondo momento.

DESCRIZIONE

La struttura dell’anfora segue un preci-
so schema proporzionale, con l’altezza 
doppia rispetto alla larghezza e il collo 
pari alla metà dell’altezza del corpo.
Il vaso è ornato da 65 fasce d’altez-
za differente: più ampie quelle poste 
in prossimità del collo e delle anse (le 
appendici curve usate come manico), 
più sottili quelle vicine alla bocca e al 
piede. Le decorazioni alternano motivi 
decorativi complessi a semplici figure 
geometriche. Sul collo, due fasce ospi-
tano file di cervi e capre al pascolo.
Nel riquadro all’altezza delle anse è raf-
fi gurata la scena principale [fig. 2.7], 
che richiama la destinazione del vaso: 
si tratta di un compianto funebre 
(pròthe sis, in greco), cerimonia duran-
te la quale amici e pa renti rendevano 

omaggio alla salma della persona ama-
ta, piangendo insieme. Su un catafal-
co è deposto il corpo di una donna, 
vestita con un lungo abito: il cadave re 
è presentato sdraiato su un fianco, in 
modo da offrirsi integralmente alla vi-
sta dell’osservatore. Ai due lati si trova-
no quattordici figure maschili in piedi, 
in basso ne riconosciamo altre quattro, 
due uomini seduti e due donne ingi-
nocchiate, tutti mostrati nell’atto ri-
tuale di strapparsi i capelli o battersi 
la testa per la disperazione. Accanto al 
catafalco una figura più piccola, forse 
un bambino (ma rappresentato come 
un adulto in miniatura), tocca con la 
mano destra il letto, nell’ultimo salu-
to alla defunta che supponiamo essere 
sua madre. Tutte le figure hanno teste 
globulari apparentemente calve, con 
una protuberanza al posto del mento. Il 

LE PAROLE

catafalco
Impalcatura, generalmente di legno, ricoperta di 
stoffe, sulla quale si pone il cadavere o la bara du-
rante la cerimonia funebre.

2.7 

Maestro del Dipylon, Anfora 
funeraria del Dipylon, particolare.
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lenzuolo funebre a scacchi, destinato a 
coprire il cadavere della nobildonna, è 
rappresentato in verticale sopra di lei, 
come se fosse una tenda tesa, e il bordo 
inferiore di questo telo segue la linea 
del corpo in modo da non nasconderlo. 
Tra un dolente e l’altro sono infine pre-
senti alcuni piccoli motivi decorativi, 
come colonnine di “M” sovrapposte, che 
legano le figure umane alla complessa 
trama astratta che le circonda.

ANALISI CRITICA

L’elaborazione, in chiave geometrica, 
che il Maestro del Dipylon propose del 
corpo umano è sicuramente raffinata 
e interessante. Le sue figure, infatti, 
presentano un profilo molto particola-
re detto “a clessidra”, perché busto e 
bacino sono presentati come triangoli 
congiunti per il vertice. Ad esempio, la 
salma ha il petto mostrato frontalmen-
te e ridotto a un semplice triangolo, 
dal quale partono le linee secche delle 
braccia. Triangolari sono anche i busti 
delle altre figure, che proseguono que-
sto motivo geometrico con il gesto di 
portare le mani al capo.
È evidente che l’artista concepì e rea-
lizzò tutta la scena trattandola come 
un fregio ornamentale. Essa non ha 
infatti il compito di narrare ma vuole 
solo de corare ed essere funzionale alla 
sua destinazione funebre. I corpi non 
hanno quindi né volume né peso, non 
si sovrappongono, non agiscono in uno 
spazio e sono tutti posti sullo stesso 
piano. I dolenti che si trovano a fianco 
del letto funebre, in realtà, dovrebbe-
ro circondarlo; le figure sotto il feretro 
dovrebbero invece trovarsi di fronte ad 
esso. Questa particolare rappresenta-
zione, solo in apparenza rozza o gros-
solana, riesce però a far sì che nulla 
risulti nascosto o implicito.

2.8 

Maestro del Dipylon, Anfora 
funeraria del Dipylon, 760-
750 a.C. Ceramica dipinta, 
altezza 1,55 m. Atene, Museo 
Archeologico Nazionale.
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alla battaglia che marciano al suono di un flau-
to [fig. 2.10]. La scena ha anche un importante 
valore documentario, perché è l’unica illustra-
zione giunta fino a noi di una falange oplitica. 
Osserviamo che lo schieramento a ranghi serrati 
dei soldati avanza portando lo scudo a sinistra, 
proteggendo così quella parte del proprio corpo 
e il compagno vicino. In questo caso il pittore, 
per mostrare le insegne degli scudi, ha scelto di 
diradare i guerrieri solo nella parte destra della 
scena, mentre a sinistra (dove gli scudi possono 
vedersi soltanto dall’interno) i fanti sono più fit-
tamente sovrapposti: la ricerca di movimento si 
fonde, insomma, con una più consapevole rap-
presentazione dello spazio.

  L’ANFORA DI ACHILLE E AIACE

Nel VI secolo a.C., la produzione ceramica di 
Corinto entrò in crisi a vantaggio dell’Attica, la 
regione greca con capitale Atene, che conobbe 
un momento di grande fervore produttivo. Gli ar-
tisti ateniesi presero infatti le distanze dallo stile 
decorativo delle origini e iniziarono a produrre 
una pittura caratterizzata da scene a carattere 
narrativo abilmente composte. Si distinse, in 
questo contesto, il pittore Exechias. Attivo fra 
il 550 e il 525 a.C. e grandemente apprezzato, in 
Grecia come in Etruria, è oggi considerato il più 
grande dei pittori vascolari greci di età arcaica.

Exechias trattò con grande origi nalità i temi mi-
tologici tradizionali, selezionando singole scene 
che fissò in immagini cariche di tensione o dram-

 2.1.2
La ceramica nell’età 
arcaica

  LA CERAMICA CORINZIA

A partire dal VII secolo a.C., durante l’età ar-

caica, i contatti sempre più frequenti con l’Egit-
to, la Fenicia, la Siria e la Mesopotamia influen-
zarono fortemente lo sviluppo della ceramografia 
greca. Fu soprattutto nella città greca di Corinto, 
già nota in tutto il Mediterraneo per i suoi pre-
gevoli prodotti artigianali, che iniziò a diffondersi 
un nuovo stile decorativo vascolare. La cerami-

ca corinzia, infatti, nonostante sia ancora mol-
to schematica, lascia ampio spazio alla rappre-
sentazione dell’uomo e degli animali, con una 
predilezione per i soggetti di carattere militare, 
come navi da guerra, soldati e cavalieri.

  L’OLPE CHIGI

Fra i numerosi esempi ricordiamo, in particola-
re, la cosiddetta Olpe Chigi [fig. 2.9], realizzata 
a Corinto negli anni 640-630 a.C. ma ritrovata 
in una tomba scavata presso Veio, in Toscana. 
L’olpe era un vaso che ricorda le moderne broc-
che, dal corpo leggermente espanso e il collo ci-
lindrico, usato per attingere e versare liquidi. Per 
le sue numerose scene figurate, l’Olpe Chigi è 
considerato un vero capolavoro dello stile vasco-
lare corinzio. Il registro superiore ospita Schiere 

di opliti (fanti armati di scudo e lancia) pronti 

2.9  

Olpe Chigi, 640-630 a.C. Da Veio. 
Ceramica dipinta, altezza 26,2 
cm. Roma, Museo Nazionale di 
Villa Giulia.

2.10  

Olpe Chigi, particolare.

LE PAROLE

ceramografia
Arte del decorare gli ogget-
ti in ceramica con pitture. 
Dal greco kèramos, ‘argilla’, e 
graphìa, ‘scrittura’.
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  LA KYLIX DI ACHILLE E PATROCLO

Agli inizi del V secolo a.C., e dunque alla fine 

dell’età arcaica, emerse la figura del pittore So-

sia, autore della bellissima Kylix di Achille e 

Patroclo [fig. 2.12]. La kylix era una coppa da 
portata, caratterizzata da un piede piuttosto alto 
e dalla bocca molto larga. Sosia vi dipinse una 
scena in cui Achille cura il braccio ferito di Pa-
troclo, che, seduto sul proprio  scudo, mostra la 
gamba destra di scorcio, ossia piegata e ri volta 
verso lo spettatore. Le figure sono ancora chiuse 
nella semplice linea di contorno: eppure, il dise-
gno raffinatissimo e la perfezione dei modi rie-
scono a suggerire efficaci effetti plastici. I volti, 
dipinti di profilo, per la prima volta non hanno 
gli occhi rappresentati frontalmente. È 
ammirevole il tentativo di rende-
re il sentimento di premuroso 
affetto che legava i due eroi: 
d’al tro canto, il soggetto è 
una pura invenzione di 
Sosia, giacché non ci è 
stato tramandato dalla 
mitologia.

maticità. L’Anfora di Achille e Aiace [fig. 2.11], 
da lui firmata («Exechias mi fece e mi dipinse»), 
presenta la bellissima scena dei due mitici eroi 
omerici che giocano a dadi, in una breve pausa 
della battaglia in corso. I due uomini, curvi sul 
gioco, sono raffigurati di profilo, con le vesti e i 
capelli minutamente decorati, e portano le lan-
ce appoggiate alle spalle. La stilizzazione delle 
figure e la permanenza di alcuni arcaismi, come 
l’occhio frontale, rendono la scena grandiosa e 
solenne; tuttavia, la composizione perfettamente 

equilibrata e l’atteggia-
mento disinvolto dei 

due guerrieri rie-
scono a calare il 
mito nel quoti-
diano.

APPROFONDIMENTI
• Le tipologie dei vasi greci

ONLINE

GUIDA ALLO STUDIO

1 Qual è la scena  
principale dipinta sull’Olpe 
Chigi?
2 Che cosa rappresenta 
l’Anfora di Achille e Aiace? 
3 Quali sono le novità 
formali presentate dalla 
Kylix di Achille e Patroclo?

2.12  

Sosia, Kylix di Achille e Patroclo, 
500 a.C. ca., particolare. 
Ceramica a figure rosse, altezza 
10 cm, diametro della bocca 32 
cm. Berlino, Antikensammlung 
presso gli Staatliche Museen.

 QUESTIONI TECNICHE E ARTISTICHE

La ceramografia 
“a figure nere”  
e “a figure rosse”
La tecnica della ceramografia detta a figure 

nere [fig. 2.13] è così chiamata perché le 

decorazioni, dipinte di nero, risaltano sul 

fondo rossiccio della terracotta. Nelle scene 

(più o meno complesse) rappresentate 

sui vasi, i contorni e i particolari delle 

figure, come le linee della muscolatura, si 

ottenevano raschiando via il colore con una 

punta metallica per far emergere il fondo 

rosso; il disegno veniva poi arricchito con 

tocchi di bianco e di rosso.

La cosiddetta ceramica a figure rosse 

si diffuse alla fine del VI secolo a.C. Era 

ottenuta dipingendo di nero il fondo 

del vaso e lasciando visibile, nelle 

figure principali, il colore rossiccio della 

terracotta. I particolari della decorazione 

erano poi realizzati a pennello,  

uti lizzando il nero e altri colori. La tecnica 

a figure rosse era più raffinata di quella 

a figure nere e consentiva di ottenere 

immagini più dettagliate e maggiori 

effetti chiaroscurali; era però anche molto 

più complessa e richiedeva tempi di 

realizzazione più lunghi: i prodotti finiti 

risultavano quindi più costosi degli altri. Fu 

per questo motivo che la ceramica a figure 

nere non tramontò con l’affermazione di 

quella a figure rosse e che i vasi dipinti 

con questo sistema decorativo più antico 

circolarono fino al II secolo a.C.

Il più importante centro di produzione della 

ceramica a figure rosse fu Atene, dove, 

nel cosiddetto quartiere Ceramico (così 

chiamato per le tante botteghe di ceramisti), 

numerosi laboratori lavoravano per 

soddisfare le richieste del mercato estero.

2.13  

Ergotimos e Kleitias, Vaso François, 570-560 a.C. 
Ceramica a figure nere, altezza 66 cm. Firenze, Museo 
Archeologico.

2.11  

Exechias, Anfora di Achille 
e Aiace, 550-525 a.C. 
Ceramica dipinta a figure 
nere, altezza 61 cm. 
Roma, Museo Etrusco-
Gregoriano.



2_La Grecia60

2.2
La città e il tempio

 2.2.1
La nascita della pòlis
  LE PRIME CITTÀ GRECHE

Secondo la testimonianza dello storico greco 

Tucidide (V sec. a.C.), le prime città greche, 

fondate tra l’XI e il X secolo a.C., sorsero in 

località interne ed elevate, in modo da risultare 

facilmente difendibili dalle incursioni dei pirati. 

Si trattava di piccole cittadelle arroccate, dif-

ficili da raggiungere, sviluppatesi secondo un 

disegno piuttosto confuso. Sulla sommità di 

una collina cinta da mura (in seguito denomi-

nata Acròpoli), sorgeva un grande edificio a più 

vani, dove probabilmente abitava il capo della 

comunità. Intorno si distribuivano le altre case, 

piuttosto piccole e addossate le une alle altre; 

in un labirinto di stradine strette e disordinate, 

esse seguivano la pendenza e le accidentalità 

del terreno. L’agglomerato urbano era comple-

tato da un edificio adibito al culto e da nume-

rosi magazzini dove si conservavano i prodotti 

agricoli.

  LE PÒLEIS

La ripresa economica e culturale dell’VIII secolo 

a.C. determinò in Grecia la nascita della pòlis 

(pl. pòleis), una comunità che si autogoverna-

va, formata da un centro abitato e dalla regione 

circostante, dove sorgevano i villaggi agricoli. 

Quando, prima dell’VIII secolo a.C., il governo 

della città greca era affidato a un re, la pòlis era 

solo la rocca, cioè la ‘città alta’ (Acropoli), dove 

si trovava la residenza del sovrano e dove sorge-

vano gli edifici pubblici più importanti. Dall’VIII 

secolo a.C. in poi, la monarchia fu abolita e la 

pòlis si identificò con la comunità degli uomi-

ni liberi, i cittadini, che possedevano il potere 

decisionale e godevano dei diritti civili e politi-

ci. Tale cambiamento delle condizioni politiche 

comportò alcune importanti trasformazioni ur-

banistiche [fig. 2.14]: l’Acropoli, prima sede del 

governo, si trasformò nel centro religioso della 

pòlis e ospitò i templi dedicati alle divinità più 

2.14  

Ricostruzione della pòlis di Atene [disegno di P. Connolly].

1. Acropoli; 2. Agorà; 3. Asty; 4. Stoà meridionale; 5. Stoà di Zeus; 
6. Stoà reale; 7. Stoà di Hermes; 8. Stoà Pecile.
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1

LE PAROLE

stoà
Nella città greca, la stoà (pl. 
stoài) è un portico di uso 
pubblico di forma rettangola-
re allungata, con uno dei lati 
maggiori costituito da un co-
lonnato che si affacciava su 
una piazza o una via.

colonnato
Lunga serie di colonne, po-
ste alla stessa distanza, che 
sostengono una trabeazio-
ne continua (nell’architettu-
ra greca) o una sequenza di 
archi (nell’architettura tardo-
romana e cristiana).

GUIDA ALLO STUDIO

1 Che cos’erano le pòleis 
e quali erano le loro parti 
principali?
2 Qual è la differenza fra 
acropoli e agorà?

2.16  

Modellino di tempio rinvenuto 
presso l’Heràion di Argo, 725-
700 a.C. Terracotta dipinta, 
altezza 28 cm. Atene, Museo 
Archeologico Nazionale.

importanti. Allo svolgimento delle assemblee 

popolari fu invece destinata l’agorà (pl. agorài), 

piazza pubblica e sede del mercato, che si apri-

va nel nucleo urbano vero e proprio, l’àsty. In 

epoca arcaica, essa fu solitamente occupata da 

diversi edifici; in seguito si preferì liberare l’area 

centrale da statue e costruzioni per circondarla 

di portici, il più importante dei quali era chia-

mato stoà [fig. 2.15].

 2.2.2
Dal mègaron al tempio
  I PRIMI TEMPLI

La storia del tempio greco racconta dell’im-

pegno incessante e progressivo con cui questa 

civiltà migliorò e perfezionò una delle più an-

tiche tipologie architettoniche, inseguendo co-

stantemente l’ideale supremo della perfezione e 

dell’armonia. Sappiamo che durante il Medioevo 

ellenico i riti religiosi si celebrarono all’aperto, 

all’interno di recinti che delimitavano un’area 

sacra dedicata alla divinità. Intorno al VII seco-

lo a.C., invece, si stabilì di collocare la statua 

sacra all’interno di un ambiente chiuso, mentre 

l’altare destinato ai riti collettivi fu lasciato di 

fronte all’entrata.

Di questi primi templi, costruiti in legno e mat-

toni crudi (dunque con materiali facilmente 

deperibili), non ci è rimasta alcuna testimo-

nianza diretta. Certi modellini votivi di terra-

cotta [fig. 2.16] ci hanno comunque permesso 

di ricostruir ne la forma. Essi erano piuttosto 

simili al mègaron miceneo [fig. 1.78 p. 39], cioè 

si presentavano come semplici sale rettangolari 

precedute da un portico e coperte da un tetto 

a due spioventi. Presentavano una sola porta 

di accesso ed erano illuminate da una finestra 

posta in alto sulla facciata.

  IL NÀOS

In una fase successiva, il tempio fu interamen-

te circondato da un colonnato che racchiudeva al 

suo interno anche il portico d’ingresso. Fu così 

che, in età arcaica, si sviluppò la tipologia più 

2.15  

Ricostruzione della Stoà Dipinta 
di Atene [disegno di P. Connolly].
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– è chiamata stilòbate. Il nucleo dell’intero edifi-

cio è rappresentato dalla cella, o nàos, a pianta 

rettangolare, generalmente coperta e spesso divi-

sa in tre navate da due colonnati [fig. 2.18]. Il nàos 

diffusa di tempio greco [fig. 2.17]. L’edificio sorge 

sopra un alto basamento di pietra, normalmente 

a tre livelli, detto crepidòma, la cui superficie su-

periore – ossia il piano su cui poggia il colonnato 

2.19  

Pianta delle principali 
tipologie di templi greci.

Capriate

Statua della divinità

Nàos

Acrotèrio

Frontone

Trabeazione

Colonna

Prònaos

Rampa o scalinata
Crepidòma

Stilòbate

Peristìlio

Perìstasi (colonnato)

Tetto di embrici e coppi

Timpano

4

3

2

1

6

9
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12

13

7
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5

14 15

2.17  

Ricostruzione assonometrica 
di un generico tempio greco 
[disegno di D. Spedaliere].

2.18  

Pianta di un generico tempio 
greco.

Perìstasi

Crepidòma

Nàos

Prònaos

Opistòdomos

Peristìlio

Tempio dìptero

Tempio
pròstilo

Tempio
anfipròstilo

Tempio
in àntis

Tempio
doppiamente

in àntis

Tempio a thòlos

Tempio perìptero

Crepidòma

Stilòbate

Nàos Prònaos

Opistòdomos
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era accessibile e i fedeli potevano visitarlo ma non 

era un luogo di culto pubblico. Esso, infatti, si 

presentava come uno spazio piuttosto angusto ed 

era quasi interamente occupato dalla statua della 

divinità. Il nàos è preceduto da un portico anti-

stante, il pronao (o prònaos, letteralmente, ‘posto 

davanti al nàos’), e presenta sul retro anche un 

secondo portico, detto opistodomo (o anche opi-

stòdomos, letteralmente ‘posto dietro alla stan-

za’), sul quale di norma non si apre un ingresso. 

L’opistodomo, dunque, non ha alcuna funzione 

apparente: nasce dall’esigenza di ottenere un pro-

spetto posteriore uguale alla facciata anteriore del 

tempio, giacché l’edificio era visibile da ogni lato.

  LA PERISTASI

Il nàos è generalmente circondato da un colonna-

to (peristasi) formato da una successione di co-

lonne poste a intervalli regolari. In questo caso, il 

tempio è detto periptero; se le peristasi sono due, 

l’edificio è chiamato diptero [fig. 2.19]. Il tempio 

pseudoperiptero ha semicolonne applicate alle 

pareti della cella ed è dunque dotato di una falsa 

GUIDA ALLO STUDIO

1 Come si è passati dal 
mègaron al tempio greco?
2 Quali sono i principali 
componenti del tempio?

 QUESTIONI TECNICHE E ARTISTICHE

La costruzione 
di un tempio nell’antica 
Grecia

La costruzione di un tempio greco, che 

pure non era un edificio particolarmente 

grande, se confrontato per esempio con 

i templi egizi e mesopotamici, richiedeva 

ugualmente un’organizzazione di 

cantiere straordinaria. I Greci, infatti, non 

utilizzavano malte o leganti e tutti gli 

elementi del tempio erano assemblati a 

incastro e assicurati con tiranti e grappe 

metalliche di vario genere [fig. 2.20]. I 
pezzi, tagliati e sagomati al millimetro per 

eliminare gli spazi delle giunzioni, erano 

sollevati con l’argano e accostati l’uno 

all’altro con l’aiuto di leve; quindi venivano 

legati fra loro da graffature di ferro o di 

bronzo, mentre le giunzioni erano sigillate 

colandovi del metallo fuso. Con questi 

accorgimenti tecnici, i Greci rendevano le 

loro costruzioni resistenti ai terremoti e alle 

ingiurie del tempo.

Le colonne, date le dimensioni, non erano 

monolitiche ma ottenute incastrando uno 

sull’altro pezzi diversi, che prendevano il 

nome di rocchi. Di ogni singolo rocchio, 

considerata la posizione che questo aveva 

nella colonna, si tracciava la circonferenza 

nel banco di calcare o di marmo della 

cava, quindi lo si estraeva scavando in 

trincea sino all’altezza voluta. Per fissare 

fra loro i rocchi si praticavano due fori 

rettangolari al centro delle facce che 

dovevano sovrapporsi e combaciare; in 

essi erano inseriti tasselli di legno duro e 

perni che saldavano i blocchi, mantenuti 

poi stabili dal loro stesso peso. Solo 

quando tutta la colonna era montata gli 

scalpellini vi ricavavano le scanalature.

Al contrario delle colonne, gli architravi 

erano monolitici. Tale vincolo di 

natura statica condizionava non 

poco le lunghezze degli interassi che 

necessariamente dovevano essere 

contenute: in tal senso, è utile notare come 

la scelta di certi rapporti proporzionali che 

governano l’architettura greca non possa 

che risultare legata a questa semplice 

soluzione strutturale trilitica (a piedritti e 

architravi), adottata per i templi più arcaici 

e mai più abbandonata dai Greci, in forza 

del legame con la tradizione e in nome di 

una precisa scelta di natura estetica.

2.20  

Ricostruzione di un particolare della struttura 
architettonica del Partenone di Atene [disegno di M. 
Lambert, 1877].

peristasi, il cui compito è solo quello di decorare i 

prospetti del nàos; il tempio pseudodiptero, in-

vece, è dotato di una peristasi vera e di una falsa: 

presenta, cioè, un solo colonnato e corrispondenti 

semicolonne sulle pareti della cella.

Il tempio è classificabile anche in base al numero 

di colonne che presenta sul prospetto principale: 

è detto tetràstilo con quattro colonne, esàstilo 

con sei, octàstilo con otto e decàstilo con dieci. 

I templi più comuni sono quelli esastili. In epoca 

classica, dopo il V secolo a.C., si stabilì che il 

rapporto fra le colonne frontali e quelle laterali 

doveva essere del doppio più una.

LE PAROLE

grappa, graffatura
Elemento metallico di soste-
gno, di varia forma e dimen-
sione, utilizzato per rinforzare 
o tenere uniti due o più ele-
menti di una costruzione in 
legno o in muratura. Un suo 
sinonimo è “graffatura”.

argano
Macchina che può esercita-
re sforzi verticali oppure oriz-
zontali, usata per sollevare 
carichi o per trascinarli.
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mento della colonna e serve a raccordarla con la 

parte superiore della costruzione. Esso è compo-

sto da un echino, posto immediatamente sulla 

sommità del fusto, e un abaco, un elemento di 

forma molto più semplice su cui si appoggia fi-

sicamente la struttura sovrastante dell’edificio, 

cioè la membratura architettonica orizzontale 

detta trabeazione. Quest’ultima a sua volta è 

divisa in tre parti, che sono denominate, parten-

do dal basso, architrave, fregio e cornice.

  IL TETTO

La trabeazione del tempio sosteneva la copertu-

ra a capanna, ottenuta con una serie di capriate 
triangolari poste in parallelo fra di loro e poggiate 

sui lati lunghi dell’edificio [fig. 2.17 p. 62]; su di esse 

si stendevano un tavolato per lato e il manto di 

copertura, realizzato con embrici e coppi di terra-

cotta. Sui lati corti del tempio, la trabeazione e le 

falde (cioè le due superfici inclinate della coper-

tura) realizzavano uno spazio triangolare, detto 

frontone. Questo era chiuso da una superficie 

muraria triangolare, detta timpano, e ornato 

con sculture in marmo, spesso leggermente stuc-

cate, dipinte e integrate con inserti metallici per 

accentuarne l’effetto naturalistico. Nel linguag-

gio architettonico corrente, i termini “frontone” e 

“timpano” tendono a identificarsi. Ai vertici del 

frontone erano collocati gli acroteri (dal greco 

akrotèrion, ‘sommità’), statue [fig. 2.22] in terra-

cotta o in marmo alle quali era attribuita la fun-

zione simbolica di allontanare il male dall’edificio.

Dei pochi templi greci sopravvissuti a terremoti, 

guerre e distruzioni si conservano, in genere, solo 

parti della peristasi e frammenti di trabeazione. 

Talvolta sono rimasti in piedi anche i frontoni e 

i timpani, raramente le pareti della cella, mai il 

tetto. Le decorazioni scultoree hanno perso la loro 

collocazione originaria e sono conservate (nel mi-

gliore dei casi) nei musei di tutto il mondo. I secoli 

hanno cancellato anche i colori (rosso, giallo, blu) 

con i quali questi edifici erano vivacemente dipin-

ti, con l’intento di evidenziare profili architettonici 

e modanature: una tradizione piuttosto antica ri-

salente alla civiltà minoica [fig. 2.21].

 2.2.3
Le parti del tempio

  LE PARTI DELLA COLONNA

La colonna greca, di norma, è formata da tre 

parti: base, fusto e capitello. La base è compo-

sta, a sua volta, da tre elementi circolari: due a 

forma di grosso disco a profilo convesso semi-

circolare, detti tori, e una modanatura concava, 

detta scozia, nella successione toro-scozia-toro. 

Il fusto è il corpo della colonna ed è scanalato, 

cioè decorato da profondi solchi verticali detti 

scanalature, che hanno la funzione, attraverso 

il gioco delle ombre, di far percepire anche da 

lontano la forma cilindroide della struttura. Il fu-

sto, inoltre, è rastremato verso l’alto, a differen-

za di quello cretese e miceneo che si rastremava 

verso il basso: il diametro di base, in altre parole, 

è maggiore di quello dell’estremità superiore. A 

un terzo della sua altezza, il fusto presenta an-

che un leggerissimo rigonfiamento, detto entasi, 

adottato per eliminare l’illusione ottica che, a di-

stanza, fa apparire più stretta la parte centrale 

della colonna. Il capitello, infine, è il corona-

2.22  

Esempio di acroterio, 
ricostruzione.

LE PAROLE

base
Nel lessico architettonico, i 
termini “base” e “basamen-
to” vengono spesso identifi-
cati ma in realtà indicano 
due elementi differenti. La 
base è la parte inferiore del-
la colonna greco-romana 
sulla quale poggia il fusto. 
Il basamento, invece, è una 
piattaforma che sostiene un 
edificio. Nel tempio greco si 
identifica con il crepidòma.

capriata
Struttura lignea portante dei 
tetti. Presenta una forma 
triangolare ed è costituita da 
due travi inclinate (“puntoni”) 
appoggiate alle estremità e 
collegate da una trave oriz-
zontale (“catena”), la quale 
forma la base del triangolo. 
Talvolta un’ulteriore trave 
verticale, chiamata “mona-
co”, ha una funzione di rin-
forzo e collega il centro della 
catena con il vertice dei due 
puntoni o con altre travi in-
clinate dette “saettoni”.

embrice e coppo
Il manto di copertura degli 
edifici era costituito da tego-
le in laterizio, la cui forma po-
teva essere o piana o curva. 
In particolare, era (ed è anco-
ra oggi) chiamata embrice un 
tipo di tegola a forma di la-
stra trapezoidale dagli orli ri-
alzati; il coppo ha una forma 
semicilindrica. Le coperture 
possono realizzarsi con i soli 
coppi collocati a file parallele 
alterne, concave e convesse 
(a), con i soli embrici (b) op-
pure con embrici e coppi al-
ternati (c).

2.21  

Ricostruzione di alcuni elementi e della policromia del Tempio di 
Athena Aphaia a Egina [china acquerellata di A. Blouet e A. Poirot].

GUIDA ALLO STUDIO

1 Quali sono le parti della colonna greca?
2 Quali sono le parti della trabeazione? 
3 Com’è costituita la copertura del tempio?

a.

b.

c.
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2.23  

Capitello dorico, 500 a.C. ca. 
Paestum (Salerno), Tempio di 
Athena.

2.24  

Schema dell’ordine dorico.

I SITI UNESCO 
• I Templi greci di Paestum 
e Agrigento

ONLINE 2.2.4
I tre ordini 
dell’architettura greca
La sagoma e le decorazioni delle colonne e della 

trabeazione sono in genere sufficienti a far ri-

conoscere quello che viene definito lo “stile” del 

tempio, il cosiddetto ordine architettonico. 

L’ordine è infatti costituito, prima di tutto, dal 

tipo di colonna e dalla sovrastruttura (la trabe-

azione) del colonnato di un tempio. I Greci ne 

elaborarono tre, dorico, ionico e corinzio, con dif-

ferenti caratteristiche formali.

  DORICO

L’ordine dorico [fig. 2.24], il più antico, si diffuse 

nel Peloponneso e nell’Italia ellenizzata. Presenta 

una colonna priva di base che si appoggia di-

rettamente sullo stilòbate. Il fusto è decorato da 

venti scanalature semicilindriche a spigolo vivo 

(ossia accostate l’una all’altra). L’echino del ca-

pitello [fig. 2.23] ha la forma, approssimativa, di 

un catino; l’abaco invece è un parallelepipedo a 

base quadrata, piuttosto basso.

La trabeazione dell’ordine dorico presenta un 

architrave liscio e un fregio diviso da un’alter-

nanza di triglifi e metope. I triglifi sono tavole 

di pietra rettangolari, decorate da quattro sca-

nalature verticali: due di esse, la seconda e la 

terza, sono intere, mentre la prima e la quarta 

sono larghe solo la metà. In tal modo, conside-

rando le due semiscanalature come una sola, se 

ne possono contare in tutto tre, giustificando il 

nome. Le metope, invece, sono lastre quadrate 

che occupano lo spazio fra i triglifi. Nei templi 

più arcaici erano di terracotta dipinta; in segui-

to, come il resto del tempio, furono realizzate in 

pietra o in marmo e di norma decorate a basso-

rilievo. A causa dell’alternanza con i triglifi, le 

decorazioni delle metope dovevano privilegiare 

temi che potessero narrarsi per singoli episodi, 

contenuti nello spazio ristretto di un quadrato. 

Affinché le scene risultassero visibili da lonta-

no, le metope potevano accogliere poche figure 

ed erano prive di sfondo.

Le “forme doriche” hanno subìto nel tempo una 

certa evoluzione; la colonna dorica arcaica, 

per esempio, appare molto più tozza di quella 

classica ed è più rastremata, come a forma di 

bottiglia. La colonna dorica del V secolo a.C., 

invece, ha un fusto quasi cilindrico. Anche il 

profilo dell’echino è cambiato nel tempo: infatti, 
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dispari di colonne nei prospetti (è infatti un 

tempio ennàstilo, con nove colonne sui fronti), 

un prònaos con tre colonne in àntis e, all’in-

terno del nàos, un solo colonnato centrale, in 

parte conservato. Tale colonnato interno è a 

doppio ordine di colonne, con quelle superiori 

più sottili e più basse di quelle inferiori. Invece 

dell’opistòdomos, nella parte posteriore, si tro-

vava l’àdyton, un ambiente chiuso cui si acce-

deva dal nàos. Questa stanza, presente anche 

in altri templi greci in Italia, conservava, pro-

babilmente, il tesoro del tempio. La presenza 

dell’àdyton, il prospetto ennastilo (che obbli-

gava a creare due accessi laterali al nàos) e il 

colonnato unico interno conferiscono al tempio 

un carattere tipicamente arcaico: tali soluzioni 

sarebbero state decisamente abbandonate in 

età classica.

  IONICO

L’ordine ionico [fig. 2.27], quasi contempora-

in età arcaica esso appariva piuttosto espanso e 

rigonfio (e, d’altro canto, si chiama “echino” an-

che lo scheletro del riccio di mare, la cui forma 

è assimilabile a quella di un cuscino), mentre 

a partire dal tardo arcaismo iniziò a subire un 

processo di riduzione e rettificazione, diventan-

do più simile a una tazza.

  IL TEMPIO DI HERA A PAESTUM

Nel sito archeologico di Poseidonia, in Campa-

nia, denominata dai Romani Paestum, si trova 

un importante tempio dorico arcaico: il Tem-

pio di Hera, detto anche Basilica [figg. 2.25-

26]. Edificato intorno al 530 a.C., oggi manca 

dei muri della cella, dei frontoni e, ovviamen-

te, della copertura. Le colonne della peristasi 

presentano un’entasi molto accentuata e una 

marcata rastremazione; l’echino del capitello 

è schiacciato ed espanso e l’abaco piuttosto 

largo. A differenza di altri edifici della stessa 

epoca, il Tempio di Hera presenta un numero 

architrave
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2.25  

Pianta del Tempio di Hera (Basilica) a Paestum (Salerno).

2.26  

Tempio di Hera (Basilica), 530 a.C. Paestum (Salerno).

2.27  

Schema dell’ordine ionico.
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2.29  

Capitello corinzio, IV sec. a.C. Dal 
Tempio di Esculapio a Epidauro. 
Epidauro, Museo.

LE PAROLE

acanto
Pianta perenne assai comune 
nel Mediterraneo, a grandi fo-
glie con lobi spinosi. Usata 
anticamente nelle steli fune-
bri, fu in seguito adottata 
nelle decorazioni di capitelli, 
cornici e altre membrature 
architettoniche.

2.28  

Capitello ionico, VII sec. a.C. 
Dall’Artemision di Efeso. Londra, 
British Museum.

2.30  

Schema dell’ordine corinzio.

neo del dorico, si affermò soprattutto in Asia 

Minore e nelle isole egee. La colonna ionica 

presenta una base; il fusto è decorato da ven-

tiquattro scanalature dagli spigoli smussati, il 

capitello [fig. 2.28] ha un echino decorato da 

ovoli (ornamenti simili a mezze uova) e da due 

grandi volute, un motivo architettonico a spi-

rale. L’abaco è piuttosto sottile e ha un pro-

filo curvilineo. La trabeazione ha l’architrave 

tripartito, ossia diviso da tre fasce orizzontali 

leggermente aggettanti l’una sull’altra; il fre-

gio, continuo e inizialmente liscio, fu in segui-

to decorato a bassorilievi. Per la decorazione 

dei fregi ionici, gli scultori disponevano di uno 

spazio lungo e ininterrotto, congeniale all’idea 

del percorso, e quindi adatto a scene di cortei 

e di processioni.

  CORINZIO

L’ordine corinzio [fig. 2.30], originario, sem-

bra, della città di Corinto – da cui infatti de-
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riva la denominazione –, fu elaborato nel V 

secolo a.C., diffondendosi a partire dal secolo 

successivo. Il corinzio non ebbe grande fortu-

na presso i Greci, che lo consideravano troppo 

ricco e preferivano utilizzarlo negli interni con 

funzione decorativa. Al contrario, fu molto ap-

prezzato dai Romani che ne fecero largo uso. Il 

corinzio condivide con l’ordine ionico la base, 

il fusto della colonna e la trabeazione; i due 

ordini differiscono, in sostanza, soprattutto 

per il capitello [fig. 2.29]. Questo, infatti, ha 

un echino a forma di campana rovesciata, dal-

la decorazione complessa; in basso, presenta 

due corone di foglie stilizzate di acànto, dalle 

quali emergono caulicoli, motivi costituiti da 

steli e viticci avvolti a tortiglioni, ripresi dalle 

volute che sorreggono l’abaco nei quattro an-

goli sporgenti. Altre due volute decorative, co-

ronate da un fiore, riempiono il vuoto lasciato 

sugli assi.
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 2.2.5
Le norme 
proporzionali
In un tempio greco il concetto di ordine ar-

chitettonico non si esaurisce nella descrizio-

ne del capitello o del fregio. L’ordine è, prima 

di tutto, un insieme di regole matematiche 

e geometriche con le quali si può costruire 

un edificio perfettamente controllato nei rap-

porti proporzionali delle sue parti, sia tra di 

loro sia rispetto al tutto. Come indica lo stes-

so nome, esso ha il compito di dare “ordine” 

all’architettura. Secondo i Greci, infatti, la vera 

bellezza di un edificio o di una scultura dipen-

deva soprattutto dai rapporti, dalle misure e 

dall’accordo fra le singole parti. In altre parole, 

era soprattutto mediante la proporzione, cioè 

calcolando i rapporti di un edificio attraverso 

funzioni aritmetiche, che si poteva realizzare 

un’architettura armoniosa.

  IL MODULO

L’unità di misura dell’architettura greca era il 

diametro di base del fusto di una colonna, che co-

stituiva il modulo. La misura del modulo consen-

tiva di calcolare tutte le dimensioni degli elementi 

del tempio. Così, per esempio, la colonna dorica 

arcaica era alta 4 moduli, mentre l’altezza delle 

colonne ionica e corinzia variava da 8 a 10 mo-

duli. Ciò spiega perché la colonna ionica appare 

più snella di quella dorica: a parità di base, essa è 

infatti più alta [fig. 2.34]. In età classica i rapporti 

erano di 1:6 per il dorico, di 1:8 per lo ionico e di 

1:10 per il corinzio. Precisi rapporti matematici le-

gati al modulo, o a suoi sottomultipli, regolavano 

anche l’altezza della trabeazione rispetto a quel-

la delle colonne (che negli edifici classici era un 

terzo, 1:3) e la misura degli interassi, ossia la di-

stanza tra gli assi verticali (pari alla metà, 1:2); e 

ancora la profondità del portico, la larghezza della 

cella, l’altezza del frontone e ogni altra misura.

Dei templi ionici sono rimaste solo poche te-

stimonianze; non si ha che il ricordo, infatti, dei 

grandi monumenti come l’Artemision di Efeso 

[figg. 2.31-32], dedicato ad Artemide (VII sec. a.C.), 

e l’Heràion di Samo, dedicato alla dea Era (VI 

sec. a.C.). Gli esempi ancora esistenti riguarda-

no più che altro piccoli edifici, spesso ricostrui ti 

nei musei, come i cosiddetti “Tesori”, tempietti 

destinati a contenere le offerte dei santuari. Nel 

caso particolare del Tesoro dei Sifni di Delfi [fig. 

2.33], del VI secolo a.C., le colonne della facciata 

sono sostituite da due cariatidi.

2.34  

Ordine dorico, ionico e corinzio a 
confronto.

GUIDA ALLO STUDIO

1 Che cos’è il modulo? 
2 Quali erano i rapporti proporzionali degli ordini 
architettonici greci?

2.31  

Ricostruzione dell’Artemision 
di Efeso, VII sec. a.C., veduta 
prospettica.

2.32  

Ricostruzione dell’Artemision di 
Efeso, VII sec. a.C., pianta.

2.33  

Ricostruzione del Tesoro dei Sifni, 
VI sec. a.C. Delfi, Santuario di 
Apollo.

LE PAROLE

cariatide
Nell’architettura greca talvolta venivano utilizzate delle scul-
ture in sostituzione delle colonne o dei pilastri, per sostene-
re mensole o architravi. Tali sculture, generalmente di donna, 
sono chiamate cariatidi, dal greco kariàtis, ‘donna di Carie’, 
città del Peloponneso. Il corrispondente maschile della cariati-
de è detto telamòne (dal latino telamo) o atlante.

GUIDA ALLO STUDIO

1 Che cos’è l’ordine 
architettonico? 
2 Quali sono le 
caratteristiche del dorico? 
3 Quali sono le 
caratteristiche dello ionico? 
4 Quali sono le 
caratteristiche del corinzio?
















































