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INTRODUCCIÓN. 

Todo aquello que se ofrece a la vista o a la contemplación intelectual, llega a nuestros ojos 
por medio de la imagen. Ella distingue formas, fija contornos y significa cada una de las 
circunstancias o características, naturales o adquiridas, que la distinguen. La imagen nos hace 
averiguar la naturaleza, cualidades y relaciones del objeto, percibiéndolo como distinto a 
todo lo que no es él, es decir, la capacidad de poder diferenciarlo de otros, además, por sus 
situaciones y contrastes nos ofrece una riqueza de sensaciones por las cuales analizamos y 
tomamos conciencia de todo aquello que nos rodea. Toda imagen, cuando las líneas que la 
expresan, guardan una cualidad de equilibrio, organización y unidad, logran esta 
característica en su totalidad, por lo tanto, se puede definir al dibujo como la representación 
gráfica de la imagen. Por las distintas formas que constituyen a la imagen, existen varias 
clases de dibujo: el mecánico por ejemplo, el cual poco pide de atención y raciocinio por su 
lenguaje gráfico tan específico; otros necesitan de una mayor comprensión, porque su 
planteamiento y calidad los ha colocado dentro del término arte. 
 
El arte puede ser entendido como un formato de expresión y conocimiento, contrasta con el 
conocimiento científico, porque la ciencia lleva los fenómenos hacia lo genérico, común y 
esencial a todo lo expresable en leyes y relaciones de origen, con el deseo de introducirnos 
conceptualmente en la realidad, por lo tanto, el científico compara, abstrae y generaliza. Con 
fisonomía de arte analiza la variada y particular individualidad de los mismos fenómenos: el 
artista está al tanto de la rica divergencia del mundo exterior y de su propio mundo interno. 
Como forma de expresión contrasta con la terminología lógica, esto es, con la terminología 
gramatical o matemática. El arte se expresa por medio de la armoniosa combinación de los 
elementos que representan a la imagen. Formas, colores y espacios, en el caso del dibujo y la 
pintura; el volumen, en la escultura; gestos y movimientos, en la danza; las palabras en su 
calidad de imágenes sonoras en el teatro y en forma escrita en la literatura. Estos son 
algunos de los medios con que el artista expresa su visión del mundo y su propia 
personalidad. 
 
El arte siendo una actividad creada por el hombre, desde su origen, es un término de una 
difícil explicación, tenemos a nuestro alcance un amplio número de libros que aportan 
definiciones sobre el concepto, que sin embargo no dejan satisfecha nuestra comprensión de 
lo que es una obra artística. La belleza se ha tomado, desde hace mucho tiempo, como la 
definición más aceptable, pero las diferentes tendencias o estilos artísticos por las cuales el 
ser humano se ha manifestado, han logrado ofrecer una gama más amplia en conceptos que 
nos da a entender que el arte no es precisamente la belleza, sino que también es la 
representación plástica que nos comunica una idea, una realidad, un sentimiento, etc. Así se 
ha planteado como problemática la comprensión del lenguaje gráfico, la educación ha 
enfocado al dibujo, sobre todo en los ciclos primarios, como una asignatura que pone al niño 
en contacto con la imagen, a base de ejercicios y resoluciones geométricas y que hemos 
conocido en la escuela con el nombre de dibujo constructivo. Posteriormente al agregársele 
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al plan de estudios la copia de modelos reales, nace una asignatura más: dibujo de imitación 
o artístico. Así con estos nombres se ha seguido incluyendo en los programas educativos de 
algunos ciclos escolares, sin la coordinación y conexión de éstas con las demás materias. 
 
Los profesores enseñamos con buena fe, fundamentados en aquellos conocimientos y 
principios que nos fueron dados, sin embargo el desarrollo de la Pedagogía ha dado nuevas 
finalidades al dibujo, al cual lo coloca como una actividad específica para la adquisición de 
medios de expresión y de educación artística con el propósito  de lograr aprendizajes 
relevantes, entendiendo a estos como la formulación clara y precisa de los cambios que se 
esperan en los estudiantes, por lo que se puede decir que la educación tiene un lugar muy 
importante dentro de la formación de las cualidades sensibles del individuo. Este concepto 
de educación se ha empezado ha implantar en diferentes talleres de iniciación plástica, 
donde se puede ver satisfactoriamente como los alumnos realizan sus trabajos con una gran 
libertad de imaginación, dejando atrás aquellos ejercicios que simplemente coloreaban bajo 
las indicaciones del profesor o del cuaderno de trabajo. Siempre que sea posible debe 
evitarse la total y simple copia, porque se incurre gravemente a la aniquilación de la aptitud 
creativa de toda persona. 
 
bƻ Ŝǎ ƭŀ ŦƛƴŀƭƛŘŀŘ ŘŜ Ŝǎǘŀ ŜƴǎŜƷŀƴȊŀ ƭŀ ŘŜ ŦƻǊƳŀǊ άŀǊǘƛǎǘŀǎέ Ŝƴ Ŝƭ ǎŜƴǘƛŘƻ ǘǊŀŘƛŎƛƻƴŀƭ ŘŜƭ 
concepto, sino individuos que manifiesten libremente sus emociones e inquietudes y 
desarrollen, por medio del arte, el campo de su imaginación y habilidad creadora. El arte 
debe ser una parte integral del hombre en cada momento de su vida, para enriquecer toda 
su potencia, para ayudarle a sentir, gozar y tener un sentido de la belleza y que pueda 
interpretar a ésta, en la propia y ajena representación, haciendo más grato el mundo que nos 
rodea, logrando una mayor comunicación y una mejor relación con nuestros semejantes. Es 
por ello que este libro no trata de la historia del arte, tampoco incursiona por la enredada 
madeja del pensamiento teórico puro, ni muestrario de formas o enredadas recetas de 
dibujo. Cuando se hace una mención de tipo histórico, teórico o técnico, es siempre en 
relación al tema de interés.  
 
Este libro tiene como propósito fundamental el de presentar un análisis de los conceptos, 
ideas y procedimientos técnicos que hacen posible la realización de una obra gráfica. Es 
importante mencionar que al lado de las herramientas y materiales que inducen a la creación 
artística, los elementos de la composición, así como las técnicas de representación gráfica de 
los objetos que nos rodean, su volumen y su sombra, son los que más invitan al juego de la 
creación, a causa de la multiplicidad de las posibilidades de expresión, de orden y de 
disposición, por lo tanto, el lector que ponga interés adquirirá con los elementos 
compositivos, la adecuada observación y conocimiento de las formas de expresión que el ser 
humano ha utilizado para manifestar la concepción de su mundo, así como, la facilidad en el 
manejo de los instrumentos y materiales que ayudarán a la realización de su propia 
manifestación gráfica. 
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En todas estas formas de expresión el dibujo aparece como el elemento que da inicio a la 
imagen gráfica, por eso, se ha ŜǎŎƻƎƛŘƻ ŎƻƳƻ ǘƝǘǳƭƻ ǇŀǊŀ ŜǎǘŜ ƭƛōǊƻ Ŝƭ ŘŜ άLƴǘǊƻŘǳŎŎƛƽƴ ŀƭ 
ŘƛōǳƧƻ ŀǊǘƝǎǘƛŎƻέΣ Ŝƭ Ŏǳŀƭ ǘƛŜƴŜ ŎƻƳƻ ǇǊƻǇƽǎƛǘƻ ŦǳƴŘŀƳŜƴǘŀƭ Ŝƭ ŘŜ ŘŜ ǎŜǊ ǳƴ ŀǳȄƛƭƛŀǊΣ ǇŀǊŀ 
alumnos y profesores, en la aplicación de los principios básicos del dibujo, siguiendo el orden 
establecido por el programa indicativo de la asignatura de Taller de Expresión Gráfica I, así 
como por el Plan de Estudios del Colegio de Ciencias y Humanidades.  
 
Este libro está dividido en tres unidades. En la primera el alumno conocerá lo que es la 
expresión gráfica y su estrecha vinculación con el arte en general y las artes plásticas en lo 
particular, de tal manera que en las primeras sesiones se dará una especial atención al arte, 
así como a las características y cualidades que distingue a cada manifestación artística, en los 
diferentes momentos de la historia hasta la llamada posmodernidad de las artes, analizando 
en todo momento el proceso comunicativo entre la obra y el espectador, un proceso en el 
cual se  estudia los diferentes usos que le han dado a la imagen, dentro de una realidad 
concreta y cambiante. Este tema no tiene la intención de presentar una pequeña historia del 
arte, sino, más bien, de exponer una selección de la información que podemos encontrar en 
ella con un propósito definido, que es la de comprender las diferentes formas que ha 
encontrado el artista para representar su realidad, como los diferentes sentimientos e ideas 
que han surgido de los movimientos sociales, políticos, económicos, religiosos, entre otros, y 
que ha podido representar a través de la de imagen, siendo ésta un medio de expresión que 
nos permite comprender los argumentos, así como considerar, comprender y valorar lo que 
el artista nos transmite, lo que contribuirá a que el alumno aprenda a realizar un análisis 
crítico de toda obra gráfica, como parte de los valores culturales de una comunidad, en 
particular, o de toda una época, en lo general. Para adquirir el aprendizaje anterior, es 
necesario tener una visión de toda clase de imágenes, conocer toda clase de estilos y los 
propósitos que les dieron origen, todo ello desde un enfoque comunicativo, es decir que es lo 
que el autor desea transmitir. Así, la imagen se convierte en un objeto de conocimiento y 
para llegar a él, como forma de trabajo permanente, el alumno debe establecer relaciones 
entre las diferentes partes de la obra, así como sus particulares significados, interpretar 
aquello que las imágenes nos dicen, a comparar las diferentes formas de lenguaje que 
podemos encontrar en los estilos pictóricos y, sobre todo, a comprender las diferentes 
formas de ver el mundo y expresar su propia visón del mismo. 
 
La segunda unidad tiene como propósito fundamental, el de que el alumno aprenda a 
expresar sus propias ideas por medio de la imagen, es decir, desarrollar el lenguaje por 
medio de la representación, siendo la imagen su instrumento de trabajo, por lo que recibirá 
un curso de iniciación al dibujo, con acentuada orientación artística, en donde el alumno 
comprenderá el proceso de construcción de la forma, ya que es importante considerar que 
sin este apoyo sería difícil la realización de los aspectos prácticos con un óptimo desempeño. 
Para lograr lo anterior el alumno aplicará la técnica del boceto para la representación de la 
forma, utilizando el concepto de claroscuro para lograr su volumetría, así como los recursos 
que nos ofrece  la perspectiva, como método de dibujo. La figura humana, como un 
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elemento que posee volumen y en donde inciden los problemas de luz y sombra, también 
será un elemento de estudio en esta unidad. 
 
Esta unidad también presenta una selección de métodos o técnicas que orientan la 
enseñanza del dibujo, así como el desarrollo de habilidades en la producción de imágenes, 
producto de la observación y de la interpretación. Aquí se aprende a construir significados, 
aplicando no sólo conocimientos y destrezas, también sentimientos y actitudes, aplicando 
principios básicos del proceso comunicativo, es decir, entre lo que se quiere decir y la imagen 
que se construye para expresarlo, la descripción e interpretación de sus partes, los referentes 
que contribuyen a su organización o adecuación visual, así como su estructura e integración.  
 
Finalmente, en la tercera unidad conocerá la composición y los elementos que la integran, 
como parte fundamental del lenguaje iconográfico. A través de ellos, el alumno comprenderá 
las prácticas comunicativas a partir de principios básicos de la semiótica, es decir a través del 
estudio del signo. El origen de las formas y, en particular, sobre la relación que existe entre 
ellas y las cosas que designan. Ferdinand Saussure define a la semiología como la ciencia 
general de todos los sistemas de signos (o de símbolos) gracias a los cuales los hombres se 
comunican entre ellos. Para Umberto Eco, uno de los teóricos actuales más influyentes 
dentro de este campo, la semiótica consta de dos teorías, una se refiere al estudio de los 
códigos y otra de la producción de signos. Por lo tanto, esta unidad tiene el objetivo de 
mostrar que la semiótica es el ámbito privilegiado donde se realiza el análisis de la 
significación de la forma, materia prima fundamental del lenguaje visual. 
 
En la expresión gráfica existe una estrecha relación entre comunicación y semiótica, ya que 
esta última, definida por Morris como la ciencia de la semiosis, determina su área de estudio 
no sólo a los signos y sus significados, sino también a los distintos usos que hacemos de los 
signos, y, muy especialmente, a como nos comunicamos con ellos. 
 
Todos los signos pueden transmitir algo de una manera casual o intencional, es decir, si el 
estímulo es de origen natural o se encuentra dentro de la Naturaleza, es de tipo casual, ya 
que sin intención alguna se presenta y nos transmite algo, por ejemplo, una nube gris en el 
cielo nos significa la proximidad de la lluvia; mientras que, cuando alguien crea una imagen 
para llamar nuestra atención y transmitirnos un mensaje, se dice entonces que es un signo 
intencional. Este tipo de lenguaje intencional es el utilizado como código para la transmisión 
de mensajes en la comunicación gráfica. 
 
Todo esto crea un sistema de signos estéticos que posibilitan la expresión subjetiva, las 
reacciones emotivas ante el mundo y la naturaleza del ser humano, utilizando en ello las tres 
categorías del signo: íconos, índices y símbolos. 
 
En un icono el signo se parece de alguna manera a su objeto, se ve o se oye parecido; en un 
índice, hay un lazo directo entre el signo y su objeto, tienen una conexión o parecido entre el 
signo y el objeto que representa, un símbolo comunica solamente  porque los seres humanos 
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se han puesto de acuerdo en que va a representar algo. Podemos definir entonces, que la 
función del signo consiste en desarrollar un lenguaje gráfico que comunique ideas por medio 
de mensajes. 
 
Podemos concluir, entonces, que la tercera unidad de este libro, tiene la finalidad de hacer 
un estudio de los elementos que forman parte del lenguaje visual, los cuáles están 
organizados en tres grandes áreas, los elementos conceptuales, en donde se analiza al 
formato, al punto, a la línea, el plano y el volumen; los elementos visuales, que se refiere a la 
forma, tamaño, color y textura; y los elementos de relación, que corresponde a los términos 
de dirección, posición, intervalo, ritmo y armonía, simetría y asimetría. 
 
Todos estos elementos son la base para la realización de cualquier tipo de imagen visual, 
para que de esta forma el alumno cuente con los conocimientos necesarios para desarrollar 
en sus propios trabajos una técnica que, unida a la creatividad, le ayude a expresar sus 
sentimientos, ideas, pensamientos en una forma amplia. De esta manera dejará de ser un 
simple observador de esa inmensa cantidad de formas, para convertirse en un activo 
decodificador y productor de mensajes gráficos, gracias a un aprendizaje concreto que le 
ayudará a saber leer los textos no verbales, adquiriendo y comprendiendo con mayor 
claridad la alfabetización de la imagen.  
 
Los ejercicios y problemas gráficos se utilizarán como instrumentos de observación y 
comprobación de las tareas, procesos y productos que muestran el desarrollo de los 
aprendizajes relevantes y de las características que se desea promover en los alumnos, al 
tiempo que participan, mediante su capacidad de observación, comprensión y habilidad 
técnica, en la elaboración e interpretación de lo que se les pide, sin olvidar que la realización 
práctica de los principios que fundamentan la enseñanza del dibujo, se resolverá de acuerdo 
con el orden técnico que es condición del arte, pues por muy simples que parezcan los 
ejercicios o problemas, no dejan de tener importancia en la educación como elementos de 
formación cultural y artística. 
 
El alumno no estará sujeto aquí a una serie de normas que lo obliguen a seguir una 
determinada técnica o estilo de dibujo; tampoco encontrará una lista de fórmulas y 
materiales que lo lleven a la realización mecánica de ejercicios, impidiéndole con esto aplicar 
sus propias ideas y sentimientos. La aplicación de una técnica estará condicionada a las 
características de la idea que se desee expresar; sólo se utilizará como un medio que facilite 
la expresión gráfica de la imagen. 
 
El conocimiento de una técnica implicará diferenciar los instrumentos del dibujo, como el 
lápiz, pluma, pincel, etcétera, para lograr la más variada representación de puntos, líneas, 
formas, tonos y volúmenes, que se enriquecerán con las diferentes posibilidades de 
composición, aplicando términos como ritmo y armonía, equilibrio y proporción, entre otros.  
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De esta manera, el alumno tendrá total libertad para estructurar ideas y expresarlas por los 
medios más adecuados a su habilidad y facultad de comprensión, asesorado por el profesor o 
por este libro en los problemas técnicos y en los conceptos que sean difíciles de aplicar a sus 
propias imágenes. 
 
Todo ello, en un sentido más amplio, es lo que significa la palabra taller, que asociada con las 
de expresión gráfica, nos permite comprender que la labor que se realizará en el salón de 
clases, es la de desarrollar las habilidades y capacidades de comprensión y elaboración de 
mensajes a través de la imagen, adquiriendo no sólo conocimientos sino, lo más importante, 
ponerlos en práctica utilizando razonamientos bien fundamentados, describiendo 
fenómenos, utilizando experiencias, reflexiones sobre hechos o sucesos reales, en síntesis, es 
la aplicación de todos los elementos que la propia información que van reuniendo los 
alumnos les ayuda a construir su propio proceso de comunicación, analizando la relación 
entre emisor, mensaje y receptor.   
 
Este libro evitará que se copien las ideas entre los mismos compañeros, ya que permite el 
desarrollo del conocimiento a través de sugerencias e imágenes gráficas que aparecen en 
cada tema.  
 
El dibujo de imitación tendrá menos importancia que el imaginativo, pues el primero es un 
grave peligro cuando se le toma como la finalidad de la enseñanza, porque la reproducción 
mecánica del más mínimo detalle sólo favorece el desarrollo de la habilidad de representar 
las formas como se ven en la realidad, sin permitir la expresión creativa. Es necesario que se 
comprenda que la copia termina por suprimir lo más importante del ser humano: su libertad 
de manifestarse a sí mismo, a través de la creatividad y la originalidad de sus acciones, que 
contienen, en esencia, sus sentimientos y emociones. 
 
El dibujo artístico lleva en sí el acto creador, por el cual se pueden encontrar los principios 
básicos para comunicar la personalidad que distingue a cada ser humano, ya que no se copia 
la realidad, sino que se interpreta por medio de los ejercicios, realizados con una libre 
imaginación y adecuada técnica. Esto siempre ofrecerá como resultado un trabajo expresivo 
y original. 
 
En la medida en que se vayan resolviendo cada uno de los ejercicios, se encontrarán 
sugerencias para que se realice algo nuevo, lo que fomentará la libertad de imaginación a 
través de procedimientos que no solamente ayudarán a aprender a dibujar, sino también a 
describir y estructurar la forma, representándola creativamente. Los ejemplos gráficos 
fueron elaborados para que, una vez analizados, estimulen las ideas propias y se logre, así, 
una comunicación libre y sincera. La asignatura de Taller de Expresión Gráfica I tiene como 
enfoque didáctico el de considerar que al conocimiento se llega a través de la experiencia y 
de la conjunción entre teoría y práctica mediante el desarrollo de habilidades, uso de 
instrumentos, manejo de materiales y técnicas gráficas.  
 



8 
 

La construcción del conocimiento no estará limitada únicamente a las ideas que se presenten 
en el salón de clases, sino, que también, serán de gran utilidad las visitas a museos, galerías, 
talleres gráficos, espacios publicitarios y a todas aquellas actividades que posibilitan la 
apertura a la información y formación artística. Todo esto reforzará en el alumno su aspecto 
afectivo, es decir, sus pensamientos, ideas y sentimientos, los cuales, ubicados en su 
momento, propician la producción de imágenes creativas que manifiestan los conocimientos 
adquiridos. De esta manera no solamente comprenderá las expresiones artísticas surgidas a 
lo largo de la historia, sino también las suyas propias, el alumno no será un receptor pasivo 
ante la producción abrumadora de imágenes, sino que, además, participará activa y 
críticamente. 
 
Por último, la evaluación, al formar parte integral del proceso educativo, requiere 
continuamente de la verificación de alcances y limitaciones encontrados durante el proceso y 
en la dosificación de tareas. Por lo tanto, esta evaluación tendrá que involucrar tanto al 
alumno como al maestro, con objeto de verificar la participación y compromiso de ambos en 
este proceso y cotejar si los aprendizajes se han llevado a cabo, revisar que actividades de 
aprendizaje se proponen en cada tema, su cotidianidad y su importancia; que materiales e 
instrumentos se necesitan para llevarlos a cabo, así como los procesos que se deben llevar a 
cabo para su realización. Todo ello para llegar a una evaluación lo más concreta posible, ya 
que no existe una sola manera de producir resultados, como las fórmulas que se aplican en 
problemas matemáticos, físicos o químicos, aquí se obtienen resultados subjetivos que nos 
lleva a una constante modificación o adecuación de las etapas del aprendizaje, en donde los 
conocimientos no son importantes por sí mismos, sino como resultado de la práctica 
constante de la construcción y significación del lenguaje gráfico. 
 
En cuanto a la asignación numérica, se considera que la asignatura de Taller de Expresión 
Gráfica I, precisamente por su carácter de taller, debe de contemplar un mayor peso a la 
práctica que a la teoría, por lo que se sugiere otorgarle un 60% a la práctica y un 40% a la 
teoría. El aspecto práctico comprenderá todos los ejercicios, láminas y procesos de bocetaje 
que se realicen durante el curso. El aspecto teórico comprenderá las tareas diarias de 
investigación, la participación del alumno en clase, así como la realización de trabajos 
monográficos, individual y colectivamente, así como contestar en un alto porcentaje las 
pruebas o reactivos que se apliquen durante el curso.   
 
Las normas para evaluar los trabajos realizados durante el curso serán: ORIGINALIDAD, 
CALIDAD, PRESENTACIÓN, LIMPIEZA Y PRECISIÓN, además de cumplir con los propósitos de 
cada unidad y del tema en particular que se haya solicitado en cada ejercicio o tarea. 
 
A continuación presento el desarrollo temático de cada una de ellas, tomando como 
referente el programa indicativo de la asignatura de Taller de Expresión Gráfica I, aprobado 
por el Consejo Técnico del Colegio de Ciencias y Humanidades en el mes de junio del año 
2004. 
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PRIMERA UNIDAD 

 
 LA EXPRESIÓN GRÁFICA EN EL ARTE. 

 
 
PROPÓSITO: 
 
Al finalizar la unidad el alumno: 
 
Ubicará a la asignatura dentro del arte para que entienda la importancia del desarrollo de la 
imagen gráfica. 
 

APRENDIZAJES ESTRATEGIAS TEMÁTICA 

El alumno: 
 
Reconoce las principales 
manifestaciones en las artes 
plásticas y las divisiones en el 
arte para que valore el 
proceso de creación de la 
obra artística. 

El alumno: 
 
Explicará en clase las 
diferencias entre la obra de 
arte, artesanía y producto 
industrial, para distinguir los 
criterios y las normas en la 
apreciación, valoración y 
creación de una obra gráfica 
y artística. 
 
Investigará los principales 
representantes de las 
corrientes pictóricas, e 
interpreta una obra de cada 
uno de ellos, a través de 
visitas a museos, galerías y 
exposiciones, teniendo como 
fundamento los elementos 
teóricos analizados en clase. 
 
Exposición, de parte del 
alumno, de las ideas que 
contribuyan a determinar la 
definición de la Expresión 
Gráfica y su ubicación dentro 
de las artes.  

 
 
Definición e importancia de 
la expresión gráfica. 
 
La expresión gráfica y el arte. 
 
Clasificación de las artes. 
Características de la 
artesanía y productos 
industriales. 
Obra artística. Características 
y elementos de valoración. 
 
Estilos pictóricos. 
 
Características de cada estilo. 
Principales representantes. 
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I.- DEFINICIÓN E IMPORTANCIA DE LA EXPRESIÓN GRÁFICA. 
 

1. 1   La expresión gráfica y el arte. 

 
Desarrollo teórico.- Hoy en día las actividades artísticas no se consideran como un simple 
adorno del ser humano, sino como una parte integral de su personalidad. Cada día el 
conocimiento artístico obtiene una importancia similar a la de las otras materias que forman 
ǇŀǊǘŜ ŘŜ ƭƻǎ ǇǊƻƎǊŀƳŀǎ ŘŜ ŜŘǳŎŀŎƛƽƴ Ŝƴ ǘƻŘƻǎ ƭƻǎ ƴƛǾŜƭŜǎΣ ŘŜǎŘŜ Ŝƭ άƧŀǊŘƝƴ ŘŜ ƴƛƷƻǎέ Ƙŀǎǘŀ ƭŀ 
enseñanza superior. Es importante señalar que es necesario tener conocimientos de 
psicología, física, matemáticas, estética, historia y otras que por su relación nos ayudan a 
comprender los principales fundamentos del dibujo. La historia nos ayuda a comprender los 
motivos sociales, políticos, económicos y filosóficos que dieron origen a los diversos estilos 
artísticos; las matemáticas nos explican los principios básicos de la proporción y el ritmo, que 
representan las partes fundamentales de la composición; la física nos permite comprender el 
fenómeno óptico del color ante el cual el individuo reacciona de manera individual y 
colectiva, comportamiento que es estudiado por la psicología y utilizada eficazmente por la 
publicidad; la estética nos ofrece la posibilidad de analizar el concepto de belleza y la actitud 
que toma el ser humano ante la obra artística. 
 
Todo esto nos demuestra que en la enseñanza del dibujo la pedagogía exige resultados 
concretos, que el alumno no solamente encuentre en el lenguaje gráfico el medio que le 
permita expresar sus ideas y emociones sino, además, la posibilidad de poder adquirir 
conocimientos que pueda reforzar y enriquecer con lo aprendido en otras asignaturas, lo cual 
le ayudará a comprender el mundo que le rodea, integrándose a él de una manera más 
participativa. A partir de estas consideraciones, la enseñanza de las actividades artísticas ya 
no se agrupan, como antes, bajo el nombre de artes plásticas. Actualmente su campo abarca 
el estudio de la imagen visual plástica; una imagen que va de la tarjeta de visita a la portada 
de un libro; del folleto de propaganda al cartel publicitario; de la imagen comercial al rótulo; 
del envase comercial de los productos al anuncio de grandes dimensiones que observamos 
en lo alto de los edificios; del dibujo de inspiración o de estudio a la pintura y grabado 
creativo, producto de la sensibilidad y facultad estética e intelectual de todo ser humano. Es 
por todas estas características que hoy encontramos como estudios profesionales en varias 
universidades, las licenciaturas en Artes Visuales, Diseño y Comunicación Visual y Diseño 
Gráfico, cuya diferencia está en el enfoque artístico o comercial que se le da a cada una. 
 
Sin embargo, en todas estas expresiones aparece el dibujo como el elemento para iniciar 
cualquier imagen gráfico ς plástica. Es por todo esto que podemos definir al Taller de 
Expresión Gráfica como la materia que estudia la comunicación de ideas por medio de figuras 
en una superficie plana. Al dibujar, lo que hacemos es dar forma a nuestras ideas o 
sentimientos por medio de líneas, tonos o colores. 
La importancia del dibujo está en relación con la función concreta en la cual participamos. 
Estudiamos los estilos y las formas de realizar las imágenes que nos presentan algo concreto. 
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Los planos arquitectónicos, por ejemplo, nos sirven para conocer las proporciones reales que 
la construcción de una casa ocupará en un determinado terreno; un plano de la ciudad nos 
permite conocer la situación o localización de una calle, una colonia o los límites de la misma. 
 
De igual importancia resultan los dibujos artísticos, imágenes de las cuales se podría pensar 
que no tienen una función concreta como los primeros. Pareciera que si estos dibujos jamás 
se hubieran hecho, la humanidad nada habría perdido. Se podría pensar que estos trabajos 
tienen como única finalidad ser un simple adorno que podemos enmarcar y colgar en una 
pared de nuestra casa u oficina. 
 
Sin embargo, esta actividad tan natural en todo ser humano se debe  al deseo de conservar, 
sentimental o ideológicamente, todo aquello que nos permite apreciar la imagen estética o 
aquello que nos comunica el desarrollo del hombre en diferentes sitios, épocas o momentos 
históricos; es por todo esto que al colocar un cuadro en la pared, es con el deseo de hacer 
más significativo el lugar en el que pasamos parte de nuestra vida. De igual manera se 
colocan ilustraciones en los libros, revistas y periódicos, para explicar mejor la información o 
para hacer más interesante la lectura. 
 
También en museos y centros culturales se encuentra una amplia y variada exposición de 
dibujos, pinturas y grabados, cuya finalidad es la de mostrar las experiencias obtenidas por 
una colectividad respecto a la época que le ha correspondido vivir social, política, económica, 
técnica y artísticamente. Las obras de arte guardadas celosamente en los museos nos 
permiten apreciar y tener un sentido de la creación estética, contribuyendo a una mayor 
comprensión del mundo que nos rodea y, así, tener mejor comunicación con nuestros 
semejantes. 
 
 
 
Clasificación de las artes. 
 
 
Desarrollo teórico.- La expresión gráfica, como ya se ha mencionado en líneas anteriores, es 
el medio por el cual el ser humano manifiesta sus emociones y sentimientos, es decir se 
manifiesta a él mismo. Esta actividad tan natural en todo individuo está enmarcada en un 
concepto tan fácil de decir pero muy difícil de explicar, el arte. 
 
Arte es una palabra que tiene un gran número de interpretaciones o definiciones. Sus 
orígenes algunos historiadores lo ubican desde la aparición del ser humano, en la pintura 
rupestre, sin embargo, otros lo consideran a partir de las grandes civilizaciones, como los 
egipcios. 
 



12 
 

En cada época o cultura se ha desarrollado una idea de lo que significa la palabra arte, para 
Platón άŜǊŀ ŀǉǳŜƭƭŀ ŘŜǎǘǊŜȊŀ Ƴŀƴǳŀƭ ƻ ƛƴǘŜƭŜŎǘǳŀƭ ǉǳŜ ǊŜǉǳŜǊƝŀ ŎƛŜǊǘŀ ƘŀōƛƭƛŘŀŘ ȅ ŎƻƴƻŎƛƳƛŜƴǘƻ ŀ Ŧƛƴ 
de producir algo...... 
 
Aristóteles mantiene la idea platónica del arte como imitación, ya sea de la naturaleza o de 
ŀŎƻƴǘŜŎƛƳƛŜƴǘƻǎ ƘǳƳŀƴƻǎέΦ1 

 
ά9ƭ ǊŀǎƎƻ Řistintivo del arte es que produce belleza. (Platón y L. B. Alberti). Está bien siempre que nos 
refiramos al arte clásico, pero no al gótico o barroco o al s. XX. Esta definición era  demasiado amplia 
o demasiado restringida. 
 
El rasgo distintivo del arte es que representa, o reproduce, la realidad. (Sócrates y Leonardo). El 
resultado de esta definición, en un tiempo tan popular, no es ahora  más que una reliquia de la 
historia. 
 
El rasgo distintivo del arte es la creación de formas. (Aristóteles, Bell, Fry ȅ ²ƛǘƪƛŜǿƛŎȊύ άǉǳƛŜǊŜ ŘŜŎƛǊ ƭƻ 
ƳƛǎƳƻ ǉǳŜ ŎƻƴǎǘǊǳƛǊ ŦƻǊƳŀǎέΦ 9ǎǘŀ ŘŜŦƛƴƛŎƛƽƴ Ŝǎ ƭŀ Ƴłǎ ƳƻŘŜǊƴŀΦ [ŀ ŦƻǊƳŀ ŘŜ ƭŀǎ ƻōǊŀǎ ŘŜ ŀǊǘŜ ƴƻ 
tiene porque ser la pura forma: puede ser funcional o figurativa. 
 
El rasgo distintivo del arte es la expresión (intención del artista). Benedetto Croce y Kandinsky. 
 
El rasgo distintivo del arte es que éste produce la experiencia estética (efecto del receptor). El término 
άŜȄǇŜǊƛŜƴŎƛŀ ŜǎǘŞǘƛŎŀέ Ŝǎ ŀƳōƛƎǳƻΦ 
 
El rasgo distintivo del arte es que produce un choque. Henri Bergson. No aplicable al arte clásico. 
Función: impresionar. 
 
9Ǌƴǎǘ /ŀǎǎƛǊŜǊ ȅ {ǳǎŀƴ YΦ [ŀƴƎŜǊΥ άŜƭ ŀǊǘŜ Ŝǎ Ŝƴ ŜŦŜŎǘƻ ƭŀ ŎǊŜŀŎƛƽƴ ŘŜ ƭŀ ŦƻǊƳŀΣ ǇŜǊƻ ŘŜ ǳƴ ǘƛǇƻ ŜǎǇŜŎƛŀƭΣ 
ŘŜ ǘƻŘŀǎ ƭŀǎ ŦƻǊƳŀǎ ǉǳŜ ǎƛƳōƻƭƛȊŀƴ ŜƳƻŎƛƻƴŜǎ ƘǳƳŀƴŀǎέΧΦ 
 
El arte no sólo adopta formas diferentes según las épocas, países y culturas; desempeña también 
ŦǳƴŎƛƻƴŜǎ ŘƛŦŜǊŜƴǘŜǎΦ {ǳǊƎŜ ŘŜ ƳƻǘƛǾƻǎ ŘƛŦŜǊŜƴǘŜǎ ȅ ǎŀǘƛǎŦŀŎŜ ƴŜŎŜǎƛŘŀŘŜǎ ŘƛŦŜǊŜƴǘŜǎέΦ2 

 
Como se podrá observar en las líneas anteriores, no hay una definición del arte que podamos 
aplicar a todas las épocas o todos los estilos, existen muchas ideas, aquí sólo he citado 
algunas de ellas.  
 
Esta dificultad de poder definir al arte se hizo mayor a partir del siglo XVIII, donde se empezó 
a dividir a las diferentes actividades artísticas en dos categorías, en una de ellas se agruparon 
aquellas en donde se tomaba al arte como un valor estético, en la otra sólo las que tenían un 
valor utilitario, así de esta forma nacen los términos Bellas Artes y Artes Decorativas. 
 
Las Bellas Artes a su vez se dividen en: 

                                                      
1 www.cibernous.com/glosario/alaz/estetica.html 
2 www.tepatoken.com/html/artes/arteconcepto.htm 
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Música.- Un lenguaje que se expresa por medio de la combinación de sonidos que se 
plasman en el tiempo, es decir, su existencia perdura mientras se ejecuta el instrumento. 
Algunos mencionan las partituras, no hay que olvidar que esas imágenes ς de puntos y líneas 
-  pertenecen a la expresión gráfica. 
 
 
Danza.- Las ideas se expresan a través de los movimientos corporales que están organizados 
en un orden de ritmo y armonía que llevan a la exaltación estética del cuerpo humano. Al 
igual que el vocabulario también existe un alfabeto de movimientos preestablecidos que 
expresan emociones, sentimientos o ideas en la narración de una historia, en una ceremonia 
ritual o en un acto festivo. 
 
 
Arquitectura.- Al construir su casa, el hombre determina su voluntad de afirmarse a la vida y 
su deseo de rodearse de las cosas que le dan el valor y la razón de su existencia. En su casa 
proyecta su personalidad y su concepción del mundo, tanto como en la ciudad se expresa el 
carácter social, la personalidad colectiva, el sentido propio de la cultura que en ella se 
desarrolla. En todo ello intervienen, como elementos de este lenguaje, el orden y 
características de las líneas, planos, volúmenes, texturas y colores que ofrecen los materiales 
usados en este medio. 
 
 
Escultura.- Considerado como el arte de representar las ideas por medio de formas 
tridimensionales. Comprende la figura suelta (completa), de bulto, de alto y bajo relieve. Las 
técnicas más representativas son el modelado, la talla, el vaciado o fundición y la 
construcción. La escultura ha sido un medio por el cual hemos podido conocer y comprender 
civilizaciones tan antiguas como los egipcios, griegos y romanos. También ha sido parte 
importante en la arquitectura, como las catedrales góticas; en la América Colonial se llenaron 
de santos y vírgenes; en Francia en su imagen cortesana y secular; hasta las tendencias 
modernas que son variadas y libres. 
 
 
Grabado.- Que consiste en los métodos o procedimientos para reproducir las imágenes por 
incisión sobre una superficie plana, que algunos historiadores llaman estampa. El arte de 
grabar planchas para imprimir utilizando gurbias y madera es el más antiguo, así lo 
demuestran algunos estampados chinos. En Europa, antes de la Edad Media, sobresalieron 
estampados en tela, sin embargo, en 1440, con Juan Gutenberg, se inició la impresión en 
papel, dando origen al desarrollo de la comunicación gráfica. 
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Pintura.- Desde su aparición, el hombre se ha interesado más en la representación plástica 
de la forma que en una simple interpretación visual. Desde las primeras civilizaciones el 
hombre ha encontrado en sí mismo la forma más tangible del concepto de belleza, que 
podemos encontrar en la proporción y la simetría y que a través de sus movimientos se 
puede representar un  ideal. Con el paso de los años, y de los estilos,  se ha desarrollado un 
vasto campo de representación pictórica, con sus luces y matices, sus colores y ambientes, 
interpretando a la realidad a través de la ordenación y la armonía, que rechaza la copia y 
reclama su idealización. 
 
 
Literatura.- Es el lenguaje que expresa las ideas y los sentimientos por medio de la palabra, 
como la literatura refleja la vida real es lógico que aparezcan diferentes géneros y estilos en 
el arte de escribir, como la epopeya, o poesía épica tradicional, en la que se narran hechos 
gloriosos de héroes y de grandes guerreros, narraciones realizadas en verso. En el desarrollo 
de la humanidad han sucedido una serie de transformaciones esenciales en el quehacer 
literario, dando un nuevo modo de pensar y de entender el destino del hombre, pero, 
además de todo esto, han surgido nuevas formas de vida  que han ejercido una gran 
influencia en las obras literarias, dándole a la sociedad una fisonomía propia. 
 
 
 
Artes Decorativas. 
 
También llamadas artes menores o aplicadas, son aquellas que tienen como finalidad el 
embellecimiento de los objetos destinados a fines prácticos, es decir, a la decoración. Sin 
embargo, a pesar de emplear el concepto utilitario, existe una amplia y variada cantidad de 
obras que produceƴ ǳƴŀ ƎǊŀƴ ŜƳƻŎƛƽƴ ȅ ǎǳǎŎƛǘŀƴ ƭƻ ǉǳŜ ƭƻǎ ǘŜƽǊƛŎƻǎ ƭƭŀƳŀƴ Ŝƭ άƎƻŎŜ 
ŜǎǘŞǘƛŎƻέΣ ǇƻǊ ƭƻ ǉǳŜ ǇƻŘŜƳƻǎ ŀǇǊŜŎƛŀǊ ǉǳŜ ƭŀ ōŜƭƭŜȊŀ ǘƛŜƴŜ ƳǳŎƘŀǎ ŦƻǊƳŀǎ ŘŜ ŀǇŀǊŜŎŜǊ ŀƴǘŜ 
nuestros sentidos. Entre las artes decorativas más sobresalientes podemos mencionar a la 
cerámica, el hierro forjado, el repujado, el vitral, el tapiz y otras más que podemos 
denominar como artes menores, las cuáles nos llevaría bastante espacio para mencionar las 
características que las distinguen, así como su importancia como objetos que han dejado una 
huella profunda en la historia de la humanidad. 
 
 
 
 
Características de la artesanía y productos industriales. 
 
 
Desarrollo teórico.- Antes del Renacimiento no existían categorías de arte; arte y artesanía 
son clasificaciones que surgieron a partir de los movimientos sociales producto del desarrollo 
económico europeo que dieron origen al capitalismo, de acuerdo a la visión de Marx. 
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A partir de esta conflictiva división entre arte y artesanía, surgen nuevos conceptos sobre los 
términos arte, obra de arte y artista. Conceptos que le dan un diferente valor a la producción 
artística, poniendo como requisito para ser considerado como arte que dicha obra deberá ser 
ante todo original, además única e irrepetible. 
 
Por lo que de acuerdo a estas características podemos dividir la producción artística en: 
 
Bellas  - Utilitarias 
Puras  - Compuestas 
Mayores - Menores 
Expresivas - Decorativas 
 
 
Por todo lo anterior, es difícil poder determinar una sola idea de la palabra arte, cada época 
tiene su propio concepto y por lo tanto su propia y particular producción artística, los 
historiadores le han dado un nombre ς estilo - a cada época, otorgándole además una fecha 
de inicio y de terminación, procesos que analizaremos más adelante.  
 
La profunda diferencia o confusión entre arte y artesanía, surge de las distintas definiciones 
que le han dado a la palabra arte, entre ellas podemos encontrar la siguiente: 
άLa Real Academia Española dice que arte es "la virtud, disposición y habilidad para hacer alguna 
cosa. Acto o facultad mediante los cuales, valiéndose de la materia, de la imagen o del sonido, imita o 
expresa el hombre lo material o lo inmaterial, y crea copiando o fantaseando. Conjunto de preceptos y 
reglas necesarios para hacer bien alguna cosa. Cautela, maña, astucia". 
Esta definición, bastante pobre para mis exigencias, abarca dos ideas:  
1) arte es una técnica para obtener un resultado y  
2) es una copia o una fantasía sobre algo material o inmaterial.  
El problema de esta definición es que se limita a copiar o a fantasear, ignorando la percepción 
emocional o la experiencia contemplativa.  
Diccionarios en otros idiomas son más abarcativos, y designan como arte: El ordenamiento 
estéticamente bello y pleno de significado de un grupo de elementos, tales como palabras, sonidos, 
colores, formas, etc. Todo sistema de principios y métodos que habilitan para el desempeño exitoso en 
cualquier actividad humana. Habilidad, destreza, capacidad de hacer. 
Todo artesano se plantea en algún momento si lo que está haciendo es arte, a la vez que se debate 
entre la duda de si será arte o artesanía. Quizá el piense que su trabajo sea una obra de arte, pero la 
gente lo elogia como artesanía. O piense que sus obras son artesanías, pero la gente las llama 
manualidades. O más raramente piense que su obra es una artesanía, pero la gente las llama 
ŀǊǘƝǎǘƛŎŀǎέΦ3 

¢ƻǊǊŜǎ aƛŎƘǵŀΣ Ŝƴ ǎǳ ŀǊǘƝŎǳƭƻ  ά!ǊǘŜΣ ŀǊǘŜǎŀƴƝŀ ȅ ŀǊǘŜ ǇƻǇǳƭŀǊέ4, menciona que ά[ŀǎ ŎƻƳǇƭŜƧŀǎ 
distinciones entre arte y artesanía no existieron antes del Renacimiento. Fueron producto de la 

                                                      
3 www.arteytecnica.com.ar/jorgelupin/htm/arteartesaniamanualidad/arte3marcotexto_es.htm 
4 Torres Mich¼a, Armando. ñLas artes y la escuelaò. Vol. II, No. 5, julio, 1985. ENAP, UNAM. México.     
Pág 19. 
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evolución económica europea a partir del surgimiento del capitalismo. En la forma de organización 
social precapitalista no existió la división entre arte culto y arte popular. Es a partir de que el arte se 
convierte en mercancía cuando surgen las divisiones de arte burgués o culto y el arte de las mayorías 
ƻ ǇƻǇǳƭŀǊέΦ 

 
Más adelante en el mismo artículo, el autor menciona que άƭŀ ŘƛǎǘƛƴŎƛƽƴ ŜƴǘǊŜ ŀǊǘŜΣ ŀǊǘŜǎŀƴƝŀ ȅ 
arte popular está determinada por los criterios histórico ς sociales con las que se juzga la obra creada. 
La sociedad a la que pertenecen esos objetos tiene establecidos los criterios de lo que se considera 
ŀǊǘŜǎŀƴŀƭ ȅκƻ ŀǊǘƝǎǘƛŎƻ Ŝƴ ŦƻǊƳŀ ŎƻƴǘǳƴŘŜƴǘŜέ5.  

 
Obra artística. Características y elementos de valoración. 
 
 
Desarrollo teórico.- La obra artística tiene valor social por sí misma. El artista elabora su obra 
para sentirla él mismo, buscando la manera de transformar sus emociones, sentimientos e 
ideas, en formas y colores que le ofrecen el dibujo, la pintura y el grabado. El artista es capaz 
de producir en otras personas, a través de su obra, sentimientos similares a los que él vive al 
realizarla; imprime en ella su sello muy particular de creatividad y de originalidad que la 
distingue, ya que la obra muestra las emociones o las ideas que el artista plasmó y que son 
reproducidos en el espectador; este al apreciar la riqueza de las líneas, formas y colores, 
fortalece su sentido del gusto y su sensibilidad por todo aquello que le rodea y le da el valor y 
la importancia correspondientes. 
 
El arte es, en cualquiera de sus manifestaciones, una actividad que motiva en el individuo el 
desarrollo de sus facultades expresivas y su sentido de apreciación; propicia mayor 
creatividad y buen gusto en las acciones significativas que llenan su vida cotidiana, tanto en 
el trabajo como en el hogar o en la escuela, o en donde quiera que su personalidad se 
manifieste. Por ello se ha dado tanta importancia a las obras artísticas, muchas de las cuales 
se exhiben hoy en majestuosos museos en todo el mundo, otras se reproducen a través de 
libros, revistas, carteles o fotografías. 
El artista se deja llevar por la sinceridad de sus sentimientos y experimenta con todo lo nuevo 
que se produce en su vida, sin ninguna influencia extraña y sin que esto lo convierta en un 
ser pasivo o indiferente que no comprende ni se emociona con lo que sucede a su alrededor. 
El verdadero artista transmite su propia versión de los hechos sobresalientes que suceden en 
su existencia o de los que están presentes sólo en su imaginación, en forma de un sueño 
fantástico que ofrece al espectador imágenes distintas a las que conoce y que lo invitan a la 
contemplación y al goce estético. 
 
La obra artística tiene, así, una influencia sobre el ser humano. Lo lleva a la sugestión, a la 
formación de nuevas ideas, emociones y pensamientos; lo transporta a un mundo distinto. La 
sugestión es una fuerza que siempre está presente en nuestra vida; nos hace experimentar 
emociones nunca antes sentidas. 

                                                      
5 Idem. Pág. 22 
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1. 2 Estilos pictóricos. 

           
 
Características de cada estilo y principales representantes. 
 
 
Desarrollo teórico.- Las obras de arte no son producto de un mundo ajeno a nosotros, al 
contrario, son el resultado de todo lo que sucede alrededor del pintor, por lo que es 
importante conocer los motivos que dieron origen a cada uno de los estilos, y por 
consecuencia conoceremos la historia del ser humano, una historia que lleva miles de años 
desarrollándose, por lo cual es difícil explicar en unas cuantas líneas todos los aspectos 
sociales, políticos, económicos, religiosos y culturales que han intervenido en los diferentes 
momentos pictóricos, por lo que trataré de mencionar los más relevantes. 
 
Arte Prehistórico.- Tal vez el suceso más importante del paleolítico sean las pinturas 
realizadas en las cavernas, principalmente las de Altamira, donde las imágenes encontradas 
nos hacen pensar que el ser humano tenía un sentido de la belleza, figura 1, sin embargo no 
existen bases para poder afirmarlo. No hay que olvidar que el alimento, la casa y el vestido 
fueron, y han sido, necesidades materiales del hombre, sin embargo, el expresarse también 
ha sido parte de su existencia. Podemos pensar que primero fue la imagen y después la 
palabra, por lo tanto, se utilizaron como una forma de comunicación, en este caso tampoco 
hay elementos para poder afirmarlo. Lo que algunos historiadores han dicho sobre estas 
representaciones gráficas, es que el hombre primitivo le daba un poder fantástico a sus ritos 
de caza, άŀ ƭƻǎ ŀƴƛƳŀƭŜǎ ǇƛƴǘŀŘƻǎ ǎŜ ƭŜǎ ƘŜǊƝŀ Ŏƻƴ ŀǊƳŀǎ ǇŀǊŀ ǉǳŜ ƳłƎƛŎŀƳŜƴǘŜ ŦǳŜǊŀ más fácil 

ŎŀǇǘǳǊŀǊƭƻǎ Ŝƴ ƭŀ ǊŜŀƭƛŘŀŘέ.6 
 

                                                      
6 Enciclopedia UTEHA. Montaner y Simón, S. A. Editores. Barcelona. Tomo II, pág.567. 
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                    Fig. 1  
Más imágenes en http://rsta.pucmm.edu.do/biblioteca/pinacoteca/arte%20prehistorico/prehistoria.htm 

 
 
Arte Antiguo.- Los egipcios (3200 A. C.). Además de los jeroglíficos en las tumbas de los 
faraones se han encontrado pinturas que narran escenas de carros de combate jalados por 
bellísimos caballos, barcos navegando las aguas del Nilo, o  imágenes de mujeres y hombres 
que representaban a sus dioses y faraones con un delicado trazo en su más refinada 
expresión, figura 2. 
 
                          Figura 2 

 
Más imágenes en www.taller54.com/arteegipcio.htm 

 
Los griegos (700 A. C.). Las obras artísticas que dan muestra de esta gran cultura las podemos 
encontrar en pinturas en vasos. Algunas de estas imágenes muestran hechos mitológicos o 
escenas de la vida común. Es notable la particular forma de representar a la figura humana, 
casi siempre de perfil, figura 3 y 4. 
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      Fig. 3                                               Fig. 4 

  
Más imágenes en http://thales.cica.es/rd/Recursos/rd98/HisArtLit/01/artegr.htm 

 

 
Los romanos en la construcción de sus imponentes palacios utilizaban como adornos pinturas 
hechas con pequeños mosaicos, de pastas vítreas y lapislázuli, en donde lograban efectos de 
claroscuro y de luminosidad superiores a los que ofrecían los murales hechos con tierras de 
colores, figura 5 y 6. 
 
           Fig. 5                                                                       Fig. 6 

  
Más imágenes en http://www.cossio.net/actividades/pinacoteca/p_02_03/pintura_romana.htm 

 
Arte Paleocristiano.- Desarrollado en los cement erios cristianos, llamados catacumbas, en 
los siglos II a IV, D. C., el cual consistía en llenar las paredes de las capillas o nichos con 
imágenes que representaban escenas del Antiguo Testamento, figura 7 y 8. άLas catacumbas 
no sólo fueron lugares de enterramiento sino, también, de reunión y enseñanza cristiana. La 
disposición de los nichos excavados en las paredes subterráneas dejaban espacios libres para altares y 

cátedras, y aquí es donde se encuentra la primitiva pintura cristianaέ7. 
 

                                                      
7 http://pastranec.net/arte/clasico/ppalcris.htm 

http://thales.cica.es/rd/Recursos/rd98/HisArtLit/01/artegr.htm
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      Fig. 7                                             Fig. 8 

  
Más imágenes en www.si-educa.net/basico/ficha229.html 

 
Arte Bizantino.- Exaltaba la divinidad de los seres supremos, figura 9 y 10. Entre las obras 
pictóricas más importantes se encuentran la figura majestuosa del Señor, la coronación de la 
Virgen María, la representación simbólica de bellos animales o escenas de la Biblia. 
 
            Fig. 9                                                           Fig. 10 

  
Ver más imágenes en www.arteguias.com/bizantino.htm 

 
 
Arte Precolombino.- Los orígenes de las manifestaciones artísticas no son exclusivamente del 
antiguo continente europeo, también podemos encontrar en América vestigios de 
importantes y grandes civilizaciones, como las pinturas al fresco del arte tolteca o de los 
mayas, figura 11. Estas culturas tenían un dominio de los conceptos de la composición, como 
la simetría, la armonía de sus formas y de sus colores, los cuales tenían  una gama de tonos 
bastante extensa, mayor que la que podemos encontrar en los egipcios, su riqueza cromática 
era tal que se pueden observar distintos tipos de rojos.  
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                           Fig. 11 

 
Ver más imágenes en http://mexico.udg.mx/historia/precolombinas/maya/escultura.html 
 
 

Arte Románico.- (siglos XI al XIII). Esta época se distingue principalmente por la vida cultural 
desarrollada en los monasterios, sus moradores eran los únicos que se dedicaban a la 
elaboración de los trabajos artísticos, mientras que fuera de sus paredes la vida era ordinaria, 
dedicada al campo, a los oficios, a la guerra o al pillaje. Las obras pictóricas, por ser realizadas 
por los monjes, representaban pasajes de los evangelios y hechos de los santos, figuras 12 y 
13. 
  
    Fig. 12                                        Fig. 13 

  
Más imágenes en www.taller54.com/arteromanico.htm 

 
 

Arte Gótico.- (1300 D. C.). Existe un cambio bastante grande entre el románico y el gótico, en 
el primero la figura de Dios es la imagen de lo sobrehumano, de lo omnipotente, seres que 
solo viven en la inmensidad de las alturas. En el segundo se resalta la figura de Jesús, un 
hombre que sufre y que goza al igual que todo ser humano, aunque en los cuadros aparece  
como un ser especial, sin embargo, es real. La Virgen María se le representa como una madre 
que vive la alegría de ver nacer a su hijo, pero que se consume en el dolor al verlo morir en la 

http://mexico.udg.mx/historia/precolombinas/maya/escultura.html
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cruz. Los pintores más representativos de este estilo fueron Giotto, figura 14 y 15, Cimabue y 
Duccio. 
         Fig. 14                                                      Fig. 15 

  
Ver más imágenes en www.taller54.com/go.htm 

 
Renacimiento.- (siglos XV ς XVI). Esta época es una de las más importantes de la historia del 
hombre, un ser que deja de preocuparse por encontrar la salvación de su alma, como único 
motivo de su vida, y busca gozar de los dones y de la belleza de todo aquello que formaba su 
mundo, así como de comprender los hechos naturales que sucedían en su ambiente. Renace 
el hombre sensitivo y racional, retomando de los griegos y romanos todos los conocimientos 
que habían desarrollado en las artes y en las ciencias. Se criticaron los ideales religiosos 
medievales y se creó una nueva ideología basada en el humanismo. Entre los pintores más 
importantes se encuentran los nombres de Masaccio, Mantegna, Boticelli, Leonardo da Vinci, 
figura 16, Miguel Ángel, Rafael, Tiziano y Paolo Veronés. Un pintor que merece una mención 
por separado es El Bosco, figura 17, cuyas obras se caracterizan por sus visones celestiales e 
infernales, donde existen seres en un mundo tenebroso parecido al de la Edad Media. 
 
                Fig. 16                                                                 Fig. 17 
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Ver más imágenes en www.historiadelartemgm.com.ar/leonardodavincibiografia.htm 

 
Arte Barroco.- (1600 ς 1750). άEntre las características generales del arte barroco están su sentido 
del movimiento, la energía y la tensión. Fuertes contrastes de luces y sombras realzan los efectos 
escenográficos de muchos cuadros, esculturas y obras arquitectónicas. Una intensa espiritualidad 
aparece con frecuencia en las escenas de éxtasis, martirios y apariciones milagrosas. La insinuación de 
enormes espacios es frecuente en la pintura y escultura barrocas; tanto en el renacimiento como en el 
barroco, los pintores pretendieron siempre en sus obras la representación correcta del espacio y la 
perspectiva. El naturalismo es otra característica esencial del arte barroco; las figuras no se 
representan en los cuadros como simples estereotipos sino de manera individualizada, con su 
personalidad propia. Los artistas buscaban la representación de los sentimientos interiores, las 
pasiones y los temperamentos, magníficamente reflejados en los rostros de sus personajes. La 
intensidad e inmediatez, el individualismo y el detalle del arte barroco τmanifestado en las 
representaciones realistas de la piel y las ropasτ hicieron de él uno de los estilos más arraigados del 

arte occidentalέΦ8 Entre los principales pintores de este estilo encontramos a Caravaggio, 
figura 18, Carracci, Rubens, Rembrandt, figura 19, Ribera, Velázquez y Zurbarán. 
 
           Fig. 18                                                         Fig. 19 

                                                      
8 http://audio.ya.com/joseluis1934/Arte.htm#Definición 
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Ver más imágenes en www.telecable.es/personales/angel1/ 

 
Rococó.- (1715 ς мтулύΦ άEstilo artístico de finales del XVII y principios del XVIII. Algunas 
características del estilo rococó: Tratamiento frívolo de los temas, especialmente los mitológicos. 
Erotismo. Colores blandos y claros: azules, rosas, pastel. Estilo decorativo con abundancia de rocallas, 

ƳŜŘŀƭƭƻƴŜǎΣ ƻǊƭŀǎΦΦΦέ9 En las pinturas de esta época podemos encontrar imágenes que 
representan los pasatiempos de la nobleza, las lujosas e imaginativas fiestas que eran parte 
de la vida en Palacio y de sus reyes. Pintores como Watteau, figura 20, Carle van Loo, Figura 
21, y Boucher dan muestra de estas costumbres. 
   Fig. 20                                                               Fig. 21 

  
Más imágenes en http://facweb.furman.edu/~skearns/spn37/pintura.htm. 

 
Neoclasicismo.- (1770 ς 1830). Debido al derroche y a la inmoralidad de la vida cortesana, 
existieron pintores que buscaron un regreso a las formas simples de la Naturaleza, tomando 
como modelo el arte clásico, el de los griegos principalmente, en donde prevalecía el sentido 

                                                      
9 www.inicia.es/de/fer.ru.pe/rococo.htm 
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de la razón. Entre los pintores de esta época encontramos a Ingres, figura 22 y  23, 
Fragonard, Jacques Louis David y Gros. 
 
           Fig. 22                                                             Fig. 23 

  
Más imágenes en http://pintoresfamosos.juegofanatico.cl/ingres.htm 

 
Romanticismo.- (1840 ς 1880). Estilo artístico que surgió principalmente en Alemania, 
aunque después se extendió a otros países. Se caracterizó por su idealismo de lo sentimental 
y lo generoso, aunque también encontramos obras en donde los temas tienen relación con la 
melancolía, la soledad y la nostalgia. Pintores como Constable, Turner, figura 24, Schinkel, 
Overbeck, Friedrich, Runge, Géricault y Delacroix, figura 25, son los más representativos de 
este estilo. 
 
  Fig. 24                                                                 Fig. 25 

  
Ver más imágenes en www.ibiblio.org/louvre/paint/theme/revolution.england.html 
 

Naturalismo y Realismo.- (1840 ς 1880). El tema principal fue principalmente el paisaje, ya 
que no sólo encontraban la representación de un momento lleno de sentimentalismo, como 
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la nostalgia del atardecer, sino que también representaban un momento de la Naturaleza 
ƛƴǘŜƴǎŀƳŜƴǘŜ ǊŜŀƭƛǎǘŀΦ tƻǊ ǘŀƭ ƳƻǘƛǾƻ ŘƛŎƘƻǎ ǇŀƛǎŀƧŜǎ ŜǊŀƴ ǇƛƴǘŀŘƻǎ άal aire libreέΣ Ŝǎ ŘŜŎƛǊ Ŝƴ 
el campo, para poder captar con toda fidelidad los colores del momento. El término 
άǊŜŀƭƛǎƳƻέ ǎŜ ǊŜŦƛŜǊŜ ŀƭ ŘŜǎŜƻ ŘŜ ǇƛƴǘŀǊ ƭŀ ŦƻǊƳŀ Ƴłǎ ŎƭŀǊŀ ȅ ǇƻǎƛōƭŜΣ ƭŀ ǊŜƭŀŎƛƽƴ ŜƴǘǊŜ Ŝƭ ǎŜǊ 
humano y su Naturaleza, por lo que nacen escenas de la vida cotidiana, como las que 
encontramos en las obras de Corot, figura 26, Millet, figura 27, Coubert, Menzel y Repin. 
 
  Fig. 26                                                          Fig. 27 

  
Ver más imágenes en www.artehistoria.com/genios de la pintura  
www.artyst.net/C/Corot19/CorotBretonnesfontaine.htm 

Impresionismo.- (1860 ς 1900). Los pintores de este estilo también pintaron al aire libre, 
buscando principalmente la participación de la luz, que era la fuente creadora de todos los 
colores y sus diferentes matices. Un cuadro pintado en la mañana era diferente si se le 
pintaba al atardecer, igualmente el colorido de un paisaje en la primavera mostraba una 
imagen distinta en el otoño, por lo que los cuadros ya no se pintaban en el taller del artista, 
sino en el lugar seleccionado, por lo que los temas correspondían a escenas de almuerzos en 
el campo, paseos a la orilla del río, la estación del ferrocarril o en los típicos callejones de las 
ciudades europeas. Pintores como Camille Pissarro, Paul Cézanne, Claude Monet, figura 28 y 
29, Pierre Auguste Renoir, Edgar Degas, Berthe Morisot, entre otros le dieron un lugar muy 
distinguido a este estilo. 

http://www.artehistoria.com/genios
http://www.artyst.net/C/Corot19/CorotBretonnesfontaine.htm
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  Fig. 28                                            Fig. 29 
Ver más imágenes en www.taller54.com/impresionista.htm 

 
Postimpresionismo.- (1880 ς 1910). También conocido como Divisionismo. Paul Signac, 
figura 30, Derain, figura 31, y Georges Seurat, siguieron la teoría científica de que la retina 
capta la imagen por medio de pequeños puntos que se unen mentalmente, por lo 
consiguiente en sus cuadros podemos observar pequeñísimos puntos de múltiples colores 
puros, que al alejarse del cuadro se van mezclando visualmente dando origen a nuevos 
colores, razón por la cual a esta técnica también se le ha llamado del puntillismo. 
 
Fig. 30                                                            Fig. 31 

  
        Ver más imágenes en www.epdlp.com/pintor                       http://pintura.aut.org/BU04?EmpNum=15411 

Dentro del postimpresionismo algunos historiadores del arte ubican la figura extraordinaria 
de Vicent Van Gogh, figura 32 y 33, para él la pintura era la expresión de un sentimiento 
incandescente, motivo por el cual sus colores son de una brillantez y de una vivacidad que le 
han dado un carácter único a sus cuadros. Junto con Paul Gauguin, Pierre Bonnard y Henri 
Rousseau, Van Gogh, es considerado como uno de los precursores del expresionismo. 

  

http://www.epdlp.com/pintor
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            Fig. 32                                                          Fig. 33  

  
Ver más imágenes en www.artehistoria.com/genios de la pintura 

 
Simbolismo.- (1890 ς 1910). Consiste principalmente en la utilización de formas naturales, 
con cierta influencia del arte japonés, todo ello en un desarrollo cultural muy intenso. Este 
Ŝǎǘƛƭƻ ǘŀƳōƛŞƴ ǎŜ ƭŜ ŎƻƴƻŎŜ Ŏƻƴ ƻǘǊƻǎ ǘŞǊƳƛƴƻǎΣ Ŝƴ !ƭŜƳŀƴƛŀ ǎŜ ƭŜ ƭƭŀƳŀ άJungendstilέΣ όŜǎǘƛƭƻ 
ƧƻǾŜƴύΤ Ŝƴ LƴƎƭŀǘŜǊǊŀΣ άModern StyleέΣ όŜǎǘƛƭƻ ƳƻŘŜǊƴƻύΤ Ŝƴ CǊŀƴŎƛŀΣ άArt NouveauέΣ όŀǊǘŜ 
nuevo). Entre los pintores más destacados encontramos a Modigliani, figura 34  y Toulouse 
Lautrec, figura 35, éste último fue uno de los principales iniciadores del cartel artístico, con 
un alto valor estético. 
 
            Fig. 34                                              Fig. 35 

  
Ver más imágenes en http://www.epdlp.com/pintor  

Fauvismo.- (1905 ς мфмрύΦ ¦ƴ ǘŞǊƳƛƴƻ ŦǊŀƴŎŞǎ ǉǳŜ ǎƛƎƴƛŦƛŎŀ άfierasέΣ Ŏƻƴ Ŝƭ Ŏǳŀƭ ǎŜ ŘŜǎŎǊƛōƝŀ 
el colorido y la libertad pictórica con la que creaban sus obras artistas como Henri Matisse, 
figura 36 y 37, Vlaminck y Derain, convencidos de que a través del color se puede llegar a lo 
subjetivo de lo objetivo, por medio de los tonos puros y vivos se puede simplificar la forma. 

http://www.artehistoria.com/genios
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Sin embargo sus colores tan agresivos y la deformación de las figuras causaron furor entre los 
críticos de la época, motivo por el cual le dieron este nombre al grupo de pintores. 
 
          Fig. 36                                                             Fig. 37 

  
Ver más imágenes en 

 
Expresionismo.- (1905 ς 1919). Como resultado de las dolorosas experiencias vividas en la 
Primera Guerra Mundial, Max Beckman, figura 38 y 39, impulsó una nueva forma de pintar, 
su muy particular forma de configuración expresionista que representaba pasajes de la vida 
del ser humano, tanto la exterior como la interior, con sus complejas tramas emocionales 
entrecruzadas con los traumas colectivos e individuales. 
 
     Fig. 38                                                        Fig. 39 

  
Ver más imágenes en www.stylusart.com/noticias/Beckmann/Beckmann.htm 

 
El expresionismo representó para los pintores mexicanos, como José Clemente Orozco, figura 
40, Diego Rivera y David Alfaro Sequeiros, figura 41, el medio ideal de expresión de las 
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injusticias sufridas por el pueblo indígena y el sindicalismo obrero, representados en su 
espacio monumental, el muralismo. 
 
        Fig. 40                                                        Fig. 41 
 

 
Ver más imágenes en www.biografiasyvidas.com/biografia/s/siqueiros.htm 

 
Cubismo.- (1907 ς 1925). Es un antecedente del arte abstracto, ya que empezó con la idea de 
la simplificación de la forma, llevando a las figuras a la forma geométrica más sencilla. Es un 
arte que presenta a las figuras en sus múltiples facetas, tratando de capturar cada uno de los 
instantes en que se presenta a los ojos del observador. Obras como las de Braque, figura 42, 
Picasso, figura 43, y Juan Gris no son exclusivamente para el goce de los sentidos, sino 
ǘŀƳōƛŞƴ ǇŀǊŀ ǇŜƴǎŀǊƭŀǎΣ ǇŀǊŀ άƭŜŜǊƭŀǎέ Ŏƻƴ ƭŀ ƛƳŀƎƛƴŀŎƛƽƴΦ 
 
           Fig. 42      Fig. 43 

  
Ver más imágenes en www.imageandart.com/tutoriales/biografias/braque/  
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Futurismo.- (1909 ς 1915). En Italia, por la misma época, surgió una corriente pictórica que al 
igual que los cubistas, tenían la finalidad de descomponer la forma en pequeños fragmentos. 
Sus temas abordaron principalmente las innovaciones técnicas, como un presagio de lo que 
iba a suceder en el futuro. El cubismo se distinguió por su lógica geométrica, en cambio, el 
futurismo era una especie de exaltación al movimiento, a la fuerza del desarrollo industrial, a 
la pasión por el desarrollo de las grandes ciudades. Entre los futuristas se encuentran 
pintores como Boccioni, figura 44, Severino, figura 45, Carrá y Parinagi. 
 
       Fig. 44                                                  Fig. 45 

  
Ver más imágenes en http://enciclopedia.us.es/index.php/Futurismo 

 
Metafísica.- Su mayor exponente es Jorge Chirico, quien influenciado por la ciudad de Turín, 
utilizaba en sus cuadros arquitecturas simples y rectilíneas en donde las figuras dan la 
impresión de ser estatuas en sus pedestales que parecen deambular entre objetos 
inanimados, figura 46 y 47. La importancia de la metafísica en el arte posterior es 
fundamental, ya que sirvió de base para otros movimientos como el realismo mágico, el 
novecento italiano o el surrealismo. Este último grupo le hizo suyo. Sin embargo, Chirico 
rechazó sus propias investigaciones e incluso el arte contemporáneo, y con el tiempo fue 
acentuando su carácter independiente. 
 
             Fig. 46                                                          Fig. 47 
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Ver más imágenes en www.imageandart.com/tutoriales/biografias/dechirico/dechirico.html 

Surrealismo.- Es un estilo en donde la realidad escapa a la lógica, una realidad que sólo 
puede existir en el subconsciente, en los sueños, en la enredada madeja del pensamiento, 
producto de una percepción sensorial que la medicina moderna le ha dado el nombre de 
psicoanálisis. Se utilizan formas y objetos de un mundo físico real, pero dándoles otro sentido 
que los lleva a lo irracional. El pintor más famoso de esta corriente artística es sin duda el 
genial Salvador Dalí, figura 48, sin olvidar a personajes como Leonora Carrington, Tanguy, 
Delvaux, figura 49, Lans, Matta y Paalen, entre otros. 
 
         Fig. 48                                                                              Fig. 49 

  
Ver más imágenes en http://cgfa.dotsrc.org/dali/dali2.htm 
 
 

Precursores del arte abstracto.- Wassily Kandinsky es considerado como el iniciador del arte 
abstracto, quién trató de hacer una analogía entre los sonidos de la música con las 
tonalidades del color. Anteriormente los pintores buscaron diferentes maneras de 
representar a la forma, cayendo siempre en el concepto de lo figurativo, en cambio, las notas 
musicales no tienen una forma concreta, objetiva, son sólo notas que siguen un orden 
armónico. Kandinsky, figura 50 y 51, no trataba de representar nada, simplemente buscó en 
el color las mismas relaciones armónicas que ofrecen las notas musicales. 
 
   Fig. 50                                                        Fig. 51 

  
Ver más imágenes en http://redescolar.ilce.edu.mx:2000/redescolar/proyectos/acercarte 
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www.deseoaprender.com/PinturaSigloXX/Lecc1Abstraccion.htm 

La abstracción a partir de 1945.- Después de la Segunda Guerra Mundial, la mayoría de los 
países europeos no querían nada que les recordara los sufrimientos vividos, razón por la cual 
empezaron a surgir diferentes estilos o movimientos del arte abstracto. άEl objeto había sido 
sometido en la pintura del siglo XIX a toda suerte de experimentos: reducido a color en el Fauvismo, 
geometrizado en el Cubismo, distorsionado en el Expresionismo, vibrado dinámicamente en el 
Futurismo, soñado en el Surrealismo; ahora en el arte abstracto se procede definitivamente a su 
eliminación. El propósito de los artistas abstractos es prescindir de todos los elementos figurativos 
para concentrar la fuerza expresiva en formas y colores que no ofrezcan relación con la realidad 

visualέ.10 
 
άLa obra de arte se convierte en una realidad autónoma, sin conexión con la naturaleza, y por tanto 
ya no representa hombres, paisajes, casas, flores, sino simplemente combinaciones de colores que 

intentan expresar, con un lenguaje sin formasΧΧέ11 
 
El arte abstracto lo podemos encontrar con diferentes nombres entre los cuales existen los 
siguientes: 

 
Action Painting.- (Pintura de acción). El principal representante de esta corriente artística lo 
encontramos en Jackson Pollock, figura 52, quien al empezar una obra nunca lo hacía con 
una idea preestablecida, sino de acuerdo a las formas que iban surgiendo en el desarrollo de 
la misma. Pollock aconsejaba a sus espectadores que disfrutaran lo que el cuadro les ofrecía 
y no llegar con la intención de encontrar de antemano un determinado contenido que 
sirviera de tema de la obra. Otros representantes de éste estilo fueron Willem De Kooning, 
Robert Motherwell, Mark Rothko, Barnett Newman, Ad Reinhardt, Mark Tobey, David Smith. 
                    Fig. 52 

 
Ver más imágenes en www.epdlp.com/pintor  

                                                      
10 www.placidopiston.com/arte-abstracto.html 
11 Ídem 
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Neoplasticismo.- Es un estilo holandés de una avanzada abstracción. Para Piet Mondrian, 
figura 53 y 54, su iniciador, la pureza de un plano no tiene profundidad y está delimitado por 
líneas que se cruzan entre sí, las cuales sólo tienen dos posiciones, la horizontal y la vertical. 
Igualmente la pureza cromática sólo se limita a los colores primarios; rojo, azul y amarillo; 
más los pigmentos neutros; el negro, blanco y el gris. 
 
             Fig. 53                                                          Fig. 54 

  
Ver más imágenes en www.applet-magic.com/mondriansp.htm 

 
                

Suprematismo. Malevitch, figura 55, y Doesburg, figura 56, representaron la pureza del arte 
figurativo buscando la armonía entre formas geométricas simples, como el rectángulo, 
círculo y triángulo. 
 
              Fig. 55                                                 Fig. 56 

  
Ver más imágenes en www.imageandart.com/tutoriales/biografias/malevich/ 

Minimalismo.- άEste movimiento surge a mediados de los años sesenta como una reacción contra el 
subjetivismo y emocionalismo del Expresionismo Abstracto con su énfasis en la improvisación y la 
espontaneidad, proponiendo en su lugar un arte totalmente preconcebido, de ejecución anónima y de 
gran claridad, rigor conceptual y simplicidad. Sus principales características son: máxima inmediatez 
subrayando la importancia del todo sobre las partes- superficies inmaculadas, colores puros, formas 
simples y geométricas realizadas con precisión mecánica, y la utilización de materiales industriales de 
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la manera más neutral posible de modo que no se alteren sus calidades visualesέ.12 Los principales 
representantes de esta corriente son  Reinhardt, Albers, figura 57, Newman, figura 58, y  
Rothko. 
       Fig. 57                                          Fig. 58 

  
Ver más imágenes en www.imageandart.com/tutoriales/historia_arte/abstraccion.html 

Informalismo.- Surgió principalmente en España en 1945 con Antoni Tápies, en oposición al 
cubismo y a las formas geométricas estrictas, como las del neoplasticismo. Esta corriente 
busca suprimir la forma, crea texturas, rugosidades, transparencias, grietas, cortes, etc. Wols, 
figura 59, Dubuffet, Kooning, figura 60, Fautrier y Soulages. 
            Fig. 59                                                              Fig. 60 

  
Ver más imágenes en www.unavuelta.com/Santiago/Plastica/Wols_MNBA/Principal.htm 

 
Naïf.- άCorriente   pictórica de gran simplicidad: surgió en Francia, como reacción contra el 
expresionismo. Se conoce también como pintura  franca  intuitiva y de gran simplicidad.   A los artistas 
que la practicaron se les conoce como primitivos del siglo XX.  El mejor  artista de esta corriente    es   

Henri Rousseauέ13, figura 61 y 62. 
 
Fig. 61                                                                Fig. 62 

                                                      
12 www.colarte.arts.co/clasificacion/Textos/Minimalismo.htm 
13 http://artespana.nosdomains.com/nicaso/glosario2.html 
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Ver más imágenes en www.taller54.com/naif.htm 

 
Pop Art.- Estos artistas integran la pintura a los elementos culturales, mezclan el arte con las 
imágenes de la publicidad, el cómic, es una crítica al consumismo. Andy Warhol, figura 63 y 
64, άconsiguió con su estrategia de apropiación de iconos de glamour un lugar preeminente en la 
memoria colectiva de las generaciones posteriores a los años sesenta. Los mass media, sus personajes 
y sus métodos de reproducción gráfica ordenaron forma y contenido en las manifestaciones de esta 

nueva generación crítica con los métodos y la doctrina estética del expresionismo abstractoέΦ14 
 
            Fig. 63                                                                 Fig. 64 

  
Ver más imágenes en http://www.documentarte.com/html/res_ca_obras.phtml?codigo=19&tabla=movimientos 

 
Nueva Figuración.- άLa figura humana adquirió nuevas dimensiones con el triunfo de esta corriente, 
caracterizada por un uso muy particular del color, una imaginería ambigua y, a menudo, visiones 

personales de gran crudezaέ15. Francis Bacon, figura 65 y 66, Barlett, Rothenberg, Schnabel y 
Fiscal. 
 

                                                      
14 www.documentarte.com/html/unaobra.phtml?codigo=978 
15 "Arte y arquitectura de Estados Unidos." Microsoft® Encarta® 2006 [CD]. Microsoft 
Corporation, 2005. 
 

http://www.documentarte.com/html/unaobra.phtml?codigo=978##
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          Fig. 65                                           Fig. 66 

  
Ver más imágenes en /www.epdlp.com/pintor.php?id=4 

 
Op Art.- Estilo que surgió en Europa y Estados Unidos a finales de 1950, de ahí las palabras 
optical art. Se busca provocar en los observadores ilusiones ópticas de movimiento o 
vibración de las líneas. Los principales representantes de este estilo fueron Victor Vasarely, 
figura 67 y 68, Josef Albers, Bridget, Riley y Richard Anuszkiewicz. 
 
        Fig. 67                                                          Fig. 68 

  
Ver más imágenes en www.imageandart.com/tutoriales/historia_arte/cinetico.html  
 

 
Hiperrealismo.- άTécnica aparecida en Norteamérica  hacia 1966, como evolución del nuevo 

realismo. Su característica fundamental es la ampliación  de la realidad a gran escalaέΦ16 Entre los 
más destacados representantes de este estilo encontramos a Steve Hanks, figura 69, 
Modesto Trigo, figura 70, Arvid, Bernardi Gjertson, Ulibin, Watwood y Cazorla. 

                                                      
16 http://artespana.nosdomains.com/nicaso/glosario2.html 
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Fig. 69                                          Fig. 70 

  
Ver más imágenes en www.taller54.com/hiperrealismo.htm 

 
Últimas tendencias pictóricas.- A finales del siglo XX las corrientes artísticas empezaron a 
incursionar en otro tipo de espacios, traspasando los límites del papel o el lienzo,  y se pensó 
en la participación de todos los elementos del espacio tridimensional, surgen nuevos estilos 
como el happening, en donde se toma lo espontáneo y el suceso casual; environments, 
ambientes creados en grandes instalaciones; combine paintings, combinación de pintura con 
objetos; land art, donde se utilizan los elementos propios de la Naturaleza para crear arte, o 
un estilo más, el performance, donde participan la danza, la música, el teatro o el cine. Sin 
embargo, en el campo estrictamente de la expresión gráfica, la fotografía y la computadora 
desarrollan nuevas formas de arte, como lo podemos apreciar en los trabajos de 
Cuauhtemoc Rodríguez, figura 71, y Erwin Villegas, figura 72, alumnos egresados de la 
Escuela Nacional de Artes Plásticas de la UNAM. 
 
    Fig. 71                                                                      Fig. 72 
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ESTRATEGIAS DE APRENDIZAJE Y EVALUACIÓN. 
 
Consideraciones prácticas.- La evaluación  de este tema se llevará a cabo con un trabajo de 
investigación, en el que se espera un desarrollo temático relativamente extenso. Considero 
que es un medio adecuado para conocer el grado de comprensión del tema presentado. 
 
 
 
Selecciona solamente uno de los ejercicios que a continuación se presentan:  
 
EJERCICIO No. 1: 
 
 
El trabajo consiste en presentar, por escrito, los nexos culturales, sociales, económicos, 
políticos, científicos o religiosos que dieron origen  a uno de los diferentes estilos 
presentados. Se te asignará la corriente artística que deberás investigar, acompañarás tus 
notas por lo menos con veinte ejemplos gráficos, es decir,  pinturas representativas del estilo 
asignado, presentándolas con un diseño original. 
 
EJERCICIO No. 2: 
 
 
Se te asignará una corriente artística de la cual escogerás uno de los pintores más 
representativos, presentarás por lo menos 10 obras de este personaje, describiendo los 
aspectos socioculturales que dieron origen a cada cuadro, anotando el título de la misma, 
fecha de realización, medidas del lienzo y el lugar donde se encuentra, así como la ficha 
bibliográfica. 
 
 
Es importante mencionar que no se te está pidiendo la biografía del pintor, sino los motivos 
por los que se creó cada obra. 
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EJEMPLO DEL EJERCICIO No. 1 
 
 
POP ART.  
 
1958 ς 1965 
 

 
 
 
 
9ƭ ǇƻǇ ŀǊǘΣ ǉǳŜ Ŝƴ ŜǎǇŀƷƻƭ ǎƛƎƴƛŦƛŎŀ άŀǊǘŜ ǇƻǇǳƭŀǊέΣ ǉǳŜ ǎŜ ŘŜǎŀǊǊƻƭƭƽ  ŀ ƭŀ ǾŜȊ Ŝƴ LƴƎƭŀǘŜǊǊŀ ȅ 
Estados Unidos, elevó a finales de los años 50s los objetos banales de la vida cotidiana a la 
categoría de obra de arte. Los artistas del pop art evocaron las imágenes de la cultura 
popular de masas de la prensa sensacionalista, de la propaganda, del cine y del diseño 
gráfico. A la competencia de la televisión, que comenzó a penetrar y a dominar día a día la 
atención del espectador. Los artistas se enfrentaron con la integración del gran flujo de 
imágenes en sus propios trabajos, las obras creadas ya no eran mundos artísticos originales, 
ǎƛƴƻ άƛƳłƎŜƴŜǎ ǘǊŀǎ ƛƳłƎŜƴŜǎέΦ 
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EJEMPLO DEL EJERCICIO No. 2 
 
 
EL ROMANTICISMO. 
 
EUGENE DELACROIX 
 

 
 
 
ά[ŀ ƭƛōŜǊǘŀŘ ƎǳƛŀƴŘƻ ŀƭ ǇǳŜōƭƻέΦ 1830. Óleo sobre lienzo. 260 x 325 cm. Museo del Louvre, 
París. 
 
El 27 de julio de 1830 el pueblo de París levantó barricadas. El rey Carlos X había suprimido el 
parlamento por decreto y tenía la intención de restringir la libertad de prensa. Los disturbios 
iniciales se convirtieron en un levantamiento que desembocó en una revolución seguida por 
ciudadanos enojados de todas las clases sociales. No existió un único cabecilla, por eso 
Delacroix representa a la libertad como guía que conduce al pueblo por medio de una figura 
alegórica real. 
 
El color para Delacroix no sólo tenía un valor de representación, sino sobre todo un 
significado emocional propio, con el que el pintor intentaba plasmar sobre el lienzo el 
sentimiento y la disposición de ánimo de las personas. 
 
YǊŀǳōŜΣ !ƴƴŀ /ŀǊƻƭŀΦ άIƛǎǘƻǊƛŀ ŘŜ ƭŀ ǇƛƴǘǳǊŀέΦ 9ŘƛǘΦ YƻƴŜƳŀƴƴΦ /ƻƭƻƴƛŀΣ мффрΦ tłƎΦ смΦ 
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SEGUNDA UNIDAD 

 
 INTRODUCCIÓN AL DIBUJO. 

 
 
PROPÓSITO: 
 
Al finalizar la unidad el alumno: 
 
Entenderá la utilidad del dibujo artístico para representar gráficamente imágenes que 
expresen sensaciones e ideas a través de formas tridimensionales. 
 

APRENDIZAJES ESTRATEGIAS TEMÁTICA 

El alumno: 
 
Representa y aplica las 
técnicas del claroscuro en las 
distintas formas, incluyendo 
la figura humana y sus 
proporciones, para obtener 
volumen y profundidad. 

El alumno: 
 
Utiliza la técnica del boceto 
para realizar ejercicios de 
dibujo de imitación aplicando 
la transportación de 
medidas. 
 
Elabora dibujos de formas 
geométricas básicas 
utilizando la técnica de 
claroscuro para lograr su 
volumetría, analizando los 
grados de intensidad de los 
tonos, según la incidencia de 
los rayos de luz en el objeto y 
las sombras que éste 
proyecta hacia las superficies 
circundantes, aplicando la 
función de la línea para 
representar el volumen de 
toda figura a través de las 
diferentes proyecciones. 
Asimismo, analiza los 
cánones de proporción que 
permiten dibujar 
correctamente a la figura 

 
 
Dibujo libre a través del 
boceto. 
 
Dibujo de imitación y a mano 
alzada. 
 
Técnicas para dar volumen. 
 
El dibujo tridimensional en la 
obra artística. 
 
Aplicaciones del dibujo en las 
proporciones de la figura 
humana. 
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humana en sus diferentes 
posiciones.  

Dibujo libre a través del boceto. 

 
Todas las personas, animales, plantas y objetos, todos tienen una forma y a su vez cada 
forma está compuesta de distintas partes. El ser humano, por ejemplo, tiene cabeza, tronco y 
extremidades y la cabeza tiene ojos, nariz, boca y orejas. Cada una de estas partes, en el 
conjunto de la figura humana, está colocada en su sitio justo, con su tamaño justo, 
presentando una figura o forma bien organizada. 
 
Cuando queremos dibujar a un hombre o a una mujer, nos preocupamos porque cada una de 
sus partes tenga la forma y el tamaño adecuados con el fin de que la figura quede bien 
proporcionada. Las medidas más sencillas que podemos utilizar son las de dividir el cuerpo 
humano en siete cabezas y media, como lo podemos observar en el dibujo de Alfredo 
Plazola33,  figura 73, también se pueden utilizar medidas para cada una de las partes del 
cuerpo humano, como lo presenta la figura 74, de Plazola, aunque esto puede variar ya que 
no todos tenemos la misma estatura. Sin embargo, para conocer de manera más exacta las 
medidas que corresponden al cuerpo humano, podemos utilizar los estudios que hiciera 
Leonardo Da Vinci, figura 75, en donde aplica divisiones matemáticas de una mayor 
complejidad. 
 
   Fig. 73                      Fig. 74                               Fig. 75     

 
 

 

 
 

 
La proporción en el dibujo es lo más importante de todo. Por muy bien representadas que 
hagamos cada una de las partes de la figura humana, si están desproporcionadas, la figura 

                                                      
33 Plazola Cisneros, Alfredo y Alfredo Plazola Anguiano. Arquitectura Habitacional. Editorial Limusa, 
México, 1979. 
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humana estará mal dibujada, por eso, antes de preocuparnos por dibujar los detalles, 
tenemos que calcular el tamaño de todas las figuras en su conjunto, por lo que es importante 
empezar el estudio de la forma a través del boceto.  
 
El boceto consiste en una serie de líneas que nos marcan todas las dimensiones del modelo 
que queremos dibujar, tanto las de su conjunto, es decir, su contorno, como las de sus partes 
principales. 
 
Para comprender mejor el procedimiento que debemos de seguir en la elaboración de un 
boceto analicemos el siguiente ejemplo, si nuestro deseo es dibujar un conjunto de flores, 
como el que se muestra en la figura 76, debemos encontrar las formas geométricas más 
simples que contiene la imagen, observando el tamaño de las hojas y de las flores, la 
disposición de sus tallos, su longitud, sus curvas, etc. Enseguida trazamos con un lápiz suave 
(HB) las formas geométricas encontradas en las que podemos encerrar las figuras de las 
flores, así como la de los tallos y las hojas, siguiendo el ejemplo de la figura 77. 
 
             Fig. 76              Fig. 77 
 

 

 

 
 
Después, calculando a ojo (sin medir con la regla o escuadras), dibujamos las partes que 
contiene cada una de las figuras, los pétalos de las hojas, la forma de las hojas y de los tallos, 
como lo indica la figura 78. A continuación, se trazan las líneas de cada figura logrando la 
apariencia real que tiene cada una de sus partes, de manera más detallada, como lo muestra 
la figura 79. Por último, se le da el acabado final consiguiendo la semejanza con el modelo 
seleccionado, figura 76.  
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Fig. 78                  Fig. 79 
 

 
 

 

 

 
Con esto ya tenemos el boceto, el cual lo podemos definir como el método que nos ayuda a 
establecer el espacio que ocupará el conjunto de un dibujo y también el de cada una de sus 
partes, con la finalidad de que el dibujo no salga desproporcionado.  
 
Las flores resultan modelos bastante interesantes por su gran variedad de formas, para llevar 
a cabo la realización del boceto es de gran ayuda comenzar con formas geométricas, pueden 
ser con líneas curvas o rectas como se puede apreciar en las figuras 80 y 81. 
 
Fig. 80 
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Fig. 81 
 

 

 

 

 

 
Dibujo de imitación y a mano alzada. 

LƴƛŎƛŀǊŜƳƻǎ ŜǎǘŜ ǘŜƳŀ Ŏƻƴ ƭŀ ǎƛƎǳƛŜƴǘŜ ŘŜŦƛƴƛŎƛƽƴΥ άUn dibujo a mano alzada es el que se realiza 

sin apoyar la mano. Un dibujo del natural es el que se hace copiando directamente del modeloέ34. 
Para comprender mejor esta idea debemos de tomar en cuenta lo siguiente, para  
representar por medio de un dibujo la estructura real que se presenta a nuestros ojos, 
producto de la observación y contemplación de las formas, utilizamos el dibujo del natural, 
que representa un método sencillo, que quizás conocimos desde la escuela primaria con el 
nombre de dibujo de imitación.  
Toda  imagen tiene un contorno que se compone de dos características: el sentido y las 
dimensiones de la línea. La relación entre estos dos elementos se encuentra en la 
organización de los contrastes, la variedad de los contornos, así como la relación y 
proporción entre las formas, para llegar a una mejor representación de sus estructuras 
reales, cuyo aspecto varía según los efectos de la luz que produce el claroscuro. De esta 
manera llegamos a la copia fiel de lo que se presenta concretamente a nuestra vista. 
 
La finalidad de este método de dibujo, es que aprendas a observar, ya que a través de este 
medio recibes la información necesaria para poder representar, en el papel, las 
características geométricas que estructuran a todo objeto. Los ejercicios de observación 
tienden a desarrollar el sentido de la percepción y de la organización lineal de la forma, para 
facilitar su representación gráfica, como lo podrás observar en los ejemplos que más 
adelante te presentamos. 
 
Existen variados e interesantes procedimientos que facilitan la representación real de la 
forma, entre los más importantes se encuentran los siguientes: 
 

                                                      
34 http://es.wikipedia.org/wiki/Dibujo 
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El primero corresponde a la técnica del dibujo de imitación, entendiendo por imitar la 
realización de una cosa a semejanza de otra, en nuestro caso significa la realización de una 
imagen copiando las características lineales y de claroscuro que tiene la imagen real. En la 
figura 82 se presenta una foto de una conocida calle de la ciudad de Guanajuato, México, la 
figura 83 corresponde al dibujo realizado tomando como modelo la fotografía. 
 
Fig. 82                                                                  Fig. 83 
 

 
  

 
El segundo método es bastante práctico, principalmente para las personas que nunca han 
dibujado o tienen poca experiencia, consiste en la técnica del cuadriculado o retícula, se le 
llama así porque está formada por una serie de líneas rectas horizontales y verticales que se 
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cruzan paralelamente, formando un gran número de cuadrados. El tamaño dependerá del 
número de veces que desee ampliar el dibujo seleccionado. Por ejemplo, al dibujo que se 
quiere copiar se le trazan cuadrados de un centímetro, en una hoja de papel se trazan el 
mismo número de cuadrados del dibujo inicial, pero ahora con una medida de dos 
centímetros, si se desea ampliarlo al doble, de tres centímetros si se desea ampliarlo al triple 
y así sucesivamente. 
 
Una vez que tenemos el dibujo cuadriculado, así como el espacio donde vamos a dibujar, el 
siguiente paso es realizar el dibujo siguiendo un método bastante sencillo que consiste en 
trazar en cada cuadro, de la segunda retícula, las mismas líneas, formas, tamaños, distancias 
y espacios que contiene cada cuadro de la primera retícula, es decir del dibujo inicial.  
 
Para que tengas una idea más clara del texto anterior observa el siguiente procedimiento: 
 
Se ha seleccionado la fotografía del patio del Colegio de San Ildefonso, primera escuela 
preparatoria que tuvo la Universidad Nacional Autónoma de México, a esta imagen se le ha 
trazado una cuadrícula, figura 84, a continuación en una hoja de papel se dibujan el mismo 
número de cuadrados con igual medida o más grandes, según el tamaño de la ampliación 
que se desea, figura 85. 
 
       Fig. 84                                                            Fig. 85 

 

 

 
A continuación, con el lápiz se van trazando las formas que observamos en cada uno de los 
cuadrados con lo cual obtendremos una copia lineal de la imagen seleccionada, figura 86. Por 
último, elegimos el lápiz o instrumento de entintado y terminamos la obra dándole el 
claroscuro que tiene la imagen de la fotografía, figura 87. 






















































































































































































































































































































