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CAPITULO I 

ARTE PICTORICO 

 

1.1 LA OBRA DE ARTE 

 

 

 

El autorretrato de Toledo, un volcán de Gerardo Murillo, el mundo mágico de los 

mayas de  Carrington, las sandias de Tamayo, todos ellas obras de arte, pero ¿qué 

es  arte? ¿Qué hace falta para definir o categorizar el arte como arte? ¿Tendremos 

necesariamente que remitirnos a la estética para  apreciar el arte? 

La definición de estética según el diccionario de la Real Academia Española Del lat. 

mod. aestheticus, y este del griego 'que se percibe por los sentidos'; la forma f., del 

lat. mod. aesthetica, y este del griego '[conocimiento] que se adquiere por los 

sentidos'. Disciplina que estudia la belleza y los fundamentos filosóficos del arte. 

(Disciplina que estudia la belleza). DRAE (2016)1 

 

Hacen falta, hoy día, entre los artistas, estudioso, y 

aficionados, ideas básicas y fundamentales, capaces de 

prodigar luz suficiente para un juicio lo más recto  y objetivo 

posible  sobre las difíciles cuestiones de las bellas artes.   

Antonio M. Casas. 

CƛƎмΦм άChivoέ de Francisco Toledo. Obra del maestro pintor y grabador. 
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Partiendo de esta definición podemos percatarnos que la apreciación del arte desde 

el punto de vista estético se basa en dos aspectos, el primero es que el arte deriva 

de lo bello y segundo que esa belleza es adquirida por los sentidos. Pero entonces 

un grafiti en la calle, un garrón en el comedor, el tapiz de un muro, una blusa tejida a 

mano, ¿también son arte? muchos pensarían que no, pero en la realidad todo lo que 

percibimos genera en nosotros una reacción estética, todos podemos decir más allá 

de cualquier otra característica que algo es feo o bello. 

De interacción entre el hombre y la estética atreves de sus sentidos como se 

menciona anteriormente, el hombre experimenta, genera, siente una emoción, este 

sentir es el valor primordial que genera la belleza. Y si la belleza es sustrato del arte, 

entonces ahí está la respuesta y nos remitimos a la pregunta de ¿qué es bello?  

 

 

 

Fig 1.2 .Los cinco sentidos, de Hans Makart 
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Ikram Antaki (1998)2 en su serie de libros El 

banquete de Platón, habla de la extrema 

relatividad de  belleza, el concepto  de la 

belleza reflejado en la mujer dentro de la 

cultura occidental y oriental atreves de los 

siglos, haciendo mención de la opinión que 

han tenido escritores, filósofos, poetas, 

pintores, sociedades, etc. todos ellos con 

criterios muy diferentes de belleza. Pero cuyo 

concepto  de belleza construye un ideal 

contemporáneo que al cabo de un tiempo y 

popularizándose termina siendo una ley, que 

excluye a todo lo que no esté dentro de sus 

normas,  este  criterio de lo bello que se 

impone como mayoría, es un consenso que 

establece cada época y cada cultura. 

Entonces podríamos decir que de la misma manera que la belleza, la definición de 

arte no tiene una definición fija, que depende del tiempo y el lugar, de esta forma 

para entender que es arte seguramente tendríamos que preguntarnos ¿qué es arte 

hoy? 

Aunque irónicamente para poder responder esta pregunta de manera más  completa 

será  necesario saber cómo se ha concebido en el pasado, pues en él hay mucho de 

su presente, desde una perspectiva histórica podremos contemplar su evolución y 

entender el arte en sus diferentes facetas, sin pretender llegar a un  análisis profundo 

más que el de retomar  de manera general algunas de las ideas centrales que 

forman parte de las principales corrientes ideológicas de determinadas épocas.  

 

 

Mientras más apegada  a la tierra esta una obra, menos es 

una obra de arte.  Ikram Antaki 

 

Fig 1.3 El nacimiento de 

Venus, 1879, William-

Adolphe Bouguereau. 
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El hombre como ser creador se remonta a sus orígenes, hace unos treinta y cinco mil 

años,  la huella del hombre surge desde la prehistoria y es necesario esperar que el 

homo sapiens sapiens de sus primeros pasos, el arte de las cuevas, de los primeros 

relieves, el arte rupestre, utensilios tallados en hueso, las primeras esculturas, el arte 

paleolítico o edad de piedra, a esta etapa sucede la edad de los metales, al uso del 

bronce, cobre  y hierro también conocida como proto historia y es considerada como 

el paso entre la prehistoria a la historia propiamente dicha, pero desde esos primeros 

trazos hasta que el hombre tomara conciencia de lo que es el arte debió pasar un 

largo tiempo, las  primeras nociones aparecen hasta la civilización griega pero es 

hasta mucho después en el siglo XVI  donde nace la crítica y surge un estudio 

cronológico también se toma conciencia de la historia del arte, de esta manera se 

comienzan a hacer aportaciones sobre el arte. Podremos comenzar conociendo de 

manera general lo que ha sido el arte para el hombre desde el comienzo. 

 

 

 

 

 

 

 

 

 

 

 

 

Fig. 1.4 Platón y Aristóteles, por Raffaello Sanzio (deta l le 

de La escuela de Atenas, 1509). 
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Atreves de la historia las grandes civilizaciones, filósofos y pensadores han 

presentado muchas concepciones de lo que es el arte; por ejemplo para los griegos y 

siendo más específicos Aristóteles afirma que la arte es mimético es decir que imitan 

a la realidad, hace referencia a nuestra capacidad para poder imitar la realidad y que 

de ello deriva el origen del arte, para Aristóteles el arte repite un acontecimiento para 

aprender cosas nuevas sobre este, el arte es conocimiento que nos acerca a lo 

natural , a la esencia de la realidad.  

En la Poética Aristóteles (1992) 
3 hace un gran énfasis sobre las artes que imitan las 

acciones humanas por ejemplo la comedia, la poesía ditirámbica, la tragedia, la 

epopeya. 

Para platón es entendido como mimesis al 

ser una copia, en La republica (1992)4 de 

platón diferencia tres tipos de arte: 

1. Las que utilizan cosas. 

2. las que producen cosas. 

3. las que imitan cosas 

En su obra El sofista5 platón distingue tres 

tipos de arte: 

1. Artes estéticas.   (Naturaleza) 

2. Artes poéticas.    (No natural) 

3. Artes imitativas.       

Así como también en ñla Repúblicaò menciona que la poesía debe ser prohibida, 

porque la naturaleza del poeta es mentir, son imitadores, ilusionistas, los clasifica 

como sofistas, toman las imágenes que son una mera copia como si fueran reales, 

para platón se puede imitar cualquier cosa tanto buena como mala, y de esta manera 

la influencia de las artes puede ser nociva. Para platón el hombre  pierde su objetivo 

de descubrir la esencia de lo bello, al atender las artes  y la poesía.  

 

Fig 1.5 Aristóteles en un fresco ubicado en Roma por 

Ludwig Sei tz. 

 

https://es.wikipedia.org/wiki/Arist%C3%B3teles
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Es en ñEl sofistaò (1872)5 donde podemos encontrar al arte como mimesis, para 

platón en este punto el arte es una copia de otra copia, porque para él las cosas del 

mundo sensible son copias del mundo de las ideas, entonces cuando se hace una 

reproducción de este mundo se está haciendo una copia  de una copia, pero 

claramente en su concepto, el arte queda en un nivel inferior, para platón el arte 

carece de objetividad. Pero pensar de esta manera es pensar en un estetismo 

radical, tal vez en el estetismo sin propósito como lo dice platón. 

Como se mencionaba anteriormente  la definición de arte por parte de los griegos 

perduro como concepción universal durante mucho tiempo, no fue hasta el siglo XVI 

que con Giorgio Vasari  quien inaugura la historia del arte, comienza a tener una 

visión evolutiva y progresiva este momento es importante pues es aquí donde surgen 

los diferentes puntos de vista y las corrientes del pensamiento más importantes que 

aunque  siendo muchas de ellas contrarias todas son de cierta forma generadoras de 

nuevas teorías. 
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Para tener una idea de que es el arte y darnos cuenta cuan variada han sido los 

puntos de vista y de esta forma definir que es una obra de arte, citaremos a algunos 

artistas, historiadores, teóricos, críticos del arte. 

 

Aristóteles 

ñEl arte es un tipo de conocimiento superior a la experiencia. En parte completa lo 

que la naturaleza no puede elaborar y en parte imita a la naturalezaò 

 

Edgar A. Poe 

ñEs la reproducción de lo que los sentidos perciben en la naturaleza a través del velo 

del almaò 

 

Juan Acha 

ñEl arte es uno de los bienes m§s preciados, que el hombre ha producido para su 

enriquecimiento espiritual. Las artes reflejan los valores de su cultura a través del 

tiempo.ò 

 

E.H.  Gombrich 

ñNo existe, realmente el Arte. Tan solo hay artistas. Estos eran en otros tiempos 

hombres que cogían tierra coloreada y dibujaban toscamente las formas de un 

bisonte sobre las paredes de una cueva6ò 

 

Ikram Antaki 

ñEl arte seria la actividad instauradora. Consiste en llevarnos hacia una impresi·n de 

trascendencia en relación con el mundo de los seres y las cosas. ñEl único criterio del 

arte es el éxtasis. Ahí donde falto alegría fallo el arte. 

 

Xavier Barral Laltet 

ñEl arte es parte esencial de nuestro entorno cotidiano en todos los niveles. Obra de 

arte o artesanal: su creación implica la intervención del saber humano sobre los 
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materiales, los límites de la obra de arte son pues difíciles de definir como amplio es 

el contenido del término.ò 

Arthur C. Danto  

En ñThe Artworldò sostiene que la ¼nica forma de distinguir entre un objeto cotidiano 

y una obra de arte es a través de la interiorización de un esquema conceptual 

mediante el cual las llamadas obras de arte adquieran un significado especial por 

encima de sus meras propiedades f²sicas y perceptuales: ñver una cosa como arte 

requiere de algo que el ojo no puede desacreditar ðuna atmósfera de teoría 

artística, un conocimiento de la historia del arte: un mundo del arteò m§s adelante dijo 

que el objeto en cuestión necesita tratar sobre algo; por otra que encarne un 

significado. 

Bruno Frey  (economista suizo líder en el área del arte) 

ñarte es lo que cada individuo piensa que es arteò. 

Es claro que la definición de arte ha pasado por el  escrutinio del hombre y de su 

historia, podemos detectar  una notable diferencia entre las de ideas que se tienen 

del arte y también decir  que están evidentemente influenciadas por un contexto y  

por supuesto el intelecto de cada uno de los  filósofos, críticos, teóricos, pensadores, 

artistas etc. que han aportado un punto de vista. 

Pero  ¿a dónde llegaríamos si tomamos todas las definiciones como válidas? si el 

arte es todo eso, y si son todas esas teorías que se encuentran y se contraponen son 

ciertas, entonces llegaríamos a algo irracional, tal vez  al pasar esa línea esta su 

verdadero significado. 

Al final del día muchos  se han atrevido a dar su punto de vista  y podemos decir que 

todos  aceptan o refutan  con tal seguridad y  pasión las ideas que proponen, todo 

esto nos sugiere que  el arte al ser  propio al ser humano  y al tener origen en él, en 

su naturaleza inconmensurable y creadora, tiene su definición ahí mismo en su 

origen, ¿cómo sabes que es el amor? Todos sabemos el  significado que se le 

atribuye o somos conscientes de lo que sugiere, pero nadie puede saber cómo lo 
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sientes, ¿acaso es más valida la definición de cualquier otro que la mía? , y sin 

embargo seguramente hay escritores, poetas, filósofos, historiadores, pensadores, 

naturalistas, que lo vivieron y otros que solo lo escribieron o analizaron, aun así todos 

escribieron sobre él, así que podemos decir que para poder entender 

verdaderamente lo que es el arte, hay que vivirla, de otra forma uno se encontrara 

con un sinfín de definiciones, todas ellas influenciadas al menos por una cosa, ñotro 

hombreò.  

Gota sustrato de nube. 

Allá arriba en lo muy alto , transparentes, intangibles, amorfas, inconmensurables, las 

nubes llenas de nubes , y en su entorno ; la temperatura y los vientos, cuando se dan  

las condiciones propicias, las nubes se derivan en agua , todo el cielo escurre y pinta 

al árbol de un verde más verde, hay también un claro más claro en los ríos y en los 

mares, hace vibrar el tono del aire, ya nada se le escapa, incluso a la luz la maquilla 

curva de rojo, amarillo y azul, se precipitan líneas y colores hacia la tierra que no son 

propios de ella, y al hombre, al hombre lo hace más hombre, lejos de ver  si en la 

lluvia hay  gotas que son grandes , largas, flacas , pequeñas, solidas ,liquidas, 

simétricas, deformes, pesadas, diagonales y de atreverse a decir que hay gotas 

bellas y gotas feas o de recordar la belleza de lluvias pasadas, el hombre que conoce 

de nubes disfruta de la lluvia, así como, el hombre que  conoce el alma disfruta del 

arte, pues en un instante y a manera de tono le permiten sentir  su naturaleza  

inconcebible. 

De la  basta ideología ya reflexionada anteriormente por muchos, nos es necesario 

rescatar aquellas palabras que nos hacen pensar más allá de todo lo ya establecido, 

son claras las aportaciones  filosóficas e ideológicas que se han presentado a lo 

largo de la historia del arte, así como también es clara su constante evolución, de 

esta manera podemos decir que más allá de definir en forma concluyente sobre ¿qué 

es la obra de arte?, nos gustaría pensar que su definición va de la mano de su 

misma naturaleza evolutiva, y decir que hay dentro de una obra de arte un 

sentimiento inconfundible que emana del espíritu humano y encuentra hogar no en lo 

material sino en el ojo que logra descifrar su belleza. 
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1.2 LA PINTURA 

 

 

 

 

 

 

 

 

 

 

 

 

 

 

 

La pintura se caracteriza por la representación de las figuras, en colores, en una 

superficie plana, es decir, de solo dos dimensione. Para representar  el pintor la 

tercera dimensión  se vale de la perspectiva, que puede ser: lineal o geométrica, que 

considera las definiciones aparentes  que sufren los cuerpos según su distancia o 

posición respecto al observador, y que es susceptible de someterse a las leyes 

matemáticas y la perspectiva aérea, que considera  las modificaciones cromáticas  

que  sufren los cuerpos atreves del medio aéreo que se interpone entre ellos  y el 

observador, dependiendo, por tanto, de la naturaleza del ambiente  y no siendo 

susceptible  de someterse a leyes. Azcarate Ristori (1983, p7- 8)6 

 

Fig. 1.6 El Juicio de Paris (1904) de Enrique Simonet. 

 

Leonid Afremod 
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El pintor, elabora el boceto, para la ejecución de su cuadro puede utilizar diversas 

técnicas, que se diferencian, fundamentalmente, en los diversos aglutinantes, 

utilizados para disolver los colores. Son las principales: la acuarela  que utiliza como 

aglutinante el agua gomosa, añadiéndosele, a veces, una pota de hiel de vaca, y miel 

para facilitar su adherencia de los colores y conservar la humedad. Derivado de la 

acuarela el lavado, utiliza una sola tinta. El aguazo, utiliza igualmente el agua 

gomosa, pero en el que los colores no son transparentes como en la acuarela. El 

temple emplea la cola, aplicándose sobre el papel, cartón o madera, a la que sed a 

una previa imprimación de yeso fino. El temple al huevo utiliza a este como 

aglutinante. El fresco, disuelve  los colores en agua, aplicándose sobre muros, 

previamente revocados  con una capa de cal y arena muy fina; adquiere gran 

consistencia, ya que la pintura  forma cuerpo con el enlucido al ser en batida; da 

colores apagados, no es posible utilizar toda la gama de colores, requiriendo trabajar 

de prisa. El pastel, aplicado con lápices o pastas que tienen el aglutinante  incluido 

en su preparación. La encáustica utiliza la cera como aglutinante, siendo preciso 

mantener calientes las paletas  y pinceles. En la pintura al óleo que emplea como 

aglutinante el aceite de linaza, la más utilizada a partir del siglo XV, por la riqueza de 

los tonos y prestarse a correcciones fácilmente: anterior mente se utilizaba como 

complementaria del temple, para determinadas partes del cuadro, limitándose su 

empleo por no conocerse un secativo que actuara rápidamente. 

 

 

 

 

 

 

 

 

 
Fig. 1.7 Noche estrellada, 1888, Vincent Van Gogh, oleo sobre 

l ienzo, Museo Orsay Paris . 



12 
 

 

 

Elaborado en pequeño tamaño el boceto, borrón o cartón del cuadro, se inicia la 

ejecución mediante el esbozo o bosquejo  de las líneas generales de la composición. 

Se aplican los colores a pinceladas y mediante los empastes (capas de color), 

veladuras (capas espesas de colores distintos, obteniéndose por transparencias 

diversas tonalidades) y restregados (superposición de colores, frotando con el pincel 

para que afloren algunos puntos del color inferior) se consiguen determinados 

efectos; por último se barniza para preservarle del contacto directo con la atmosfera. 

Azcarate Ristori (1983, p.8)7 
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1.3 El ARTISTA 

El artista está sujeto tanto al medio 

ambiente en que se desarrolla  su 

existencia, como a la evolución de la 

forma recibidas, utilizadas por sus 

predecesores. Así mismo la colectividad 

puede actuar sobre un artista; pero 

siempre su deseo ha de pasar, 

indefectiblemente, por el tamiz 

purificador de su ejecución, por el 

artista. La obra de arte ha de ser 

siempre realizada por alguien que 

mantiene su libertad para decidirse  por 

unas u otras formas. Así, pues, la obra 

artística tiene mucho compromiso entre 

los social y lo individual, entre el 

ambiente y el artista. 

Por ello es precisamente uno de los problemas más complejos y difíciles en las 

relaciones del arte con la historia , el señalar y delimitar hasta qué punto la 

aportación colectiva es determinante en la obra  artística, y en que consiste la 

singularidad, es decir, la aportación individual del artista. 

En efecto, el alma, del artista, totalmente proyectada sobre su obra, no por ello se 

desliga totalmente de los sentimientos inherentes  a la colectividad que pertenece. 

Un artista es ante todo un hombre de una raza, de su época, de su momento 

histórico, y por consiguiente, en todo momento ha de proyectar en su creación 

consciente o inconscientemente, las ideas de su tiempo, las preocupaciones  y los 

sentimientos del medio ambiente en que se desarrolla su existencia, pero aun dentro 

de una misma colectividad existe un factor  diferencial basado en la propia esencia 

del individuo, que depende estrechamente de la actitud que toma cada hombre ante 

los problemas del mundo. Acha (1983, p.7)8 

Fig. 1.8 El arte de la pintura, (1665) Johannes Vermeer, 

Kunsthis torisches Museo de Viena. 
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Por ello aun dentro de un mismo estilo artístico y dentro de un mismo país, existirán 

diferencias fundamentales entre un artista y otro, siendo en definitiva  este factor 

diferencial el que califica y define la esencia de la obra artística. 

Visto des un punto de vista más académico y técnico Juan Acha en su libro 

Expresión y apreciación artística  define al artista de la siguiente manera; Las artes 

son practicadas por profesionales a quienes llamamos artista, artesanos o 

diseñadores.  

 

Pero hay gran confusión entre el uso 

espontaneo y el uso educado del termino 

artista. Este último que es el que nos interesa, 

se refiere a los artistas como aquellas 

personas que requieren aprendizaje  o una 

práctica profesional obligatoria. Si un niño por 

ejemplo, suma o resta sus lápices está 

realizando una habilidad matemática, pero no 

es un matemático. Está utilizando su facultad 

humana para razonar, pero no para producir o 

crear conocimientos matemáticos, sino para 

usar los conocidos. Acha (1983, p.7)9 

 

¿Porque, entonces, al dibujar o pintar de un niño se le consideras artístico, cuando 

se trata del uso ingenuo de una actividad artística y no profesional? Sus obras 

pueden ser bellas, como es bella la colmena, sin que lo sepa la abeja. Las obras del 

niño pueden tener virtudes estéticas por que el posee una sensibilidad, pero no son 

obras artísticas ni profesionales; igual que en caso de las colmenas. Es 

indispensable, pues diferenciar entre las actividades espontaneas y las 

verdaderamente profesionales, y entre la facultad humana y el desarrollo profesional.  

Fig. 1.9 Triple autorretrato, 1960, Norman 

Rockwell, oleo sobre l ienzo, Norman Rockwel l  

museum. Stockbridge 
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Es privilegio del ser humano admirar la belleza, o cualquier otra categoría estética, es 

la acción de la naturaleza o en cualquier obra producida por el ser humano, sin que 

su autor tenga necesariamente las intenciones de hacerla bella. ¿Cabe entonces 

atribuir belleza al dibujo de un niño al que realiza un demente? La repuesta es si, 

pero sus dibujos no pueden ser considerados obras de arte. Acha (1993, p. 54)10 

La creatividad es una posibilidad o potencialidad que se puede educar y mejorar; sin 

embargo, la creatividad no garantiza la creación, que es el final de un proceso 

complicado e incalculable. En primer lugar resulta difícil llegar a un punto de partida, 

de búsquedas. Cuando el artista elige un territorio para su creatividad, comienza a 

encontrar poco a poco pequeñas soluciones pequeñas, hasta toparse con una 

mayor y exitosa. Entonces puede reflexionar y decidir si detiene su búsqueda o la 

continua.  

 

 

 

 

 

 

 

 

 

 

 

 

 

                                                                               

 

Fig. 1.10 La lección de anatomía, 1932, Rembrandt, óleo sobre lienzo, Mauri tshuis, La Haya, 

Países Bajos 
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Recordemos a Rembrandt (ver fig. 1.10) hubiese detenido su búsqueda en la lección 

de anatomía, a los 26 años de edad y pese al éxito obtenido, sigue explorando el 

color hasta lograr la ronda nocturna  diez años después, y que es uno de sus 

cuadros más reconocidos. Si Rembrandt hubiese detenido sus búsquedas en la 

lección de antonimia, no tendría ahora un lugar preponderante en la historia de la 

pintura. Acha (1993, p. 54)11 
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1.4 LAS TENICAS 

 

 

 

 

 

 

 

 

 

 

Las técnicas comprenden los materiales, las herramientas y los procedimientos que 

intervienen e en el manejo de los pigmentos o colores. No se limitan, por tanto, a lo 

que llamamos pinturas, sino también a las acuarelas, aguadas  (gouaches), 

encolados (collages) y pasteles. 

Los materiales son los soportes: muro, tela, madera, papel y cartón. La tela requiere 

un telar, sobre el cual es estirada. 

La imprimación  consiste en aplicar diferentes sustancias sobre los soportes, según 

su naturaleza y así evitar la absorción inútil  del pigmento usado para pintar. Se 

prepara, con ciertos ingredientes, el lienzo, la tabla, el papel, etc., que se ha de 

pintar. 

Los pigmentos, sean minerales u orgánicos (de animales, plantas o fabricación 

química) requieren un vehículo  que sirva como coagulante y que puede ser aceite, 

Fig. 1.11 Melodía de la noche, por Leonid Fremov. Espectacular obra pintada completamente 

con espátula. Leonid Afremod. 
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agua o emulsiones que contengan agua y aceite. En cada uno de los procedimientos 

o técnicas de la pintura, señalaremos su vehículo o coagulante. 

Herramientas, básicamente son los pinceles (fig. 1.13), la espátula (fig. 1.11, 1.12), 

el  tiento, la paleta y el caballete. Procedimientos las técnicas, propiamente dichas 

varían  según los vehículos del pigmento y el soporte utilizados. El procedimiento 

general consiste en aplicar el pigmento con el pincel sobre la tela.  

Se le puede usar directamente  y bien mezclar 

unos o más, para obtener un color deseado y 

no comprobable. Esta mezcla se realiza en la 

paleta o sobre el soporte.  El pintor 

profesional conoce bien el manejo de los 

colores según sus efectos, y la lentitud o 

rapidez  del secado del vehículo pigmentario. 

Un procedimiento común es el  barnizado, 

que consiste en aplicar una resina sobre la 

pintura, una vez termina para protegerla. Acha 

(1993, p. 128)12 

 

 

 

 

 

 

 

 

 

 

Fig.1.12 Espátulas es una pequeña paleta, se 

usa de di ferentes formas para di ferentes 

Fig.1.13 Pinceles hechos generalmente de pelo, también los hay sintéticos. Se encuentran en di ferentes tamaños. 
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El Fresco  

 Esta técnica es la más antigua y de ella proceden las pinturas de la culturas como 

Egipto, Grecia, Roma, que cubrían los muros de los templos, tumbas y edificios 

administrativos. Después de preparar el muro con dos capas de imprimación, se 

aplica una capa de cal y enseguida se va aplicando el pigmento con la brocha. 

Fresco era el nombre de esta técnica. La blancura de la cal ayudaba a exaltar las 

virtudes de este procedimiento. (ver fig1.14) 

 

 

 

 

 

 

 

El  temple 

En la técnica al huevo o al temple,  se mezcla la yema de huevo con suficiente agua 

hasta producir una pasta homogénea a la que luego se le agregan los pigmentos,   

se aplica sobre la madera o tela con la debida imprimación.(ejemplo fig. 1.15) 

 

 

 

 

 

 

 

 

Fig. 1.14 Técnica Fresco hal lado en Pompeya. 

Fig. 1.15 La ultima cena, 1495-1497, Leonardo da Vinci , Temple y óleo sobre 

Yeso, Santa María del l   Grazie, Mi lán. 
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El oleo 

El pigmento se mezcla con aceite  y 

se puede diluir con trementina o 

aguarrás. El óleo seca más rápido 

que el temple  y los pigmentos, ya 

secos sobre la tela adquieren una 

especial transparencia. (Ver ejemplo 

en fig1.16) 

.  

 

 

 

 

 

El acrílico  

Esta técnica moderna que utiliza como base una resina llamada acrílico  que fue 

muy usada por los muralistas mexicanos. Se adquiere fácilmente en el mercado, 

viene en frasco y seca rápidamente  hasta el extremo de tener que limpiar el pincel  

de inmediato una vez usado.(ver fig1.18) 

 

 

 

 

 

 

Fig.1.16 Las Meninas' / 'La familia de Felipe IV' (1656), 

Diego Velázquez. Óleo sobre lienzo, Museo del Prado, 

Madrid 

Fig. 1.17 Paleta, pinceles  y tubos comerciales de oleo. 

Fig. 1.18  Ritmo en otoño número 30, (1950) , Jackson Pollock. 

Acrílico sobre lienzo. Metropolitan Museum. Nueva York. 
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La acuarela 

Es un tipo de pigmento mineral, que se compra en cajas y viene sólido, con el pincel 

húmedo se extrae el pigmento y se aplica sobre el papel. Esta técnica exige mucha 

seguridad manual, ya que no se puede hacer correcciones  porque el secado es muy 

rápido y el pigmento se impregna totalmente en el papel. 

En la acuarela el pigmento de color 

(solido) es disuelto en agua y se aplica 

con un cancel sobre el papel. Aquí las 

pinceladas corren suavemente sobre el 

papel y se van obteniendo colores que 

poseen cierta transparencia, en 

comparación con el pigmento seco de 

los lápices de color. (ver fig.1.19) 

 

Pastel y tizas 

En el mercado existe una amplia variedad de colores en forma de tizas que se 

aplican sobre cartón o cartulina esta técnica no ofrece posibilidades de mezclar 

colores, sino de sobreponerlos, aparte de yuxtaponerlos. Una vez terminada la 

pintura, se fijan con sustancias especiales, para evitar que se desprendan los granos 

de color. (Ver fig. 1.20) 

 

 

 

 

 

 

 

Fig. 1.19 El Temerario remolcado a dique seco, J.M.W. 

Turner, acuarela. 

Fig. 1.20 El barreño, Degas, 

pintura al pastel. acuarela. 
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La aguada 

 Esta técnica es de agua también (tintas diluidas en agua), pero de colores opacos y, 

por lo general, se aplica con el aerógrafo, que es un soplete con orificio muy fino, la 

utilizan fundamentalmente los diseñadores. 

Lápices de colores  

Estos colores son más familiares  y existe en el comercio una amplia variedad. 

Los encolados o collages 

En este siglo hubo muchos artistas famosos que comenzaron a usar esta técnica, 

que consiste en encolar, o pegar, sobre un soporte cualquiera, papeles o telas con 

imágenes  o texturas.  

El estarcido 

El uso de plantillas es la característica de esta técnica, se recorta un molde o plantilla 

con la forma de un número, letra o imagen  y se pinta a su alrededor. 

Las texturas  

Muchos pintores famosos han utilizado las texturas como elemento principal de sus 

obras. Las texturas pueden producirse con pigmentos o cualquier sólido. Las texturas 

se refieren a la forma o manera en que algo se ve o se siente al tacto. Todas la 

superficies tiene textura, que es la que hace que se vean y sientan rugosas, lisas, 

sedosas, etc. Acha (1993, p. 130)13 
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El mosaico   

Existen también  dos materiales importantes para la producción de imágenes, en 

colores  son, el mosaico y el vitral. El primero se empleó en Asia menor, durante los 

albores de la cultura  y próspero en el imperio romano, de donde existen todavía los 

de Pompeya. Su, mayor importancia la tuvo en la cultura bizantina. En Revena, Italia, 

encontramos los más esplendorosos. Este material consiste en pequeñas piezas  de 

mayólica o cerámica de diversos colores. El artista va poniendo una de lado de la 

otra según el modelo. 

Se colocan en una pared provista de una argamasa, (mezcla de cal, agua y arena),  

que después se solidifica y retiene fuertemente las piezas. Queda así un mosaico de 

una pieza que dura mucho y es vistoso. Se usó en casa y edificios públicos. Acha 

(1993, p. 131)14 
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1.5 HISTORIA DEL ARTE PICTORICO 

   

PREHISTORIA 

En el paleolítico superior (20 000- 10 000 a.C.) aprecio la actividad mágica de dibujar 

a la presa, posteriormente en el Mesolítico (10 000 ï 5 000 a.C.) estaba presente en 

las figuras de los cazadores a los que se dibujaba en movimiento. 

 

 

 

 

  

 

 

 

El hombre empezó dibujar al observar las huellas dejadas por los animales o las 

sombras que sobre las paredes arrogaba una fogata (ver fig. 1.21 y 1.22), después 

de estar vinculado con la magia el dibujo tuvo fines comunicativos y surgieron los 

pictogramas y luego los ideogramas, como en los jeroglíficos egipcios y los códices 

aztecas, más tarde después de 11 000 mil años se logró la escritura alfabética con 

su economía de medios: pocos signos y una inmensa cantidad de combinaciones. 

Acha (1993, p. 24)16 

El dibujo constituye  así la base de la escritura, se le considera el origen de la 

pintura. Ya desde el neolítico (5 000 ï 2 000 a.C.) aparecen las imágenes 

coloreadas en la cerámica y otros instrumentos  de barro.(ver fig1.22). 

 

Fig. 1.21 Altamira, fragmento de sus famosas pinturas rupestres, 

que por su estilo, representan el apogeo de sus manifestaciones. 

Paleolítico. 

 

Fig. 1.22 Abrigo dels Cavalls. 

Cacería de Ciervos. Cueva de 

Roure. Mesolítico. 
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Pero el dibujo mismo se siguió usando como medio de 

comunicación, así como la base de la pintura, la 

escultura, la arquitectura, y los textiles, y 

frecuentemente en la enseñanza. Desde entonces casi 

en todas las profesiones se emplea el dibujo como 

forma de comunicación. Los dibujos, como actividad 

mágica, tenían una utilidad práctica  y además 

comunicaban un mensaje. 17 

Con el pasar del tiempo el arte se fue concretando 

cada vez más hasta llegar a las culturas de oriente y 

oriente medio, en donde el arte encuentra lugar para 

manifestarse de un modo esplendido. 

MESOPOTAMIA 

En Mesopotamia con el desarrollo de las civilizaciones del imperio asirio y caldeos, 

con sus esculturas y  sus relieves (ver fig. 1.23) estos dos imperios dieron luz al arte 

mesopotámico en las ciudades de Tello y Susa. Aun que podemos decir que la 

civilización creadora del arte mesopotámico fueron los sumerios quienes poblaron  

estas tierras en el año 4000 a. C. este estilo fue incorporado y desarrollado por los 

semitas en el  año 3000 al 1500 a. C. posteriormente por los acadios  y babilonios en 

los siglos XI y VII a. C. el y adquiere su pleno desarrollo con la civilización asiria y la 

neo babilónica. ÁNGEL (1975,p .7) 17 

 

 

 

 

 

 

 

Fig. 1.22Cerámica cubierta por 

dibujos, tardo Neolítico (5300-

4800 a.C.).  

Fig. 1.23  León herido, relieve del palacio de Nínive. 

https://es.wikipedia.org/wiki/Semita
https://es.wikipedia.org/wiki/Acad
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EGIPTO 

Más tarde en Egipto surge otra grande civilización sus obras de arte datan del 4000 

a.C.  hasta la conquista de Alejandro Magno , de la complejidad de sus obras se 

deduce que ya había personas especializadas en el arte, sus obras claramente se 

establecen criterios jerárquicos  y otorgan gran relevancia a la inmortalidad, el arte, 

la cultura y la organización social gira alrededor de la religión y el simbolismo, los 

templos palacios tumbas están decorados con estas pinturas.(ver fig1.24,1.25) 

 

 

 

 

 

 

En otro periodo egipcio alrededor del 3 000- 200 a.C.  Las figuras plasmadas son 

más delgadas y el modelo más fino y con carencia de vigor. La característica de la 

pintura egipcia son  figuras yuxtapuestas en planos superpuestos y el uso del perfil  

en donde se representa a la cabeza y extremidades del cuerpo en posición de perfil 

con excepción  de hombros y ojos que se representan de frente. ÁNGEL (1975, p 

.16) 17 

 

 

 

 

 

 

Fig. 1.24 Ri tual del Pesado del  Corazón por parte de Anubis, 

Sorti legio 125 del  Papiro de Ani. 

Fig. 1.25 El Juicio de Osiris representado en el Papiro de Hunefer (ca. 

1275 a. C.). 9ǎŎŜƴŀ ŘŜ ά9ƭ [ƛōǊƻ ŘŜ ƭƻǎ aǳŜǊǘƻǎέ  

https://es.wikipedia.org/wiki/Alejandro_Magno
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GRECIA 

Durante el primer milenio a.C. se desarrolla en el mar mediterráneo oriental una 

cultura que influyo poderosamente en el mundo: la cultura griega, esta cultura tuvo 

grandes aportaciones para la civilización entre las que sobresalen: la democracia 

como forma de gobierno, la razón como instrumento de pensamiento y el arte como 

expresión de armonía. El arte se desarrolla en la época micénica comúnmente se 

consideran cuatro periodos: ÁNGEL (1975, p .26) 18 

La ñformaci·nò (1650-650 a.C.) ñArcaicoò (650-

480 a.C.)  

Las escenas cotidianas, mitologías y ritos de 

sepultura plasmados en ánforas y vasijas 

cerámicas, las figuras de color negro sobre fondo 

amarillo o rojo (pues antes de dicha fecha 

consistía en dibujos de estilo geométrico y figuras 

estilizada), se observa las influencias asirias y 

egipcias en el dibujo griego. (Ver fig. 1.26) 

ñCl§sicoò (480-323 a.C.) 

El estilo griego basado en la imitación (mimesis) de la naturaleza y del ser humano 

propone la armonía, el equilibrio la racionalidad de forma y volumen.  

Polignoto considerado el primer pintor griego 

de mediados del siglo V a. C., la pintura 

encuentra la invención y utilización del 

claroscuro.  

Las vasijas de este periodo tienen las figuras rojas 

sobre fondo negro, siendo excepción los célebres 

lecitos blancos de tenas que sobre fondo 

blanquecino ostentan figuras polícromas. Fig. 1.27 Pintura sobre vasija. 

Fig. 1.26 Ánfora ática de Aquiles y Ayax 

(museo del vaticano) de Exequias. 

 

https://es.wikipedia.org/wiki/Asirios
https://es.wikipedia.org/wiki/Egipcios
https://es.wikipedia.org/wiki/Polignoto
https://es.wikipedia.org/wiki/Siglo_V_a._C.
https://es.wikipedia.org/wiki/Claroscuro
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ñhelen²sticoò (323-31 a.C.)  

Grecia conquistada por los romanos. Las vasijas 

de este periodo que es la época de las grande 

ánforas decorativas o de lujo continúa casi en lo 

mismo que en el precedente pero con menor 

corrección y con cierto barroquismo en el dibujo 

hasta principios del siglo II a. C. en que cesan 

las figuras pintadas y se usan de relieve con 

uniforme color negro o rojo. Wikipedia (2016, 

Pintura de la Antigua Grecia.) 

19
 (ver fig. 1.28) 

 

 

 

 

 

 

 

 

 

 

 

 

 

 

 

Fig. 1.28  Lagena decorada con instrumentos 

musicales: (150- 100 a. C.) Museo del Louvre. 

 

https://es.wikipedia.org/wiki/Relieve_%28arte%29
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ROMA 

Con gran influencia de la cultura griega la pintura romana es conocida sobre todo por 

los restos hallados en Pompeya, donde se perciben cuatro estilos:  

1.- Incrustación (siglos II a.C. y I a.C.) 

Imitación de los bloques de mármol 

coloreado de los templos. Aparecen otros 

decorativos como pedimentos, capiteles y 

arcos. 

2.- Arquitectónico (del siglo I a.C. al I 

d.C.) llamado así por simular arquitecturas, 

intentos de perspectiva; también se 

introducen temas figurados, paisajes y 

bodegones. 

3.- Ornamental, (contemporáneo del 

anterior) con arquitecturas fantásticas, 

guirnaldas y amorcillos. 

4.- Fantástico  (siglo I d.C.) con paisajes 

imaginarios, variadas formas 

arquitectónicas y escenas mitológicas, se 

usan más colores y más elementos 

decorativos, introduciéndose formas 

arquitectónicas muy diversas. ÁNGEL 

(1975, p .36) 20 

 

 

 

Fig. 1.29 Fresco hal lado en Pompeya. Segundo 

periodo. 

https://es.wikipedia.org/wiki/Pintura_de_la_Antigua_Roma
https://es.wikipedia.org/wiki/Pompeya
https://es.wikipedia.org/wiki/Guirnalda
https://es.wikipedia.org/wiki/Amorcillo
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Los romanos utilizan nuevos por lo que los colores adquieren una gama que la 

utilizada previamente por los griegos. Las características figurativas utilizadas por los  

romanos fue un recursos novedosos en su afán de ser lo más realistas posible, 

utilizando la perspectiva, la simetría, el uso de las sombras para destacar las figuras 

sobre el fondo, entre otras. (ver fig. 1.30) 

 

 

 

 

 

 

 

 

 

Fig. 1.30Fresco hal lado en Pompeya. Tercer periodo. 
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ARTE MEDIEVAL 

 

 

 

 

 

 

 

 

 

 

 

 

Con la caída del imperio romano, la Europa de la edad media surge y en sus inicios 

impera la decadencia política y social debido a la fragmentación del imperio y la 

nueva aristocracia militar que supone la feudalizacion sustituyendo la burocracia 

imperial, de esta forma el arte será reinterpretado por la nueva culturas dominantes 

de origen germánico, mientras que el cristianismo es adoptado como nueva religión y 

es la principal razón de la creación artística de la época. (ver fig 1.31) 

De esta forma el arte sacro se convierte en la principal vertiente del arte en el 

medievo, las  pinturas y  ornamentos que están en la iglesia son las lecturas y las 

escrituras de los laicos, así el arte cumple una función didáctica, enseñando a los 

fieles por lo general analfabetos los principios del cristianismo. 

Al mismo tiempo otras culturas  no occidentales se desarrollaban en el arte, en china, 

Japón, en la América precolombina culturas totalmente desvinculadas de las 

civilizaciones occidentales. 

 

Fig. 1.31 Fresco Ábside de San Clemente de Tahull (Vall de Bohí, España), del llamado Maestro de Tahull, fechada en 

1123. 
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Arte paleocristiana 

El arte paleocristiano es desarrollado por los primero seguidores del cristianismo, de 

cierta forma un arte clandestino, tras la persecución de los cristianos por el imperio 

romano y posteriormente la conversión  del emperador Constantino y pasar a ser el 

estilo oficial del imperio,  es el arte de las catacumbas embellecidas con escenas 

religiosas y alegóricas, este estilo finaliza hasta el siglo VI con el surgimiento del 

estilo bizantino. 

  

 

 

 

 

 

 

 

 

Desde la paz de Constantino, sin abandonar la pintura cristiana su procedimiento 

primitivo al fresco sobre estuco de polvo de mármol (y en algunos casos, al temple) 

en las catacumbas, criptas y oratorios e incluso en las basílicas se manifiesta 

espléndida en mosaicos, sobre todo, para decorar los ábsides de las basílicas y en 

miniaturas para iluminar códices preciosos. Wikipedia (2016, Pintura de  

paleocristiana) 21(ver fig. 1.31 y 1.32) 

 

 

 

Fig. 1.31 Fresco deέ la Virgen María con el 
niño Jesús en brazos, y el profeta Balaamέ. 
Datado de finales del siglo II, es la 
representación más antigua conocida de 
María. Catacumbas de Santa Priscila. 

Fig. 1.32 Mosaico del ábside de la Capilla de San Aquilino en la Basílica 
de San Lorenzo (Milán), siglo IV.  

 

https://es.wikipedia.org/wiki/Estuco
https://es.wikipedia.org/wiki/M%C3%A1rmol
https://es.wikipedia.org/wiki/Cripta
https://es.wikipedia.org/wiki/Oratorio_%28religi%C3%B3n%29
https://es.wikipedia.org/wiki/%C3%81bside
https://es.wikipedia.org/wiki/Miniatura
https://es.wikipedia.org/wiki/C%C3%B3dice
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Arte bizantino 

Es claramente la evolución de la pintura  paleocristiana y data desde el siglo VI  

hasta el fin del imperio bizantino en el siglo XV. La pintura bizantina estaba 

encaminada a lo divino  se la consideraba materialización de la misma divinidad, 

revelación  de la divinidad, las principales técnicas de la pintura bizantina fueron: el 

mosaico, temple sobre tabla, frescos e iluminación de pergaminos. 

El mosaico 

Con el mosaico las escenas 

religiosas, lograban impactantes luces 

y sombras pero no pintadas sino 

hechas con pequeñas piezas de 

cerámica, mármol, oro, vidrio 

colocados sobre el dibujo previo de la 

imagen que se quería representar. Se 

puede observar la pobreza en el 

movimiento de las figuras y la 

expresión en los rostros de los 

personajes, con la mirada de frente o 

a la derecha, ojos grandes y abiertos 

y una vestimenta de pliegues rectos y 

paralelos, casi verticales.(ver fig1.33) 

 

 

 

 

 

Fig. 1.33 Este es un Mosaico; considerado uno de los más 
bellos mosaicos del arte bizantino, representación de 
Cristo Pantocrátor, pertenece al mosaico de la Deesis. 
Iglesia de Santa Sofía, Constantinopla, 1280 d.C.  

https://es.wikipedia.org/wiki/T%C3%A9cnicas_de_pintura
https://es.wikipedia.org/wiki/Mosaico
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La pintura sobre tabla  (iconos).                    

Se realiza principalmente al fresco, pero 

la aparición de los iconos desarrolla la 

pintura sobre tabla. En las iglesias 

bizantinas, para separar el altar del 

resto de la iglesia, se coloca un 

iconostasio, que es un muro de 

separación recubierto de iconos. La 

pintura bizantina tuvo en época de 

Justiniano influencia paleocristiana, a la 

vez que recogió diversas tradiciones 

anteriores, especialmente la helenística 

y la siria neoática .(ver fig. 1.34) 

En la segunda edad dorada se establecieron la estética y la iconografía bizantinas, 

sobre todo en torno a los iconos, con una fuerte carga simbólica de las imágenes, 

con figuras estilizadas y perspectivas jerárquicas (el tamaño de la figura depende de 

su importancia religiosa). En la tercera edad dorada la pintura sustituyó al mosaico, 

sobre todo los iconos de pintura sobre tabla(ver fig 1.35,1.36), destacando las 

escuelas de Chipre, Salónica, Creta, Venecia y Moscú (donde descuella Andrei 

Rubliov). Azcárate Ristori (1983, p. 144-155.)
22

 

 

 
 

 

 

 

 

 

Fig. 1.34 Icono de la crucifixión 
en Santa Catalina del Sinaí, siglo 
XIII. 

Fig. 1.36 Página del Salterio 
Chdulov (IX d.C.) donde se ve a 
unos iconoclastas cubriendo con 
cal las imágenes de cristo. 

Fig. 1.35 Iconostasio bizantino (Muro que separa las naves del  
al tar y suele estar cubierto l i tera lmente de iconos) 

 

https://es.wikipedia.org/wiki/Tabla_%28pintura%29
https://es.wikipedia.org/wiki/Icono
http://www.imperiobizantino.com/iconos_estudio.html
https://es.wikipedia.org/wiki/Pintura_bizantina
https://es.wikipedia.org/wiki/Est%C3%A9tica
https://es.wikipedia.org/wiki/Iconograf%C3%ADa
https://es.wikipedia.org/wiki/Icono
https://es.wikipedia.org/wiki/Chipre
https://es.wikipedia.org/wiki/Sal%C3%B3nica
https://es.wikipedia.org/wiki/Creta
https://es.wikipedia.org/wiki/Venecia
https://es.wikipedia.org/wiki/Mosc%C3%BA
https://es.wikipedia.org/wiki/Andrei_Rubliov
https://es.wikipedia.org/wiki/Andrei_Rubliov
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Arte románico 

El arte románico representa el primer estilo de carácter internacional de la cultura 

europea occidental, con una identidad plenamente consolidada tras el paso del latín 

a las lenguas vernáculas. De carácter eminentemente religioso, casi todo el arte 

románico estaba dirigido a la exaltación y divulgación del cristianismo. Surgido a 

mediados del siglo XI, se desarrolló fundamentalmente durante el siglo XII, a finales 

del cual empezó a coexistir con el incipiente gótico. En el románico culminaron los 

diversos estilos producidos por el prerrománico, a la vez que se denota la influencia 

oriental del arte bizantino. (ver fig1.36) 

La pintura románica era preferentemente 

mural, de signo religioso y figuras 

esquemáticas al igual que la escultura. Tuvo 

una fuerte influencia bizantina, difundida 

sobre todo por la orden benedictina. Se 

desarrolló preferentemente en el ábside de 

las iglesias, con un programa iconográfico 

donde destacaba la figura del Pantocrátor. 

Azcárate Ristori (1983, p.28)23 

La pintura románica es un capítulo original y 

breve, ya que la desaparición de los muros 

continuos, las bóvedas y ábsides lisos con la 

llegada del gótico pondrá fin a esta 

experiencia de pintura mural. Muchas de sus 

características son semejantes a las de la 

escultura. ... Nota peculiar será por lo tanto la 

subordinación al espacio arquitectónico. La 

Fuente Ferrari(1987) 24 

 
 

Fig. 1.36 Anunciación de la iglesia de Sant Pere 
de Sorpe (Alto Aneu, España), mediados del 

siglo XII. 

 

https://es.wikipedia.org/wiki/Arte_rom%C3%A1nico
https://es.wikipedia.org/wiki/Lat%C3%ADn
https://es.wikipedia.org/wiki/Lengua_vern%C3%A1cula
https://es.wikipedia.org/wiki/Siglo_XI
https://es.wikipedia.org/wiki/Siglo_XII
https://es.wikipedia.org/wiki/Arte_g%C3%B3tico
https://es.wikipedia.org/wiki/Pintura_rom%C3%A1nica
https://es.wikipedia.org/wiki/%C3%81bside
https://es.wikipedia.org/wiki/Pantocr%C3%A1tor
https://es.wikipedia.org/wiki/Historia_de_la_pintura#cite_note-15
https://es.wikipedia.org/wiki/Enrique_Lafuente_Ferrari
https://es.wikipedia.org/wiki/Enrique_Lafuente_Ferrari
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Se pintaban sobre tabla los frentes y 
mesas de altar, cuadros dispuestos sobre 

el altar, los ciborios y los retrotabulum 
precedentes de los primeros retablos, 
además de los crucifijos pintados(ver fig. 

1.37). La técnica de la pintura sobre tabla 
incluía una preparación de yeso sobre la 

que se pintaba con temple al huevo. Era 
frecuente la imitación de piezas metálicas 
(panes de estaño, corladura o barniz) y la 

inclusión de relieve (en nimbos y orlas, e 
incluso en figuras de bulto). Azcárate 

Ristori (1983, p.28)25
 

 

 

 

 

 

 

 

 

 

 

 

 

 

 

 

 

 

Fig. 1.37 Crucifijo de Spoleto En 
Sarzana se conserva un cruci fi jo de 
fecha anterior (1138)

 
atribuido al  

maestro Gugl ielmo. 

 

Fig. 1.38 Frontal de altar de Santa Maria de Mosoll.  Soberbia pieza de principios del  
s iglo XIII en el que fueron representados diferentes episodios del Ciclo de la Infancia de 
Cris to.

 

https://es.wikipedia.org/wiki/Ciborio
https://es.wikipedia.org/wiki/Cristo_crucificado
https://es.wikipedia.org/wiki/Barniz
https://es.wikipedia.org/wiki/Pintura_rom%C3%A1nica#cite_note-50
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Arte gótico 

 

 

 

 

 

 

 

 

 

El arte gótico no nació espontáneamente. No hay una fecha precisa que marque el 

pasaje de la época románica a la gótica. Sin embargo un arte profundamente original 

comienza a aparecer a mediados del siglo XII; a construirse poco a poco; a adquirir 

carácter propio, tanto en sus ramas mayores, la arquitectura y la escultura, como 

también en la pintura, el dibujo, el arte del vidrio y la tapicería, es también un arte 

donde los centros principales se desplazaran bajo la influencia  de circunstancias 

políticas.(ver fig.1.39) 

El gótico ingles dará especialmente obras arquitectónicas, los países del norte, 

Bélgica y Países Bajos, sobresaldrán en la pintura, sobre todo en el siglo XV donde 

se impondrán con su gran supremacía sobre toda Europa; Alemania presidirá el 

nacimiento de las artes gráficas: España sabrá unir las inspiraciones occidentales y 

orientales; Italia, en fin, prepara el renacimiento, lo que no le da mucho tiempo para 

asimilar del todo el gótico. Azcárate Ristori (1983, p.33)26  

Fig. 1.39 La Pietá de Vi l lenueve- les- Avignon (s iglo XV) Obra maestra de la pintura provenzal . 
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La pintura abandona el pergamino de los 

manuscritos, cuya riqueza llego a la cima en 

el siglo XV, para llevar su propia vida. La 

tapicería invade las mansiones de los 

príncipes  y  no duda en abordar temas 

profanos. El arte de color va a tomar un 

impulso fabuloso. Con ñel Vitralò, arte de la 

luz, la sumisión del marco arquitectónico va a 

quedar enterrada. Las artes del color se van a 

miniaturizare y la perfección de la iluminación 

de los manuscritos, conducirá al nacimiento 

de la pintura de caballete. Los hermanos Van 

Eryck, Memling, Van der Goes, en Flandes, 

son en el siglo XV los precursores de la 

pintura sobre lienzo. Giotto en Italia. En 

Francia domina el nombre de Jean Foquet. 

La  iglesia católica desde el principio 

se había dado cuenta del influjo del 

color en el arte religioso y de la 

música sobre los  feligreses, y fue 

por esto que uso los mosaicos y la 

pintura para exaltar sus propios 

dogmas y narrar las leyendas 

sagradas. No solo porque esta era el 

único modo de comunicarse con la 

gente  que no sabía leer ni escribir, 

sino porque quería enseñarles a 

interpretar la pintura como un 

lenguaje, a buscar en ella la 

expresión de los sentimientos más 

espontáneos. (ver fig. 1.39) 

Fig. 1.39 El matrimonio Arnolfini (1434), de Jan 
van Eyck. 

 

Fig. 1.39 Vitra l de la cabecera de la Iglesia de San Pedro 

de Caen (Siglo XIII). 
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ARTE DE LA EDAD MODERNA 

  

Renacimiento 

 

 

 

 

 

 

 

 

 

 

 

 

 

El renacimiento comenzó a hacer uso acertado de la pintura, solo cuando su espíritu 

estuvo abierto y maduro: cuando el amor a la ciencia, aquel de la potencia y la gloria, 

no fueron más las únicas pasiones reconocidas; cuando en fin con el ejemplo de la 

iglesia, la gente comenzó a pedirle a la pintura una expresión de emociones 

profundas. 

En el momento en que la propia concepción del mundo buscaba expresarse en la 

pintura, el renacimiento encontró en Venecia circunstancias más propicias que 

ningún otro sitio. (Ver Fig. 1.40) 

 

 

Fig. 1.40 El nacimiento de Venus, Uffizi (1485), obra de uno de los más grandes maestros 

renacentistas de la línea y la expresión, de Sandro Botticelli, (Florencia). 

Hicieron pues de la gloria una nueva religión, 

cuyos sacerdotes fueron los poetas y los artistas. 

Visión del arte. Jaimes libros S.A. 
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La verdadera grandeza de Tiziano, consistió en la concomitancia entre su capacidad 

de producir efectos de la realidad más intensa, y el comprender la necesidad de un 

concepto más amplio de la vida. En pintura estos efectos máximos de la realidad son 

principalmente cuestión de claro oscuro, y Tiziano lo consigue con la supresión casi 

completa del contorno, y con la armonía del color y la energía y largura de la 

pincelada. 

 

 

 

 

 

 

 

 

Para Tintoretto  como para sus contemporáneos más dotados, poesía y religión eran 

realidades útiles al hombre (ver fig. 1.42). Su gran dominio del claroscuro hizo que 

plasmara en sus cuadros la poesía de su alma, poesía que vibra en las telas de la 

escuela de San Rocco, y que es casi creada únicamente  de luz y color. Azcárate 

Ristori (1983, p.62)27 

 

 

 

 

 

 

 

Fig. 1.41El cambio de esti lo en la 

técnica pictórica se aprecia en Dánae 

recibiendo la lluvia de oro (1553), 

una de sus mejores pinturas 

mitológicas encargada por Fel ipe II. 

Aunque Miguel Ángel le adjudicaba 

deficiencias desde el  punto de vis ta 

del  dibujo, el  estudio de Tiziano 

reprodujo esta misma escena para 

di ferentes encargos (Museo del  

Prado). 

 

 

Fig. 1.42 Tintoretto - Susana y los viejos, 1555-56. 
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Rafael Sancio, el hombre más amado 

en todo el arte moderno, veremos 

aquel mundo, como lo vio Rafael, un 

mundo en el cual las avecillas de la 

aurora no cesaron jamás su canto, 

podemos decir que Rafael fue el 

máximo artista  del Humanismo, y 

permanece como el artista de aquellos 

que han sido formado bajo los clásicos. 

Miguel Ángel Bounarotti, fue la 

culminación lógica del arte Florencia. 

Fuera de las mejores obras de los 

griegos no encontraremos jamás 

formas cuyos valores táctiles estimulen 

a nuestros sentidos de la manera  que 

lo hace Miguel Ángel. Otros artistas lo 

igualaron en la intuición de los valores 

táctiles, pero ninguno, en los tiempos 

modernos, con el mismo dominio de los 

significados materiales, puestos en el 

desnudo como él lo hizo. Por eso sobre 

todas las obras del arte moderno, 

aquellas de Miguel Ángel respiran un 

sentido de energía insuperado, el 

artista añade un ideal de belleza y de 

fuerza, la visión de una humanidad  

sublime y todavía posible, que en 

tiempos moderno no se han 

recuperado todavía.(Ver fig. 1.43, 1.44) 

 

 

Fig. 1.43 La vis ión de Ezequiel, (1518-1520) óleo 
sobre tabla, Palacio Pi tti  de Florencia, Ita l ia. 

Fig. 1.44 Cruci fixión, 1540. Catedral de Santa 

María de la Redonda, Logroño. Miguel Ángel. 
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Ninguno  suscito con el claro oscuro, sentidos tan agudos del misterio y el estado 

religioso, como Leonardo da Vinci, en su virgen de las rocas. Se añada además, un 

instinto de belleza y de lo significativo, que ha sido emulado de muy lejos. Leonardo 

da Vinci  es el único del cual se puede decir, y esto en el sentido absolutamente 

literal: nada toca que él no lo transmute en belleza eterna. 

 

 

 

 

 

 

 

 

 

 

 

 

 

 

 

Y así como su arte, más vehemente  que ningún otro, lo es su propia personalidad. 

Grande como pintor no lo fue menos como escultor, arquitecto, músico y siempre 

extemporáneo inventor insaciable. La pintura significo para el tan poco, que la 

consideraba solo un modo de expresión que manejaba eventualmente. Y así todo su 

arte.  Leonardo logro siempre el más alto significado material más  elevado. 

Wikipedia (2016, Pintura del Renacimiento) 26
 

 

Fig. 1.45 La virgen de las Rocas (1483-1486) 

Leonardo Da Vinci ς (Louvre), óleo sobre tabla. 

Fig. 1.46 La dama del armiño (1488-1490), 

Leonardo da Vinci, óleo sobre tabla, Museo 

Czartoryski de Cracovia (Polonia).  
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Barroco 

El arte barroco ( XVII - XVIII) se volvió más refinado y ornamentado, con pervivencia 

de un cierto racionalismo clasicista pero con formas más dinámicas y efectistas, con 

gusto por lo sorprendente y anecdótico, por las ilusiones ópticas y los golpes de 

efecto. Basado en  la estricta realidad natural, se desarrolla el naturalismo, con gusto 

por el claroscuro y  en una realidad más intelectual e idealizada, se desarrolla el 

clasicismo, en la segunda mitad del siglo XII predomina la pintura mural.(ver 

fig1.47,1.48,1.149) 

 

 

 

 

 

 

 

 

En el barroco la pintura también sufrió 

grandes cambios, por la liberación que 

sufrió la forma y el color, ambos se 

desataron hasta el punto de producir 

una plástica completamente 

revolucionaria. No es nada arriesgado 

sugerir que en la pintura barroca, de 

pintores como Caravaggio y 

Rembrandt, por ejemplo nacían los 

principios del llamado impresionismo. 

Azcárate Ristori (1983)27 

Fig. 1.47 La flagelación de Cristo (1607). 
Carvaggio, Óleo sobre l ienzo, Museo de 
Capodimonte, Nápoles. (Natural ismo) 

 

Fig. 1.49 El rapto de Europa - Giovanni Lanf. 

 

 

Fig. 1.48 La joven de la perla (1665) 

Johannes Vermeer, galería Mauritshuis en 

La Haya.  

 

 

https://es.wikipedia.org/wiki/Barroco
https://es.wikipedia.org/wiki/Siglo_XVII
https://es.wikipedia.org/wiki/Siglo_XVIII
https://es.wikipedia.org/wiki/%C3%93ptica
https://es.wikipedia.org/wiki/Caravagismo
https://es.wikipedia.org/wiki/Claroscuro
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Las principales características del barroco consistían en su Realismo, la utilización 

de colores intensos, el uso de fuertes luces y sombras, las escenas pintadas son el 

punto más dramático, un momento en que la acción estaba ocurriendo, pretendía 

evocar emoción y la pasión. 

 

 

 

 

 

 

 

 

 

 

Con Rembrandt (ver fig. 1.50) el significado espiritual que se le imponía aun tema, 

será también modificado. Si en el arte clásico se buscaba como un fin exclusivo la 

claridad, el orden en el tema , el barroco, sin rebuscar lo obscuro, deja que lo claro 

aparezca solo como un resultado accesorio y fortuito la formas se modelan sin duda 

con la luz , pero esta a su vez, cobra existencia propia y parece jugar libremente 

sobre aquellas. Azcárate Ristori (1983) 28 

 

 

 

Fig. 1.50  La ronda de noche, (1642), Rembrandt van Rijn , óleo sobre lienzo, Rijksmuseum, 

Ámsterdam.  
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Rococó 

Supuso la pervivencia de las principales manifestaciones artísticas del barroco, con 

un sentido más enfatizado de la decoración y el gusto ornamental, que son llevados 

a un paroxismo de riqueza, sofisticación y elegancia. El progresivo auge social de la 

burguesía y los adelantos científicos, así como el ambiente cultural de la Ilustración, 

conllevaron el abandono de los temas religiosos a favor de nuevas temáticas y 

actitudes más mundanas, destacando el lujo y la ostentación como nuevos factores 

de prestigio social. (Ver fig. 1.51,1.52) 

 

 

 

 

 

 

 

 

 

 

 

Francia del siglo XVII es la cuna de este estilo y tiene origen en la aristocracia de la 

época, la producción artística era un registro casi documental del modo de vida  

despreocupado y del mudo de las elites europeas de ese siglo, el Rocco al mismo 

tiempo en otra vertiente se desarrollaba como decoración monumental de las iglesias  

y palacios, como vía de glorificación de la fe y el poder civil. Azcárate Ristori (1983) 29
 

 

Fig. 1.51 El columpio (1767), Jean-Honoré, 

Colección Wallace de Londres. Rococó en  

Francia 

Fig. 1.52 Las hermanas Waldegrave, 1770-80. Joshua 

Reynolds, (Edimbourg, National Gallery of Scotland). 

 

https://es.wikipedia.org/wiki/Burgues%C3%ADa
https://es.wikipedia.org/wiki/Ilustraci%C3%B3n
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A pesar de su valor como obra de arte autónoma, la pintura del Rococó era 

concebida muchas veces como parte integrante de un concepto global de decoración 

de interiores. ZAGALA, (2002. p. 34)30 

A mediados del siglo XVIII, el Rococó 

comenzó a ser criticado por la nueva 

corriente neoclásica, la burguesía y la 

Ilustración y sobrevivió hasta la 

Revolución Francesa, cuando este 

movimiento cayó en descrédito 

completo, acusado de ser superficial, 

frívolo, inmoral y puramente decorativo. 

A partir de la década de 1830, volvió a 

ser calificado y reconocido como 

testimonio importante de una 

determinada fase de la cultura europea 

y del estilo de vida de un estatus social 

específico, y como un bien valioso por 

su mérito artístico único y propio, 

dando por consiguiente la planeación 

de cuestiones acerca de la estética que 

más tarde florecieron y se convirtieron 

en temáticas centrales del arte 

moderno.3231. Kleiner, (2008, p. 751-

752) Plax (2006. p. 34-35) 

 

 

 

 

 

Fig. 1.53 La Tierra, (1732), Nicolás Lancret Óleo sobre 

l ienzo. Museo Thyssen-Bornemisza, Madrid 

 

https://es.wikipedia.org/wiki/Revoluci%C3%B3n_Francesa
https://es.wikipedia.org/wiki/1830
https://es.wikipedia.org/wiki/Arte_moderno
https://es.wikipedia.org/wiki/Arte_moderno
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Neoclasicismo 

El auge de la burguesía tras la Revolución Francesa favoreció el resurgimiento de las 

formas clásicas, más puras y austeras, en contraposición a los excesos 

ornamentales del barroco y rococó, identificados con la aristocracia. A este ambiente 

de valoración del legado clásico grecorromano influyó el hallazgo arqueológico de 

Pompeya y Herculano, junto a la difusión de un ideario de perfección de las formas 

clásicas efectuado por Johann Joachim Winckelmann, quien postuló que en la 

antigua Grecia se dio la belleza perfecta, generando un mito sobre la perfección de la 

belleza clásica que aún condiciona la percepción del arte hoy día. 

 

 

 

 

 

 

 

 

 

la pintura rococo se concentro sobre todo en el cuadro de historia, plasmado en sus 

cuadros los principales hechos de la Revolución francesa y exaltando los mitos 

griegos y romanos, a los que se identificó con los valores de la Revolución (ver fig. 

1.54). Los temas representados siempre eran serios y eruditos, con intención 

moralizante: alegorías e historias que transmitían valores ejemplares como el 

sacrificio del héroe o el patriotismo. Melville, (1986. p. 8) 

 

 

Fig. 1.54 Napoleón en la batalla de Austerlitz, François Gérard. 

 

https://es.wikipedia.org/wiki/Burgues%C3%ADa
https://es.wikipedia.org/wiki/Revoluci%C3%B3n_Francesa
https://es.wikipedia.org/wiki/Aristocracia
https://es.wikipedia.org/wiki/Arte_y_cultura_cl%C3%A1sica
https://es.wikipedia.org/wiki/Arqueolog%C3%ADa
https://es.wikipedia.org/wiki/Pompeya
https://es.wikipedia.org/wiki/Herculano
https://es.wikipedia.org/wiki/Johann_Joachim_Winckelmann
https://es.wikipedia.org/wiki/Antigua_Grecia
https://es.wikipedia.org/wiki/Pintura_de_historia
https://es.wikipedia.org/wiki/Revoluci%C3%B3n_francesa
https://es.wikipedia.org/wiki/Antigua_Grecia
https://es.wikipedia.org/wiki/Antigua_Roma
https://es.wikipedia.org/wiki/Alegor%C3%ADa
https://es.wikipedia.org/wiki/Pintura_cl%C3%A1sica
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Bajo Napoleón Bonaparte, se llegó a una clara intención propagandista. Las fuentes 

que inspiraban las obras eran Homero, la historia de Roma Antigua en especial Tito 

Livio, y poemas de Petrarca. En muchos casos, las escenas no representaban el 

momento álgido de la historia, sino el momento anterior o posterior. En otros casos 

se incluían representaciones religiosas y la expresión de sentimientos.  Bozal 

(2000)33 

 

 

 

 

 

 

 

 

 

 

 

 

 

 

 

 

 

 

 

 

Fig. 1.55 El juramento de los Horacios (1784ς85). Jacques-
Louis  David 

https://es.wikipedia.org/wiki/Napole%C3%B3n_Bonaparte
https://es.wikipedia.org/wiki/Propaganda
https://es.wikipedia.org/wiki/Homero
https://es.wikipedia.org/w/index.php?title=Historia_de_Roma_Antigua&action=edit&redlink=1
https://es.wikipedia.org/wiki/Tito_Livio
https://es.wikipedia.org/wiki/Tito_Livio
https://es.wikipedia.org/wiki/Poema
https://es.wikipedia.org/wiki/Petrarca
https://es.wikipedia.org/wiki/Valeriano_Bozal
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ARTE CONTEMPORÁNEO 

Romanticismo 

El movimiento se desarrolla entre 

1770-1820 surgió como una 

oposición al estilo barroco clásico. 

Significo el triunfo del sentimiento, 

la pasión, la intimidad, la 

espiritualidad al infinito sobre la 

razón, se produjo un rompimiento 

con la disciplina y las reglas del 

clasicismo.(ver fig1.56) 

Más que un estilo definido con 

precisión fue una actitud mental. 

Este movimiento dio preferencia a 

lo subjetivo y al instinto personal de 

los autores. Se manifestó con 

renovado interés hacia el color y la 

composición de carácter dramático. 

Ejerció gran influencia sobre la 

pintura de paisaje.  

En el arte sagrado se dio máxima importancia a las experiencias excepcionales 

como la angustia, el éxtasis y el triunfo. En la pintura los temas proyectaron 

violencia, pasión muerte, se reflejó un intenso dramatismo; predominando los colores 

vivos. Azcárate Ristori (1983, p. 89)34 

Los románticos pusieron especial atención espiritualidad, de la imaginación, la 

fantasía, el sentimiento, oscuro de irracionalidad, de atracción por el ocultismo, la 

locura, el sueño.                                                                                                                                                 

Fig. 1.56 Viajero frente al mar de niebla (1818), de Caspar 

David Friedrich, Kunsthalle de Hamburgo. 

https://es.wikipedia.org/wiki/Espiritualidad
https://es.wikipedia.org/wiki/Imaginaci%C3%B3n
https://es.wikipedia.org/wiki/Ocultismo
https://es.wikipedia.org/wiki/Locura
https://es.wikipedia.org/wiki/Sue%C3%B1o

